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Una mirada española: Manolo Escobar, coleccionista



Me siento especialmente orgulloso de presentar en el Centro de Arte Alcobendas parte de la Colección que, generosamente y con enorme cariño, nos brinda el que fue uno de nuestros más ilustres vecinos: Manolo Escobar. Su colección ocupa un lugar importante entre las más destacadas colecciones privadas de España. El papel de Manolo Escobar en el mundo del arte ha estado siempre caracterizado por su enorme talento para favorecer nuevos valores artísticos y por su peculiar manera de entender el arte, tan parecida a su forma especial de entender la vida. Las obras que acoge Alcobendas son una cuidada selección, realizada con mimo por el propio Escobar, junto al comisario Juan Manuel Bonet, que nos permite dar un paseo histórico por la pintura española desde los primeros años del siglo XX. Manolo Escobar entra así a formar parte de la historia expositiva del Centro de Arte Alcobendas, como ya lo es de nuestra ciudad, compartiendo con todos sus vecinos «parte de lo que más quiere» como él suele referirse a cada una de sus obras. Confío que los vecinos de Alcobendas y otros amantes del arte, acudan a contemplar las obras de esta Colección y se lleven para siempre algo del arte que para todos nosotros tiene y tendrá siempre Manolo Escobar. Nos vemos en Alcobendas. Ignacio García de Vinuesa Alcalde de Alcobendas



Una vez más una de las colecciones privadas de pintura más importantes de nuestro país está presente en las salas del Centro de Arte Alcobendas. Desde que inauguráramos estos espacios expositivos hace ya más de un año, ha sido significativo nuestro apoyo y colaboración con el coleccionismo, tanto institucional como privado, pues estamos convencidos del valor del trabajo que personas y entidades están realizando a favor de los artistas y de la sociedad adquiriendo, conservando y compartiendo «sus tesoros». Este caso es especial, al ser Manolo Escobar una persona muy vinculada a nuestra ciudad, no sólo por haber sido vecino durante mucho tiempo sino también por mantener una estrecha relación con artistas locales, algunos de ellos ahora incluidos en esta exposición. La selección que el coleccionista y Juan Manuel Bonet, comisario de la muestra, nos brindan es la más completa que se ha expuesto hasta ahora y nos posibilita un recorrido histórico por la pintura española desde los primeros años del siglo XX. A la primera obra que adquirió, una acuarela de Francisco Gimeno, se han ido uniendo grandes figuras del panorama pictórico nacional e internacional de la primera mitad de siglo hasta los setenta (Benjamín Palencia, Vázquez Díaz, Zuloaga, Juan Gris, Canogar, Lucio Muñoz, Carmen Laffon, Lucio Fontana, Baselitz...) y también un amplio espectro de autores afianzados a partir de los años 80 (Pérez Villalta, Alcolea, Campano, los hermanos Oehlen, Barceló...). Agradecemos a Manolo Escobar la confianza que ha depositado en nosotros al cedernos tan gentilmente estas obras compradas con esfuerzo y dedicación a lo largo de más de cuarenta años y también a Gabriel García Mármol, por las facilidades dadas durante los preparativos de esta cuidada muestra que ahora tenemos la oportunidad de contemplar. Luis Miguel Torres Concejal de Cultura
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Mis 7 pecados capitales Normalmente cuando alguien llega a este texto, suele haber visto la exposición, de manera que tendrá una idea preconcebida del porqué y del cómo he llegado a reunir lo que se puede llamar «una colección de bienes muebles» o «una colección de retazos de sensibilidad», que ya se sabe que el ser humano interpreta de maneras muy distintas. Como casi siempre, el prejuicio equivoca el verdadero juicio, así que será mejor aclarar las dudas. Mi colección no es, ni más ni menos, que el fruto de una pasión. Una pasión casi siempre compulsiva y las menos veces reflexiva. Nunca pretendió ser una inversión, aunque afortunadamente ha terminado siéndolo. Me dejé aconsejar por aquellos profesionales que, desde la amistad contraída, pudieron hacerlo por la comprensión que sentían hacia el amigo que vivía esa pasión más allá del raciocinio.Y sin lugar a dudas, desde el inicio de los tiempos, las pasiones han despertado lo mejor y lo peor de cada uno, así que yo no iba a ser una excepción. Estoy seguro de que a la vista de mi «Pasión por el Arte» recibiré loas y elogios suficientes, por lo que me he permitido reflexionar, desde la humildad, de la otra parte, de aquella que ha sido mis 7 pecados capitales. La envidia No sé si existe eso que llaman la envidia sana, pero sea sana o simplemente envidia sin más, difícilmente habrá coleccionista que no la haya sentido en al menos una ocasión. Yo la recuerdo perfectamente. Fue en el año 84, en un momento clave de mi vida profesional. Acababa de firmar un contrato con RCA ( sí, sí, como el mismísimo Elvis) por 10 años, y su Presidente en España, D. Ramón Segura, me explicaba la grandeza de esa Gran Compañía, y yo, como en una nube, no veía ni royalties, ni producciones, ni repertorio.Yo sólo envidiaba «el Antonio López» que Ramón poseía y que yo pensaba para mis adentros: ¡Te lo cambiaba ahora mismo por Mi Carro! La gula Lógicamente uno no se come los lienzos, al menos no más allá de hacerlo con la vista, pero en La Divina Comedia de Dante se explicaba la gula como el exceso de querer más y más de manera irracional. No había exposición que visitase y de la que fuera capaz de salir sin adquirir alguna obra. Y casi siempre más de una. Llegué a pasar una cantidad fija mensual a varias galerías para asegurarme la adquisición de obra. Cantidades que muchas veces salieron de pólizas de crédito que gestioné únicamente con ese fin. Era un enfermo de mi pasión, y hasta tal punto llegó mi gula por la pintura, que tuve a modo de programa de desintoxicación, que obligarme a dejar de comprar durante dos años. La pereza Nunca he sido un coleccionista ordenado, ni disciplinado, hasta el punto de que actos de dejadez y pereza pueden haberme hecho perder obras adquiridas. La fatal desaparición de Salvador Riera acabó significando, por mi pereza, la no recuperación de un Middendorf y de dos Setién. O una
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obra de Biberstein, que Marga Paz tenía que restaurar, y que el cierre de su galería me impide recuperar. Aún aspiro a recuperarlos. A lo mejor es porque la ingenuidad no es —de momento— un Pecado Capital. La ira Hay que ser muy atrevido para «quitarle de las manos» a un coleccionista una obra ya adquirida. Muy atrevido o muy inconsciente diría yo. Fue en Fernando Vijande, donde yo había adquirido un «Miguel Ángel Campano» precioso y que, en ausencia de Fernando, su ayudante vendió a otro comprador. Sí, lo lamento, pero fue ira lo que mostré. Fernando Vijande, con la «clase» que le caracterizaba, me regaló al llegar la Navidad, un dibujo de Juan Genovés a modo de desagravio. Fue una lección de grandeza. La lujuria La última vez que ví París, como si de una producción Hollywoodiense se tratase, pequé de lujuria. En mi habitual visita al Museo de Orsay le pedí a mi sobrino Gabriel, que me fotografiara junto a «El origen del mundo» de Gustave Courbert. Quienes conozcan el cuadro comprenderán que agradecí el hecho de que mi mujer ese día declinase la visita al museo y estuviera en el autobús turístico, pues no es la imagen que uno espera de un coleccionista de más de 70 años. La avaricia He dejado para el final el episodio que recuerdo con más tristeza y arrepentimiento. Es verdad que el regateo se convirtió, en un momento dado, en una práctica habitual en mis adquisiciones, pero al menos esta vez que les refiero fue un error, un craso error. A principio de los 80 mi amigo Manuel Vicent me citó en su galeria «El coleccionista» y me comentó que le vendría muy en ese momento venderme «un Bores» y «un Juan Genovés» que poseía. Fijó un precio y yo le regateé. Me comentó que no podía llegar hasta esa cantidad y me fui sin adquirirlos. Durante años me he arrepentido de no haber estado a su altura. Desde aquí le pido perdón públicamente a un gran amigo y a un magnífico caballero. Lo lamento. Lo he vivido todos estos años como una deslealtad. La soberbia ¿La soberbia. Llámenlo soberbia, llámenlo vanidad, pero... qué sería un coleccionista sin vanidad? ¿Que si yo tengo vanidad? Señoras y señores, pasen y vean: están ustedes ante la exposición de mi colección. ¿Qué les parece? Manolo Escobar
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Una mirada española: Manolo Escobar, coleccionista Con el gran Manolo Escobar en Benidorm, en su chalet, El Porrompompero, un autohomenaje a la popular canción homónima. Como fondo de paisaje, las maravillosas montañas alicantinas, que en días cristalinos como estos, se ven muy cerca. Me he venido hasta aquí en pos de un cantante, actor, y personaje clave de la cultura popular española, y en pos, concretamente, de su faceta de coleccionista, de «orgulloso poseedor» (ver el gran libro de Alice B. Saarinen, de 1958, The Proud Possessors, por desgracia no traducido a nuestro idioma) de una colección de cerca de dos mil obras, que se trata de revisar ahora, de cara a escoger una selección de la misma, con destino al Centro de Arte de Alcobendas, su anterior localidad de residencia. La historia que se trata de contar aquí, comenzó con el cantante, ya en el arranque de su fama hoy universal, iniciando, en la Barcelona de los años setenta, una colección a la que luego dedicaría muchísimas horas, muchísimo dinero, y muchísima reflexión, y a este último respecto me llama la atención, en uno de los cuartos donde trabajamos, su importante biblioteca de documentación artística, que además de catálogos y monografías, incluye colecciones de revistas, y hasta colecciones de los principales suplementos culturales encuadernados. Esta es una colección de una importancia considerable, en la cual figuran no pocas piezas que están entre las más importantes de sus autores. Una colección que aunque es sobre todo rica en piezas de las tres últimas décadas del siglo XX, y fruto de una mirada atenta a lo producido en España durante ese largo fin de siglo en que el cantantecoleccionista ha tratado a la mayoría de los artistas entonces emergentes, así como a los galeristas que los defendían, también es rica en sorpresas respectos de las décadas anteriores, tanto el 98 o las primeras vanguardias, como la generación del cincuenta. Una colección que Manolo Escobar ha ido comprando en galerías —a menudo, en Arco, donde más de una vez nos hemos encontrado a lo largo de los años—, en casas de subastas, o directamente a los artistas. Una colección que ha mimado, que ha pulido, a la cual le ha ido sacando punta. Una colección que gracias al Ayuntamiento de Alcobendas, y gracias sobre todo al cantante-coleccionista, he podido ahora conocer más en profundidad. Una colección que merece la pena dar a conocer a un público más amplio, sobre todo teniendo en cuenta la inmensa popularidad de quien la ha reunido, que en ese sentido cobra un valor ejemplar, de ejemplo para otros, en una sociedad como la española, en la que no poca gente, cuando escucha las palabras «arte moderno», mira para otro lado, cuando no... sale corriendo.



Del 98 a la Escuela de Madrid, pasando por las vanguardias históricas No es mal comienzo para el recorrido que se trata de acometer, el nombre de Ignacio Zuloaga (Éibar, Guipúzcoa, 1870-Madrid, 1945), y esta vigorosa representación de su autoría de Una casera de rompe y rasga, carboncillo publicado en la revista barcelonesa Hispania en 1899. Zuloaga, que vivió largos años en París y estaba casado con una francesa, Valentine Dethomas —hermana del pintor e ilustrador Maxime Dethomas, autor de fantásticas vistas venecianas—, fue EL pintor español que triunfó por aquel entonces en toda Europa, tanto en la capital francesa, como en la Bienal de Venecia y otros foros. Entre quienes lo admiraron, cabe mencionar al propio Rainer Maria Rilke. Retrató a Azorín, a Maurice Barrès, a Manuel de Falla, a Enrique Larreta, a Charles Morice, a José Ortega y Gasset, a Miguel de Unamuno, a Ramón del Valle-Inclán, a la Condesa de Noailles, a la Marquesa Casati
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y a muchos otros, como luego, durante y después de la guerra civil, retrataría a Franco y a algunos de sus generales. Prototípicamente noventayochista, fue amado por unos y odiado por otros, especialmente los nuevos escritores de los años veinte. Es por sí solo, con sus virtudes y sus defectos, un capítulo clave de nuestra pintura, de nuestra historia, para conocer el cual hay que visitar su casa de la vida en la localidad guipuzcoana de Zumaya. Al mismo ciclo histórico pertenecen el papel de una Cabaña gitana (1908), del raro y solitario Isidre Nonell (Barcelona, 1872-1911), el soberbio pintor de los más humildes, del lado más miserabilista de la metrópolis, fallecido cuando todavía se podían esperar muchas cosas de él, y Señor Llobet, papel costumbrista de Francisco Gimeno (Tortosa,Tarragona, 1858-Barcelona, 1927), otro pintor al margen, sobre el cual dijo cosas memorables Josep Pla en el «homenot» que le dedicó, donde lo califica de autor de una «pintura proletaria». Los tres dibujos a los cuales acabo de referirme, están entre las piezas más antiguas de la colección, y fueron adquiridos por Manolo Escobar en galerías de Barcelona, en una época en que daba sus primeros pasos en el proceloso mundo del arte. El Gimeno, concretamente, fue su primera adquisición, su primer amor... Antes de marcharse, en 1906, a un París del cual jamás volvería, y de convertirse en el más grave y riguroso —y en el más entroncado con la tradición— de los cubistas, Juan Gris (seudónimo de José Victoriano González, Madrid, 1887-Boulogne, 1927), de trayectoria tan breve como intensa, y que tardaría tanto en ver reconocido su genio en su país natal, fue ilustrador habitual, en clave simbolista, de revistas (incluida Blanco y Negro) y libros españoles. A ese período pertenece este simpático dibujo humorístico aeroportuario de 1908. Formado en la Sevilla colorista de finales del siglo XIX, en la cual coincidió con un Juan Ramón Jiménez que probaba fortuna con los pinceles, Daniel Vázquez Díaz (Nerva, Huelva, 1882-Madrid, 1969), tras un tiempo en Madrid, en 1906 trasladó su residencia a París, donde en 1906 fue quien acogió precisamente a Juan Gris. En la capital francesa asimiló aspectos del cubismo. Cuando regresó a España a finales de la década del diez, encontró gran apoyo en Juan Ramón, y en los entonces emergentes ultraístas, como enseguida lo encontraría en Rafael Alberti. Tras pintar los murales colombinos de La Rábida, su manera de hacer se convirtió, a la par que la de Joaquim Sunyer y la de Aurelio Arteta, en modelo para muchos de los jóvenes, algunos de los cuales se formaron a su vera. Algo parecido volvería a pasar en la posguerra civil. Aquí está representado por un rotundo paisaje rocoso de la Sierra madrileña, pretexto para uno de esos cuadros fuertemente arquitectónicos de los cuales siempre tuvo el secreto. Hoy, aunque en su villa natal exista un Museo monográfico, y aunque en 2004 lo recordó el Reina Sofía, está un poco olvidado. Gustavo Bacarisas (Gibraltar, 1873-Sevilla, 1971), de vida cosmopolita y llena de colorido, y recordado sobre todo por sus carteles —por ejemplo para la Exposición de Sevilla de 1929—, fue un estimable pintor novecentista, como lo demuestra este carboncillo de una Dama en negro. Con Pedro Flores (Murcia, 1897-1967) y su bodegón cubistizante con guitarra y máscara, nos acercamos al ámbito de los ismos que florecieron por doquier en la España de la década del veinte. Cuadros suyos, por ejemplo, se reprodujeron en Verso y Prosa, la revista veintisietista de su ciudad natal, o en Hércules jugando a los dados (1928), uno de los primeros libros de Ernesto Giménez Caballero. Precisamente aquel año, fue uno de los tres pintores murcianos que expusieron en París, en una sala importante, la Galerie des Quatre Chemins. Mientras los otros dos se volvieron, él se quedó allá, especializándose en un tipo de pintura que los franceses conocen como «espagnolade», y frecuentando a otros compatriotas, entre ellos, durante los turbios años de la Segunda Guerra Mundial, al complicado César González-Ruano. Ramón Gaya (Murcia, 1910-Valencia, 2005) fue el benjamín de aquel grupo veintisietista murciano. El viaje a París de 1928 —el tercer miembro de la expedición fue Luis Garay—, que podemos
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seguir a través de una carta suya a la revista, tuvo sobre él el efecto contrario al que tuvo sobre Flores, ya que lo empujó hacia la «roca española» del Museo del Prado, y hacia Velázquez, sobre el cual con el tiempo publicaría un libro admirable, a propósito del cual hay que recordar al gran escritor que fue este gran pintor. Partícipe de la experiencia de Misiones Pedagógicas y su Museo Ambulante, durante la guerra civil realizó tareas de propaganda republicana, entre otras como ilustrador único de la revista valenciana Hora de España. Exiliado en un México donde le faltaban terriblemente los museos, inventó su sistema de homenajes, por intercesión de láminas, a algunos de sus pintores de cabecera, entre ellos el propio Velázquez. Retornado a Europa durante los años cincuenta, pasó largas estancias en París, Florencia y Venecia, fijando su residencia en Roma. Siempre en movimiento, sus años finales los pasó en Madrid y Valencia, con muchas escapadas a su ciudad natal. De ese período final en que recibió grandes honores —en 1990 se inauguró su museo murciano, en 1997 obtuvo el Premio Nacional de Artes Plástica, y en 2002 fue el primer artista galardonado con el hoy un tanto devaluado Premio Velázquez, a consecuencia del cual se le dedicó una gran retrospectiva en el Reina Sofía— y también grandes incomprensiones por parte de los modernos de vía estrecha, es este luminoso Homenaje a Cézanne con un vaso y tomates murcianos (1987). La provincia de Alicante, por cierto, lo vio pasar en su juventud; pintó mucho en Altea, y en Calpe, donde él y su grupo frecuentaban la fonda de «La Chima». Al paisaje veintisietista pertenece también Vicente Escudero (Valladolid, 1888-Barcelona, 1980), un bailaor vanguardista, que en el París de los años veinte se codeó con cubistas, dadaístas y surrealistas, y que en su propia obra plástica, «pintura que baila», de la cual aquí tenemos un bonito ejemplo, una Bailaora, asimiló elementos picabiescas, y otros propios de lo que Bores llamaba por aquel entonces la «pintura fruta». Como la citada marquesa Casati o como Tórtola Valencia, fue modelo predilecto de otros artistas; en su caso, de Kees van Dongen, y sobre todo de fotógrafos, entre los cuales cabe destacar a Man Ray, Edward Steichen, Carl van Vechten o Edward Weston en sus años iniciales, y a Al Fenn, Grey Villett o Colita, más tardíamente. Emilio Grau Sala (Barcelona, 1911-Sitges, Barcelona, 1975) empezó su carrera de pintor, ilustrador y escenógrafo en su ciudad natal. De aquel tiempo nos habla este dibujo, Una nit al Cangrejo Flamenco, una obra que entiendo retuviera la atención de Manolo Escobar, ya que alude a un local importante de aquella época, ubicado en la calle de Montserrat, y en torno al cual existen interesantes referencias en un escrito aparecido en 1931 en el semanario Mirador, y de la autoría de Sebastià Gasch, tan buen conocedor del arte de vanguardia como de la noche barcelonesa. Posteriormente Grau Sala se trasladó a París, donde ilustró numerosas obras literarias, entre ellas la À la recherche du temps perdu, de Marcel Proust. La nostalgia, la evocación proustiana, sí, de un pasado amable, siempre fueron muy importantes para él. Miguel Vivancos, Higinio Mallebrera y Manolo Blasco integran un pequeño rincón «naïf» y meridional de la colección Manolo Escobar. Miguel Vivancos (seudónimo de Miguel García Vivancos, Mazarrón, Murcia, 1895-Córdoba, 1972), cenetista —durante los años treinta había vivido exiliado en Francia con Durruti— que en la guerra civil alcanzó cierto prestigio como militar, y que durante la Segunda Guerra Mundial luchó en la Resistencia, se hizo pintor en la Francia de la posguerra cuyos pueblos fueron frecuente objeto de su obra: ver esta encantadora Noce au village (1969). Lo apoyaron Baltasar Lobo, Picasso, Marie Cuttoli, Neruda... El catálogo de su individual de 1950 en la Galerie Mirador de París, lo prologó André Breton, con un texto que recogió en la tercera y última edición (1965) de su libro canónico Le surréalisme et la peinture. Texto en el cual saluda con bellísimas palabras a quien manifiesta «saber cantar hoy como ninguno otro aquello que supo defender: la sencillez de un pueblo, la primavera de un castaño, las viejas piedras de la historia,
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la bóveda en marcha de las naranjas, los pequeños almacenes que sueñan y el deslumbramiento filosofal de los trigos maduros». Higinio Mallebrera (Monóvar, Alicante, 1891-Barcelona, 1980), paisano de Azorín, fue pintor de vocación tardía y de misterios quietos —así, estas flores—, y que contó con el aprecio de Juan Antonio Aguirre, Alfredo Alcaín o Guillermo Pérez Villalta; otro alicantino más de esta colección ahora radicada en Benidorm. En cuanto a Manolo Blasco (Málaga, 1899-1992), primo de Picasso, y que también tiene obra literaria, encontró asimismo tardíamente, a comienzos de los sesenta, el camino de la pintura, una pintura principalmente inspirada —como a la vista está aquí— en su ciudad natal. Gran figura de la vanguardia madrileña y española de preguerra, Benjamín Palencia (Barrax, Albacete, 1894-Madrid, 1980) había sido, con el escultor Alberto, el inventor de la poética de Vallecas. Tras el final de la contienda articuló la Escuela de mismo nombre. Alcanzó entonces enorme fama con su visión arrebatadamente «fauve» de diversos paisajes y ciudades españoles, y por ese lado me parece especialmente interesante su vista toledana del Reina Sofía. Fue académico de la Real Academia de Bellas Artes de San Fernando. El Estado fue depositario de parte de su herencia, expuesta en 1994 en el Reina Sofía. El Museo de Albacete posee otra rica colección de su obra. Conexión alicantina, por lo demás, vía Altea, que frecuentó —y que pintó— desde la década del veinte. Lo representa aquí un papel de unas macetas, de 1963. Amigo del anterior desde el París de los veinte, Pancho Cossío (Pinar del Río, Cuba, 1898-Alicante, 1970) también terminaría vinculándose estrechamente a la que es hoy provincia de residencia de Manolo Escobar, provincia de la cual está visto que hoy no podemos salir. Hombres de carácter difícil ambos, entonces ya no se trataban. En aquel París de los años veinte y treinta Cossío, al igual que Francisco Bores —con el cual compartía un pasado ultraizante—, Ismael González de la Serna, Joaquín Peinado o Hernando Viñes, entre otros —Palencia en cambio estuvo mucho más de paso—, llegó a gozar de cierto renombre. Reconvertido —en su honor hay que decir que ya antes de la guerra civil— en falangista, en la posguerra pintó algunos retratos, nada malos, de jerarcas del Régimen. En esa misma posguerra, son magníficos sus bodegones —así, este del plátano— y marinas, inspiradas estas últimas en el Cantábrico —aunque nacido en Cuba, era cántabro de familia, y se crió en Santander—, y no en ese Mediterráneo que contemplaba desde un amplio apartamento «fifties», en el cual se sigue venerando su recuerdo. Agustín Redondela (seudónimo de Agustín González, Madrid, 1922), hijo de José González Redondela, ilustrador y escenógrafo de la preguerra, perteneció a lo que Manuel Sánchez Camargo definió, por analogía francesa, como la Escuela de Madrid, de la cual este pintor es hoy uno de los pocos supervivientes. Redondela, que fue alumno nocturno de Artes y Oficios, es un esencial e inspirado cantor de Castilla y de su vida de todos los días, tan igual a lo largo de los siglos. Por ese lado va la presente acuarela de 1968, que el autor de Mi carro me cuenta, entre risas, ante mi no respuesta a la pregunta, «¿sabes por qué tengo esta acuarela?», que la compró... por los dos carros representados en ella. Rafael Zabaleta (Quesada, Jaén, 1907-1960), formado en San Fernando, fue una de las grandes figuras de aquella posguerra figurativa y paisajística. Pese a haber sido activo durante la contienda en el bando republicano, y a haber estado brevemente encarcelado tras la derrota del mismo, contó con la protección de Eugenio d’Ors. Supo decir el paso de las horas en su pequeño rincón provinciano, donde hoy existe un museo que honra su memoria. En el papel que aquí lo representa se aprecia el lado neopopularista, profundamente andaluz, de su arte, que por momentos revela la asimilación de Picasso y el cubismo. También tiene un ciclo de obras de carácter onírico, bautizado por Xènius, precisamente, como Los sueños de Quesada, y recogido en El solitario y los sueños de Quesada (1963), libro póstumo con texto de Camilo José Cela.
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Francisco Sebastián (Valencia, 1920), formado en la Escuela de Bellas Artes de su ciudad natal, a cuyo claustro perteneció luego, se inscribe en el mismo horizonte mental que los pintores a los cuales acabo de hacer referencia. Ha sido uno de los grandes intérpretes de un paisaje levantino dicho también por Genaro Lahuerta, Francisco Lozano o Pedro de Valencia. Casita en Lanzarote (1976) es cuadro escueto y esencial, como lo es esa isla que también atrajo a Godofredo Ortega Muñoz. Hijo de un militar republicano que sería fusilado en 1942, José Díaz (Campo de Criptana, 1930), muy amigo de Juan Manuel Díaz-Caneja, y comunista como él, y que como él miró mucho al paisaje castellano, que no siempre ha tenido a mano ya que entre 1957 y 1977 residió en París, es pintor algo olvidado, pero muy pintor, como puede apreciarse en esta marina. Juan Haro (Cuevas de Almanzora, 1932-Madrid, 2009), que compartió no pocas aventuras vitales y políticas con el anterior, del cual poseía alguna obra, fue escultor excelente, pendiente de una revisión que fije su perfil. Barcelonés de formación, vivió bastantes años fuera de España (Caracas, París), y fue siempre un solitario, al cual si hay que buscarle parentescos, habría que hacerlo con otros de nuestra de París, como Manolo, Mateo Hernández o Baltasar Lobo, del cual fue amigo. Su paisano Manolo Escobar, con el cual Haro tenía un cierto aire de familia, y con el cual tenía muy buena relación, posee una decena de sus piezas, entre las cuales he seleccionado este soberbio bronce, Minero herido (1965), perteneciente a sus años de París. Voz figurativa, solitaria y honda la de Xavier Valls (Horta, Barcelona, 1923-París, 2006), catalán que asimiló la herencia «noucentista», en torno a varios protagonistas de la cual encontramos detalles exactos en sus memorias, La meva capsa de Pandora (2003), que nos permiten recordar su manera tan personal y tan divertida de contar historias. Enigmas siempre exactos los suyos, bodegones —aquí, uno mínimo y preciosísimo—, retratos familiares, paisajes españoles o suizos, y siempre —a veces con nieve— las riberas del Sena y las torres de Notre Dame, que contemplaba a diario desde su vivienda-estudio de la capital francesa, ciudad a la cual había llegado en 1949.



La generación del cincuenta o generación abstracta Pese a casos como los que acabo de indicar, y a que pronto iban a surgir nuevas propuestas realistas, nuestra generación del cincuenta fue mayoritariamente una generación abstracta, y fue la abstracción el arte que el propio Estado, de mediados de aquella década en adelante, promovió a nivel internacional, tanto en los envíos a las bienales de Venecia, Sâo Paulo y Alejandría, como mediante una serie de exposiciones, las más importantes de las cuales tuvieron lugar en 1960, en el MoMa y en el Solomon R. Guggenheim Museum de Nueva York. Un repaso por esa zona abstracta de esta colección, a la fuerza ha de empezar por Antoni Tàpies (Barcelona, 1923-2012), Premio Príncipe de Asturias de las Artes 1990 —año en que abría sus puertas su fundación barcelonesa— y Premio Velázquez 2003, representado en ella por un característico papel de 1975, y cuyo nombre simboliza por sí sólo la incidencia internacional de nuestra generación del cincuenta. Todavía «magicista» en la época (1948) en que con otros pintores y con algunos escritores —entre ellos, Joan Brossa, con el cual tantas veces colaboraría— fundó la revista y el grupo Dau al Set, pronto buscó otros derroteros, virando, ya alrededor de 1953, año de su primera individual neoyorquina (Martha Jackson Gallery) y su primer viaje allá, hacia la abstracción de carácter informal. 1955 fue el año de su triunfo, con sus primeros cuadros matéricos, en la tercera y última de las Bienales Hispanoamericanas. Región de silencio la suya, poblada por signos que se despliegan en espacios grises, ocres, pardos, en ocasiones con destellos de carmines o esmeraldas... Región de la
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cual quien mejor ha hablado ha sido otro poeta colaborador de Dau al Set, me refiero naturalmente al poeta y crítico de arte Juan-Eduardo Cirlot. En Madrid hemos tenido numerosas ocasiones de admirar el arte tapiesco, tres de ellas en el Reina Sofía, en 1990, 2000 y 2004. Josep Guinovart (Barcelona, 1927-2007) o el músculo, por decirlo con José María Moreno Galván, crítico sevillano de intuiciones certeras, en 1970, en uno de sus artículos del semanario Triunfo. De origen popular —durante un tiempo compatibilizó la pintura con... la pintura de paredes—, empezó con obras de una figuración primitivista, por lo cual nada tiene de extraño que uno de los primeros en fijarse en su labor, fuera Cesáreo Rodríguez Aguilera, paisano y gran promotor de la obra de Zabaleta. De mediados de los años cincuenta en adelante, transitó hacia una región más abstracta. Luego realizó ensamblajes, instalaciones, papeles como este de 1972, asimilando influencias extraeuropeas, tanto del Magreb como del Nuevo Mundo. En 1982 obtuvo el Premio Nacional de Artes Plásticas. En 1994 abrió sus puertas la Fundació Guinovart de Agramunt, Lérida. Eduardo Chillida (San Sebastián, 1924-2002), cuya primera ventana al mundo fue el París de 1948, es uno de los grandes escultores que ha dado España a la modernidad internacional, algo que ya tenía claro, en 1962, Arnold Rüdlinger, director de la Kunsthalle de Basilea, que organizó una muestra conjunto Chillida-Rothko, un diálogo de altura que Elvira González evocaría con una nueva muestra de ambos, en 1995, en su galería madrileña, a la entrada de la cual colocó un ejemplar enmarcado del sobrio cartel de aquella convocatoria suiza. Filósofos como Gaston Bachelard y Martin Heidegger, acertaron a decir la fascinación que sobre ellos ejerció la escultura del donostiarra, que es meditación sobre el espacio. Ya sea con el hierro o con el acero cortén, con la madera de chopo, con el alabastro, con el cemento, con la tierra chamota (sus Lurras) o con el papel recortado (sus Gravitaciones), esa meditación ha proseguido a lo largo de las décadas. También sobre el papel: aquí tenemos uno, concentrado e intenso, de 1960. En 1987 obtuvo el Premio Príncipe de Asturias de las Artes. En 2000 abrió sus puertas en Hernani, Chillida-Leku, un hermoso sueño que terminaría truncándose. De Manolo Millares (Las Palmas de Gran Canaria, 1926-Madrid, 1972), su tocayo Manolo Escobar posee varias piezas. La que he elegido para esta exposición, es un sencillo y hermoso papel caligráfico —con breve poema incluido— de 1958, en homenaje a Jackson Pollock, uno de los faros de nuestra generación abstracta, del cual aquel mismo año se vio obra en la itinerante del MoMA de Nueva York La nueva pintura americana, que recaló en el Museo de Arte Moderno madrileño, y que trajo Frank O’Hara, visitante del estudio de Millares y de otros estudios, lo cual terminaría trayendo consigo, dos años más tarde, la antes aludida colectiva española del MoMA. Cuando pintó este papel el grancanario había dejado atrás su isla y su inicial surrealismo daliniano y sus Pictografías canarias, inspiradas en el arte de los primitivos pobladores del archipiélago pero a la vez deudoras de Joan Miró y de Paul Klee , estaba centrado en sus Arpilleras desgarradas y laceradas y en sus Homúnculos, de los cuales saltaría luego a los Artefactos para la paz, a los juanramonianos Animales de fondo, a los sepulcros de infantes, y a la victoria final del blanco, con las Antropofaunas y los Neanderthalios. Pocos pintores tan hondos como este, del cual por mi parte he tenido el honor de organizar varias exposiciones, entre ellas la retrospectiva del Reina Sofía (1992), y de editar en el IVAM sus Memorias de infancia y juventud (1998), base del documental de Juan Millares Alonso Cuadernos de contabilidad de Manolo Millares (2005). Antonio Saura (Huesca, 1930-Cuenca, 1998), que precisamente en el boletín de El Paso escribió un lúcido texto sobre Pollock, tenía él también un pasado surrealista a sus espaldas. Había descubierto ese movimiento en la reedición argentina del libro Ismos (1931) de Ramón Gómez de la Serna, había organizado en la Librería Clan de Madrid una colectiva de Arte fantástico (1953), y
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aquel mismo año se había marchado a París y se había integrado en el grupo surrealista. De esas aguas pasó luego, tras romper con André Breton, a las del informalismo. Siempre necesitó, para lo que llamaba «la batalla del cuadro», pretextos figurativos. En 1957 fue uno de los fundadores del grupo El Paso. En su obra, que encontraría una gran difusión europea y americana, y en torno a la cual en Madrid ha habido tres grandes retrospectivas (Casa de las Alhajas, 1980, y Reina Sofía, 1990 y 2005), y en sus escritos (tres tomos editados por Galaxia Gutenberg, para la cual por lo demás realizó un gran trabajo como ilustrador de textos literarios, e incluso como antólogo del Ramón Gómez de la Serna greguerístico) reivindicó siempre una tradición española negra, que es la que tensa este sombrío cartón de 1963. Luis Feito (Madrid, 1929), formado en San Fernando, y hoy miembro de la Academia, pasó él también por la experiencia de París, desde donde se incorporó a El Paso. Sus cuadros rigurosamente abstractos —aunque a veces tendamos a «leerlos» como paisajes— son de lo más despojado de aquel tiempo español. Tras París, vinieron para él años neyorquinos y canadienses. Amarillo, negro, rojo intenso como el de este lienzo de 1973, son los colores de su incendiado universo, que ha atraído a poetas como el citado Cirlot, o como el cubano Severo Sarduy. Universo objeto en 2002 de una retrospectiva en el Reina Sofía. Rafael Canogar (seudónimo de Rafael García Cano, Toledo, 1932), discípulo de Vázquez Díaz, y el más joven de los miembros de El Paso, obtuvo en 1982 el Premio Nacional de Artes Plásticas, y pertenece él también a la Academia. Fulgurante «action painter», fue de los primeros en dar, a comienzos de la década del sesenta, una época frecuentó los Estados Unidos y conoció en directo el «pop art», el giro figurativo, con el cual alcanzaría un gran reconocimiento internacional, que se materializó en el Gran Premio de la Bienal de Sâo Paulo de 1971. Con el tiempo regresaría a la abstracción, aunque desde ella pudiera volver, en clave de homenaje, sobre algunos de los faros de la modernidad, como sucede en este Cabeza en blancos (1984), de reminiscencias cubistas, gonzalezcas. También ha sido Canogar objeto de una retrospectiva en el Reina Sofía, en este caso en 2001. En la primitiva alineación de 1957, El Paso contaba con escultor, el aragonés Pablo Serrano, que pronto se saldría de sus filas al igual que su mujer, la pintora alicantina Juana Francés. Al año siguiente, se incorporó a las mismas otro, Martín Chirino (Las Palmas de Gran Canaria, 1925), formado en San Fernando, y que en su ciudad natal había pertenecido al círculo de Millares. Recluido en Cuenca durante parte del año 1957, los frutos de su combate, ahí, con la forja, los expuso en el Ateneo de Madrid. Chirino, que durante parte de los años sesenta residió en Nueva York, está representado aquí por uno de sus potentes dibujos a carboncillo, de 1998. Premio Nacional de Artes Plásticas en 1980, objeto en 1991 de una retrospectiva en el Palacio de Velázquez, y presidente del Círculo de Bellas Artes de Madrid durante los años de la Transición y de su relanzamiento, a partir de 1989 puso en marcha, en su ciudad natal, el CAAM, un museo que empezó siendo un sueño tricontinental. Lucio Muñoz (Madrid, 1929-2008), formado en San Fernando, no perteneció a El Paso, y sin embargo su poética era muy próxima a la de sus miembros, con los cuales coincidiría luego en Juana Mordó. Una poética de la materia, en su caso de la madera arañada, esgrafiada. También una poética del paisaje castellano, trascendido. Un mundo progresivamente más onírico, así este Auria Tanu (1977). Un mundo en diálogo siempre con otras disciplinas, entre otras, la poesía, de la cual este discípulo de Eduardo Chicharro hijo, el fundador del postismo, era muy lector. Un mundo que en 1983 le valió el Premio Nacional de Artes Plásticas, y revisado en 1988 por una retrospectiva en el Reina Sofía, de la cual fui comisario. Francisco Farreras (Barcelona, 1927), catalán integrado a la escena madrileña, formado primero con Antonio Gómez Cano en Murcia, y luego con Mariano de Cossío en Santa Cruz de Tenerife, para
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recalar luego en San Fernando, empezó dentro de una figuración estilizada cuyo máximo representante era entonces Carlos Pascual de Lara. Transitó luego él también hacia una abstracción dentro de la cual optó por trabajar con papeles arrugados y encolados, como se ve en este papel de 1974. En clave lírica, Manuel H. Mompó (Valencia, 1927-Madrid, 1992), formado en la Escuela de Bellas Artes de su ciudad natal, supo captar como nadie el aire de la calle, el «jour de fête» a lo Jacques Tati, la vibración de un paisaje como el de su Levante natal, la cal, el agua, los niños jugando, la Semana Santa de Cuenca... Este óleo de 1980 se apoya, como sucede casi siempre en este pintor feliz, en lo dibujístico, dentro de una línea que es la de Paul Klee, la de Joan Miró, la de Julius Bissier... En 1984 obtuvo el Premio Nacional de Artes Plásticas. Gerardo Rueda (Madrid, 1926-1996), que en la posguerra pintó un Madrid en grises, y que luego practicó la abstracción lírica, por él conocida en directo gracias a sus viajes a París —el país natal de su madre—, sería, en la década del sesenta, un pintor sutil, capaz de conciliar geometría y poesía de lo cotidiano, algo que puede apreciarse inmejorablemente en sus construcciones policromadas a base de cajas de cerillas o, como es el caso en esta pieza de 1967, de cajetillas de tabaco. En 1997 una exposición sobre sus collages tenía lugar en el Reina Sofía, que en 2001 presentaba una retrospectiva del conjunto de su obra. En cuanto a Gustavo Torner (Cuenca, 1925) comparte bastantes cosas con Rueda, incluida la condición de miembro de la Real Academia de Bellas Artes de San Fernando, aunque el madrileño no tuvo tiempo de leer su discurso, en el cual estaba trabajando en la época en que falleció. Rojo pequeño en aspa (1966) es un ejemplo muy bien escogido de uno de los grandes momentos de la obra de este antiguo ingeniero de Montes, lector temprano de Jorge Luis Borges y de T.S. Eliot, interlocutor de Saura desde las primeras estancias conquenses de este, y al igual por cierto que Rueda, colaborador de Zóbel en la puesta en marcha del Museo de Arte Abstracto Español de Cuenca. Informalista y como tal apreciado por Cirlot, memorables son sus obras, generalmente de composición binaria, de aquel tiempo, y también las del inmediatamente posterior, especialmente sus homenajes, de estirpe surrealista, y algunos de los cuales integraron su individual de Juana Mordó de 1968, con catálogo diseñado por él mismo. En su caso, su retrospectiva en el Reina Sofía fue en 1991. Eusebio Sempere (Onil, Alicante, 1923-1985), natural de una villa de la provincia en la cual actualmente reside Manolo Escobar, se formó en la Escuela de Bellas Artes de Valencia y pasó luego la década del cincuenta en París, donde participó en el nacimiento del arte cinético y realizó un amplio ciclo de gouaches sutilísimos, a la par que «cajas de luz». Fue el artista más importante con el cual contó, en la distancia, el grupo Parpalló, fundado en la Valencia de 1956. A su vuelta a España, sufrió el contagio lírico, vía Cuenca y una mirada al paisaje de la meseta. Característico de la producción tardía de este artista galardonado en 1983 con el Premio Príncipe de Asturias de las Artes, es este gouache de 1975, cuyo título, Córdoba, sugiere una mirada al arte arábigo-andaluz. Al inolvidable José Guerrero (Granada, 1914-Barcelona, 1991), formado en su ciudad natal (Artes y Oficios) en una época en que llegó a conocer a Federico García Lorca, y luego, tras la guerra civil, en San Fernando, ha dedicado uno no pocas páginas, por considerarlo figura absolutamente central de nuestra cultura moderna. A partir de 1949 quien había tenido un estudio en la torre de la catedral de Granada, donde hacía de campanero —ahora, justo enfrente, está su espaciosa Fundación—, vivió en directo Nueva York y su escuela, codeándose con Franz Kline, Robert Motherwell o Jackson Pollock, y exponiendo en una galería tan importante como Betty Parsons. Lo mejor de su obra surgió cuando fue capaz de conciliar lo aprendido allá, con su memoria española y andaluza. Memoria que no podía no atraer a Manolo Escobar. Memoria que aflora en las obras que del pintor posee, por ejemplo en este pequeño y potente Azul de 1985. Memoria que tensó el ciclo
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lorquiano guerreriano La brecha de Víznar, iniciado en 1966. Importante papel tuvo Guerrero, por lo demás, un pintor que nos descubrieron Juana Mordó y Fernando Zóbel, en la transmisión del legado norteamericano, a sus colegas de los ochenta, que le arroparon en su retrospectiva ministerial de 1980, celebrada en la madrileña Sala de las Alhajas, primer balance institucional de una obra que volvería a ser revisitada, en 1994, por otra, póstuma esta, y celebrada en el Reina Sofía. He mencionado a Juana Mordó en varias ocasiones. Fue la galerista de los de El Paso, de los conquenses, de Farreras, de Guerrero, de Mompó, de Lucio Muñoz, y de tantos otros... Una figura de gran nivel, cuyo legado espiritual es más importante que el material, confiado por sus herederos al Círculo de Bellas Artes de Madrid.



Los sesenta Juan Barjola (Torre de Miguel Sesmero, Badajoz, 1919-Madrid, 2004), formado en las Escuelas de Artes y Oficios de Badajoz y Madrid, y luego en San Fernando, fue la figura central de nuestra Nueva Figuración, teorizada, entre otros, por Venancio Sánchez Marín. Una violencia entre picassiana y baconiana, y que también tiene que ver con una guerra civil que en Extremadura fue especialmente trágica, tensa su obra, de sobrio cromatismo —a la vista está en este interesante papel—, y en la cual se aprecia el impacto sobre él de la tradición española, y muy especialmente de Goya. Importantes son sus tauromaquias, un tema que comparte con el último de los nombrados, y con Picasso. En 2006 una retrospectiva póstuma valenciana, en el IVAM, ha permitido contemplar el conjunto de su obra, parte de la cual se conserva en el museo gijonés que lleva su nombre. En 1985 había obtenido el Premio Nacional de Artes Plásticas. En Málaga, entre finales de los años cincuenta y comienzo de los sesenta, surgió una escuela de pintura cuyas dos grandes figuras son Enrique Brinkmann (Málaga, 1938) y Francisco Peinado (Málaga, 1941). El primero, de padre alemán, y que con diecinueve años fue miembro del Grupo Picasso, habitó primero un mundo neofigurativo sombrío, fantástico, onírico: ver este Payaso (1976). Su producción de estos últimos años, más luminosa, y de carácter más abstracto y caligráfico, es especialmente esencial, algo que también cabe decir de su extraordinaria obra calcográfica. El segundo, que entre 1952 y 1963 residió en Brasil con sus padres, y parte de cuya vida posterior transcurrió en Alemania, es más bronco, negro —así este Electro Cráneo (1970)— y narrativa, pero su pintura está animada siempre por un especial sentido de lo poético y de lo maravilloso. En Madrid coincidieron en la Galería Rayuela, de Miguel Fernández-Braso, que editó diversos libros sobre ellos, así como un Villamediana (1977) erótico, ilustrado por Brinkmann con aguafuertes. A Juan Genovés (Valencia, 1930), formado en la Escuela de Bellas Artes de su ciudad natal, y que también perteneció durante un tiempo a Parpalló, y que luego, en 1960, fue uno de los fundadores de Hondo, importante plataforma neofigurativa, lo identificamos con el arte «sixties» y de denuncia. Con sus multitudes, alcanzó auténtico renombre internacional —sobre todo a partir de su fichaje por Marlborough—, dentro de la línea que la crítica valenciana de su tiempo bautizó como Crónica de la Realidad. Su cuadro El abrazo (1976), pintado al año siguiente de la muerte de Franco, y que está en el Reina Sofía, es un símbolo de lo que el PCE —en cuyas filas él militó— llamó con acierto como la reconciliación nacional; una versión escultórica de la misma alegoría, de 2003, conmemora, cerca del lugar donde ocurrió, el asesinato de los abogados laboralistas del bufete de la calle de Atocha. El que aquí lo representa, una vista de un mercado, pertenece a su prehistoria valenciana. En 1984 obtuvo el Premio Nacional de Artes Plásticas.
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José Paredes Jardiel (Madrid, 1928-Altea, Alicante, 2000) vivió los últimos años de su vida en esa localidad alicantina, ya mencionada a propósito de Benjamín Palencia. Jardiel, formado en San Fernando, fue una de las grandes promesas de la escena madrileña de los años cincuenta, época en que ilustró algunos libros —recuerdo por ejemplo la segunda edición, Madrid, Arión, 1958, de Helena o el mar del verano, la pequeña obra maestra del siempre recordado Julián Ayesta—, y luego otro de los de Hondo, pero acabó evolucionando hacia un universo literario y de alta intensidad erótica, como puede comprobarse ante este cuadro, Las seis brujas (1974). José Hernández (Tánger, 1944), que en su ciudad natal había vivido la bohemia cosmopolita —es bien conocido el hecho de que Francis Bacon visitó su primera individual, celebrada en 1962 en la Librairie des Colonnes—, llegó a Madrid en 1964, donde su obra fue viéndose en Edurne, Seiquer o Iolas-Velasco. Pintor de mundos fantásticos, es también un soberbio grabador —y como académico, director de la Calcografía Nacional—, autor de algún ciclo memorable como el de sus ilustraciones para Bacanal (1975), de Luis Buñuel.Y uno de nuestros mejores exlibristas. Este papel sobre un judío, de 1986 —cinco años antes había obtenido el Premio Nacional de Artes Plásticas—, es muy característico de su manera de hacer, de su mirada sobre un universo en ruinas, con extraños moradores. Un neofigurativo más, y un pintor más formado en San Fernando: Alfonso Fraile (Marchena, Sevilla, 1930-Madrid, 1988), próximo a José Vento o a Julio Martín-Caro, y dueño de un estilo angustiado, por lo demás no desprovisto de ironía, ni de sutileza, y cuya obra, merecedora en 1983 del Premio Nacional de Artes Plásticas, póstumamente fue revisada en 1998 mediante una retrospectiva en el Reina Sofía. Darío Villalba (San Sebastián, 1939), formado en San Fernando, es otro nombre destacado de la Nueva Figuración. Premio de Pintura en la Bienal de Sâo Paulo de 1973, Premio Nacional de Artes Plásticas en 1983, y en la actualidad académico, alcanzó proyección internacional con sus obras de finales de aquella época, en las cuales las siluetas humanas aparecían encapsuladas. Pionero en el uso de la fotografía —ver este kalidoscópico montaje, animado por el «horror vacui»—, como lo han subrayado artistas y críticos de las últimas generaciones, Darío Villalba tuvo su correspondiente retrospectiva en el Reina Sofía, en 2007. Eduardo Úrculo (Santurce, Vizcaya, 1938-Madrid, 2003), asturiano de adolescencia, y de vida errante con episodios en París (cuadros sobre las huelgas mineras de Asturias, colaboración con Cuadernos de Ruedo Ibérico), Marbella, o la Ibiza «hippie», fue otro representante de una Nueva Figuración y de un «pop art» que en su caso practicó sobre todo —a la vista está en esta Mujer tumbada (1972)— en clave erótica, lo cual le supuso dificultades y hasta censura circa 1970, es decir, durante el tardofranquismo. Más tarde amplió el registro de su obra, en la cual frecuentemente abordó el motivo del autorretrato —siempre de espaldas, y tocado por su invariable sombrero—, homenajeando además a los maestros de antaño, y especialmente a los cubistas, como pudo comprobarse en sus últimas individuales en Carmen Gamarra. Joan Miquel Roca Fuster (Palma de Mallorca, 1942-2006), formado en Barcelona y colaborador de Papeles de Son Armadans, la revista palmesana de Camilo José Cela, fue un pintor literario y onirista, también con fijación en la temática erótica, aunque su lenguaje no fuera «pop», sino que tuvo más que ver con un cierto realismo fantástico, en el fondo no muy lejos de la poética de un Jardiel. Le apasionaban prerrafaelitas y simbolistas. Su cuadro más conocido, de finales de los años sesenta, es un desnudo de Sara Montiel, que fue presentado en sociedad en Madrid por Emilio Romero. El de 1971 que lo representa aquí, es un homenaje a Greta Garbo. Eduardo Sanz (Santander, 1928), formado en su ciudad natal con el ilustrador José Cataluña, y luego, en Madrid, en San Fernando, a comienzos de los años sesenta era informalista y trabajaba
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con espejos rotos. Se metió luego en el mundo de las señales marinas, con las cuales compuso cartas de amor —a ese ciclo pertenece el cuadro A una mujer muy joven (1975) que lo representa aquí, y que nos recuerda que por aquella época era otro de los artistas defendidos por Rayuela—, y de ahí, en el del Cantábrico, y luego, de 1979 en adelante, en el de los faros, auténtica pasión de este artista con pinta de viejo lobo de mar, que hoy tiene un museo en el de su ciudad natal, y dedicado a esa temática. Raro rarísimo fue Carlos Mensa (Barcelona, 1936-1982), cuyo estudio uno alcanzó a visitar hace siglos, y cuya biografía, que incluye un exilio infantil en Francia (1939-1945, años como es sabido muy entretenidos en el país vecino) y una breve etapa informalista, intentó en 1977 otro raro, el poeta y pintor Antonio Beneyto, que no fue el único escritor que escribió sobre él, ya que su bibliografía también registra un texto de Mario Vargas Llosa. Su cuadro aquí presente, de 1975, chirría, pero engancha: una alegoría sobre el amor y la muerte, que por algún lado trae a nuestra memoria al Julio Romero de Torres más oscuro, o al Francis Picabia de La guerre civile espagnole (1937), aquella alegoría macabra, casi solanesca. Mensa admiraba a Nonell, Georges Rouault, Giorgio de Chirico, George Grosz, Otto Dix, Ben Shan, Siqueiros, Renato Guttuso, Josep Maria Sucre y Francis Bacon, o al propio Gutiérrez Solana. Perteneció al núcleo catalán de Estampa Popular, pero luego se fue hacia territorios extraños, como aquí puede comprobarse; territorios de sátira a lo Grosz o a lo Siqueiros, sí, o más atrás en el tiempo, a lo Hogarth. Encontró un eco real en Italia, donde por ejemplo Mario de Micheli, crítico de arte del PCI, escribió sobre él. Póstumamente, en 1987 le dedicó una retrospectiva el Centro Cultural de la Villa de Madrid. Eduardo Arroyo (Madrid, 1937), que ha pasado gran parte de su vida en París, fue durante los años sesenta uno de los principales miembros de la «Figuration narrative», movimiento que logró aclimatar el «pop art» al contexto europeo, dándole un sentido fuertemente contestario. Tras realizar obras que fueron auténticas bombas de relojería —contra el franquismo, pero también contra el vanguardismo post-Marcel Duchamp—, estos últimos años Arroyo, Premio Nacional de Artes Plásticas en 1982, objeto de una retrospectiva en el Reina Sofía en 1998, y que es lector compulsivo y coleccionista compulsivo de libros viejos y ha practicado con talento la ilustración (por ejemplo, del Ulysses de James Joyce) y la escenografía, ha acentuado la dimensión subjetiva de su trabajo. Trabajo de un humor a menudo feroz, y al cual incorpora reflexiones en torno al exilio, a Walter Benjamin o a Stefan Zweig, al mundo del boxeo, al folklore español, al perrito de Xaudaró, o a cualquier papel encontrado, por ejemplo, en este collage de 1985, un programa de «l’excentrique Kletys», un personaje que se lo ha llevado el viento... El Equipo Crónica, integrado por Rafael Solbes (Valencia, 1940-1981) y por Manolo Valdés (Valencia, 1942), que se habían conocido en la Escuela de Bellas Artes de su ciudad natal, fue un colectivo surgido de Estampa Popular de Valencia, y que practicó, al igual que el Equipo Realidad (Jorge Ballester y Joan Cardells), un tipo de «pop art» político —todos ellos eran entonces comunistas— con muchas concomitancias con el de Arroyo, con el cual coincidieron en las colectivas de la citada «Figuration narrative». Lo principal de la poética del equipo, fue una relectura polémica de nuestra historia del arte, y de nuestra historia a secas, así como de la historia del arte mundial y la historia mundial a secas. El cuadro que aquí los representa junto a otros Pintores sobre el andamio (1974), es sobre el propio estudio, aunque el andamio sea de Fernand Léger y sus constructores PCF.Tras el fallecimiento de Solbes,Valdés, que antes de formar parte del equipo había tenido una etapa informalista, inició una carrera en solitario, derivando hacia planteamientos más formalistas, con los maestros de antaño —Velázquez, sobre todo, como obsesión— como principal Norte; en 1983 obtuvo el Premio Nacional de Artes Plásticas, y en 2006 fue objeto de una retrospectiva en
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el Reina Sofía. De aquel mismo tiempo nos habla Rosa Torres (Valencia, 1948), que estudió Bellas Artes en su ciudad natal, que fue ayudante que fue de los Crónica, y que como tal es una de las retratadas en el cuadro de ellos al cual acabo de hacer referencia. El de Rosa Torres es un universo de pintura sobre pintura —también tiene eficaces serigrafías—, muy luminoso, muy limpio, y al que siempre da gusto asomarse, como puede comprobarse ante este paisaje con barca de 1983. Luis Gordillo (Sevilla, 1930) pasó por el París informalista y por la Nueva Figuración. Expositor en Edurne, fue luego la principal figura de un movimiento promovido por el pintor y crítico Juan Antonio Aguirre —al cual haremos referencia a su debido tiempo—, e integrado principalmente por geómetras en la onda Rueda. Tras sus Cabezas y sus Automovilistas de los sesenta, su gran momento fue la década siguiente, en que de su obra se ocupaba Vandrés. Prodigiosamente ácido, y constructivo a lo Fernand Léger, produjo entonces cuadros definitivos, definitorios de nuestro gusto, y clave para colegas más jóvenes. Su evolución más tardía ha sido hacia mayor abstracción —la obra aquí seleccionada corresponde a esa etapa—, y también en esta etapa, ha sido referencia para gente nueva, por ejemplo para ciertos pintores vascos de la última hornada. Premio Nacional de Artes Plásticas en 1981, en 2007 se autocomisarió su retrospectiva (Iceberg tropical) en el Reina Sofía, y el mismo año obtuvo el Velázquez.



Los realismos En las historias del arte más ortodoxamente vanguardistas, se excluye siquiera la posibilidad del realismo. A nivel internacional la existencia de obras como las de Edward Hopper, Balthus, Lucian Freud, Andrew Wyeth, o Alex Katz, entre otros muchos, aporta un desmentido a tal visión reduccionista. En España una ciudad en la cual ha existido un interesante grupo realista, es Sevilla. La figura central del mismo es Carmen Laffón (Sevilla, 1935), formada en su Escuela de Bellas Artes, de la cual sería luego profesora, y en la de San Fernando, y cantora de un mundo íntimo y antiguo, que pronto llamaría la atención de los poetas —de Joaquín Romero Murube, el entonces conservador de un Alcázar que ella pintó inmejorablemente, a José Bergamín—, y de otros pintores, entre otros Fernando Zóbel —con el cual compartió estudio— y el resto de los de Cuenca, con los cuales coincidió en galerías clave de nuestra modernidad, como Biosca y Juana Mordó, o en la propia Sevilla, La Pasarela, y Juana de Aizpuru. Magistrales sus bodegones, por ejemplo de frutas —un papel, de 1999— que la representa aquí, como magistrales sus vistas de la propia Sevilla o de Sanlúcar de Barrameda. En 2000, a la hora de escribir su muy poético discurso académico, Visión de un paisaje, la pintora, que en 1982 había obtenido el Premio Nacional de Artes Plásticas, y que en 1992 había sido objeto de la correspondiente retrospectiva en el Reina Sofía, se ha acordado del gran río, y de «Sanlucar, donde es la muerte», por decirlo con un verso de su tío, Rafael Laffón. Joaquín Sáenz (Sevilla, 1931), entrañable cantor de su ciudad natal, de la imprenta familiar (Gráficas del Sur, la desaparecida Gráficas del Sur de la calle de San Eloy) y su patio acristalado, de la campiña sevillana, de las playas con viento de la provincia de Cádiz, es un pintor al cual también apreciaba mucho Fernando Zóbel, y que también expuso en La Pasarela y en Juana de Aizpuru. Pintor predilecto de los poetas de su tierra, lo cual no nos sorprende nada, cuando nuestra mirada se remansa en esta Orilla de Triana al atardecer (1989). Amalia Avia (Santa Cruz de la Zarza, Toledo, 1930-Madrid, 2011), otra de San Fernando, perteneció al grupo realista madrileño. Casada con Lucio Muñoz, y defendida como él por Juana
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Mordó, es autora de unas memorias literarias que constituyen un buen autorretrato sobre fondo generacional, De puertas adentro (2004). Su Madrid melancólico y gris es sólo suyo, aunque a su obra gráfica le he encontrado siempre similitudes con la del noventayochista Ricardo Baroja. Aquí la representa este desolador Interior de la lavadora que podría haber fotografiado alguno de los fotógrafos realistas de su generación madrileña. Discípulo en San Fernando de Antonio López García, José María Mezquita (Zamora, 1946) ha seguido en estrecho contacto con el pintor manchego, con el cual ha impartido algún curso. Replegado en su ciudad natal, es uno de los solitarios radicales de nuestra escena, dueño de un estilo único, intemporal, hecho de casi nada, algo que se aprecia tanto en sus lienzos, como en sus acuarelas, en sus aéreos dibujos, o en sus quintaesenciadas puntas secas. Todo ello expuesto en Madrid por las desaparecidas Seiquer —en una época en que se fijó en su obra Eduardo Alaminos, tan próximo a Alcolea y otros de los artistas más al día— y Almirante, por Ansorena, por Leandro Navarro... Cezanniano en su obsesión por el motivo, por pintar del natural —a veces, a la intemperie—, recorre los machadianos campos de Castilla, en pos de árboles, de raíces, de Follajes —como se titula este papel—, de palomares... Interesantísima por lo demás su mirada sobre las tiendas antañonas zamoranas, o sobre la estación de ferrocarril y sus arquitecturas en desuso. Daniel Quintero (Madrid, 1949), otro discípulo de López García, que durante unos años coincidió con él en la escudería de Marlborough, es un pintor y grabador que en su obra temprana ya sabía decir, con gran precisión, el misterio de lo cotidiano. Magnífico, en ese sentido, The Window, papel encolado cuyo motivo es efectivamente una ventana —la de la casa madrileña de sus padres—, fechado en 1973. En años más recientes, ha brillado en el ámbito del retrato, así como en sus evocaciones de un mundo judío con el cual se ha identificado profundamente; ambos mundos coexisten con la pequeña crónica familiar, en Banqueros (1998). Me parecen también relevantes sus paisajes norteamericanos, o sus vistas urbanas de la localidad vasco-francesa de Bayona, o de Toledo. Clara Gangutia (San Sebastián, 1952), asimismo discípula de López García en San Fernando, y casada con su colega en realismo Jesús Ibáñez, es otra cantora de Madrid, como puede comprobarse ante esta hermosa Escuela de Ingenieros del Retiro, evocadora de un edificio de finales del siglo XIX de Ricardo Velázquez Bosco, que tantas otras obras imponentes —entre ellos, los Palacios de Velázquez y de Cristal— legó a esa zona de Madrid. Horacio Silva (Valencia, 1950), que luego ha ido por otros derroteros, consigue una atmósfera sugerente en su visión tenebrista del Teatro Principal de su ciudad, subtitulada Detrás del escenario, y fechada en 1978. Hoy es profesor de Bellas Artes, en la Facultad —en su día Escuela— donde se formó. Jesús Mari Lazkano (Vergara, Guipúzcoa, 1960), residente en Bilbao, en cuya Facultad de Bellas Artes se formó —rodeado de aprendices de artistas que eligieron otros derroteros, principalmente abstractos—, ha sido otro pintor —y sorprendente dibujante— obsesionado con la ciudad y con la arquitectura, como puede comprobarse ante esta visión fabril de su tierra, o ante otras muchas sobre entornos y edificios de otras latitudes. De la arquitectura a la naturaleza se tituló su exposición de 2010 en el Museo de Bellas Artes de Bilbao. El cuadro de Rafael Cidoncha (seudónimo de Rafael González Cidoncha, Vigo, 1952) presente en la colección de Manolo Escobar, posee para este un especial valor sentimental, ya que se trata de un paisaje de El Egido, la localidad almeriense donde, en 1931, vio la luz. Cidoncha, formado en San Fernando, presente en la programación de Vandrés y de Estampa, y hoy expuesto por Marlborough, es realista moroso, amigo del paisaje —incluido el de otras provincias andaluzas, y el de Marruecos—, pero también del bodegón, del retrato, y de algo que constituye su auténtica
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especialidad, que es, por un lado un poco Mario Praz, el interior de prestigiosas mansiones europeas. Muy asiduo de París y de Tánger, sobre su pintura han escrito Bernard-Henry Lévy, y Marc Fumaroli. Félix de la Concha (León, 1962), formado en la Facultad de Bellas Artes de Madrid, y que ha pasado por nuestra Academia de Roma, ciudad donde se quedó cuatro años más —magnífico su conjunto de cuadros sobre un complejo funcionalista de la época fascista—, reside hoy en Iowa City, donde sigue cultivando una pintura que habla de lo que tiene alrededor, que en este caso es la Norteamérica profunda, aunque también ha abordado proyectos específicos, como una mirada personal a la Casa de la Cascada, de Frank Lloyd Wright, un edificio que por cierto también ha inspirado a Lazkano. El paisaje suburbano español —creo que santanderino— que aquí lo representa, pertenece a un período anterior de su producción. También ha cultivado, con talento, el retrato. Otro de Bellas Artes, José Manuel Ballester (Madrid, 1960), estos últimos años, ha trasladado el centro de su actividad artística, al ámbito de la fotografía, dentro de la cual ha obtenido, en 2010, el Premio Nacional. Pero cuando lo conocimos estaba centrado en la pintura, en clave realista, con ecos románticos y simbólicas, patentes en este panel en que se han agrupado siete «tableautins» de 1987, de tema paisajístico. El camino ballesteriano hacia la fotografía, no le ha impedido seguir practicando en paralelo su primitivo oficio. En ambos campos, que se iluminan el uno al otro — como en 2005 pudo comprobarse en su exposición Habitación 523 del Palacio de Velázquez—, ha demostrado una extraordinaria capacidad para proponernos una mirada extremadamente moderna sobre la ciudad y sus arquitecturas, una ciudad y unas arquitecturas de las cuales la figura humana está casi ausente. Cuando en 2010 presentamos, en la Pinacoteca do Estado de Sâo Paulo, su muestra Fervor da Metrópole, el público de esa ciudad que nunca para se quedó sorprendido de verla, convertida en escenarios desiertos, fantasmagóricos. Luis Mayo (Madrid, 1964), formado en la Facultad de Bellas Artes de su ciudad natal, de la cual es hoy profesor, ha de ser adscrito asimismo a este contexto que acabo de evocar. Ha pintado mucho la ciudad, no sólo la suya natal, sino también otras, por ejemplo Buenos Aires, cuyas calles nunca pisó. Aquí lo representa un sugerente paisaje fabril de título y atmósfera enigmáticos, Corot en los años 30.



Hacia los ochenta Con Carlos Alcolea (La Coruña, 1949-Madrid, 1992), Carlos Franco (Madrid, 1951) y Guillermo Pérez Villalta (Tarifa, Cádiz, 1948), los tres magníficamente representados en esta colección, entramos en otro tiempo, el de una cierta figuración madrileña, la que gravitó primero en torno a una sala oficial como Amadís, y luego en torno a Buades, y que en 2009 ha sido historiada por María Escribano en una muestra para el Reina Sofía, titulada Los esquizos de Madrid, y que inicialmente había sido un proyecto del malogrado Quico Rivas. La fiebre del heno (1986) es una de las obras maestras de Alcolea, pintor clave, deudor en un principio de su concuñado Gordillo o de David Hockney, pero que luego demostró ser capaz de construir obras de gran precisión. Magnífica fue la retrospectiva póstuma de 1998 en el Reina Sofía, de quien el año de su fallecimiento recibió, también a título póstumo, un merecido Premio Nacional de Artes Plásticas. Pocos pintores ha conocido uno tan enamorados de su oficio, y tan cultos y leídos, como Alcolea. También es un gran cuadro Cuenco serrano (1984-1985), de Carlos Franco, un paisaje castellano sorprendentemente normal, como son normales ciertos paisajes de Derain o de Balthus, y sobre el cual remito a lo
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que he escrito cuando lo incluí en Los años pintados, colectiva en torno a la colección de Miguel Marcos —un gran defensor de la obra del madrileño, y uno de los mejores proveedores de Manolo Escobar, del cual es gran amigo—, que comisarié en 1995, y que tras verse en el Palacio de Sástago de Zaragoza, viajó luego a las Atarazanas de Barcelona. Carlos Franco es pintor sincrético, ávido de maestros de antaño y especialmente de venecianos, interesado de siempre por un Brasil que terminaría entrando en su vida y cuyos poetas y cultos mistéricos le han inspirado. Pintor que ha salido airoso del reto del muro, concretamente de la fachada de la Casa de la Panadería, en la Plaza Mayor madrileña. Por lo demás, aquí en Benidorm, resulta fácil acordarse de un amigo de los estilos inciertos en arquitectura, en decoración, y en las propias artes plásticas, como es Pérez Villata, ex-alumno de Arquitectura, y que tiene registradas fotográficamente gran cantidad de construcciones disparatadas de esta costa, y en general de nuestro Mediterráneo. Amadís, Buades, Vandrés y Fernando Vijande fueron los primeros espacios —luego pasaría a Soledad Lorenzo— que dieron a conocer en Madrid su trabajo, basado en una inteligente relectura de la tradición renacentista, manierista y barroca, y en el cual lo autobiográfico pesa mucho. Precioso realmente el temprano (1979) papel playero andaluz aquí presente. Seis años después, era el primer artista de su generación en recibir el Premio Nacional de Artes Plásticas. Al mismo paisaje mental que los tres anteriores pertenecen Juan Antonio Aguirre (Madrid, 1945) y Chema Cobo (Tarifa, Cádiz, 1952), paisano el segundo de Pérez Villalta, con el cual en 1977 hizo una memorable exposición en Buades, donde dos años antes había tenido lugar su primera individual. Durante mucho tiempo Aguirre había sido más conocido como crítico, director de Amadís, subdirector del MEAC y comisario de exposiciones —ya lo he citado a propósito primero de Higinio Mallebrera, y luego de Gordillo y de la Nueva Generación—, que como pintor, pero precisamente en el marco de Buades fue donde se consolidó en la que hoy es su actividad principal, que practica tanto en su Madrid natal, como, precisamente, en la ciudad donde mora el cantantecoleccionista, y que le ha inspirado más de un cuadro, como se los ha inspirado, en términos más generales, un Levante cuyas cúpulas de cerámicas vidriadas (La cúpula azul, 1976) ha dicho mejor que nadie. No podía no retener la atención de Manolo Escobar la mezcla de casticismo y cosmopolitismo de un pintor que reivindica a Pierre Bonnard y a otros maestros franceses —en los cuales pensamos ante Barcas (1982)—, pero también a Francisco Iturrino y sus manolas. En cuanto al siempre brillante Chema Cobo, empezó siendo una suerte de continuador más manierista del trabajo de sus inmediatos predecesores, anduvo luego del lado de la transvanguardia —por ahí va este sombrío papel de 1984—, coqueteó un poco —también en sus escritos— con un cierto «gauchisme» intelectual, y hoy vive retirado cerca de Málaga, donde su exposición de 2009 en el CAC nos ha permitido comprobar que hoy habita un singular mundo elíptico y simbolista, en grises, en parte septentrionales, y más concretamente belgas. Herminio Molero (La Puebla de Almoradiel, Toledo, 1948) fue muy próximo, en la época de Buades, a Guillermo Pérez Villalta, que le hizo un sensacional retrato como mago, y al cual él retrató en un cómic glamuroso, como «California Sweetheart». Antes, había hecho poesía visual en el seno de la Cooperativa de Producción Artística y Artesana (CPAA). Haría luego música, estando en los orígenes de lo que luego sería Radio Futura. Volviendo a la pintura, hay que decir que lo suyo es un «pop» ibérico, que le ha permitido revisitar a numerosos personajes de la generación del 27 y alrededores, incluidos Manuel de Falla, Ramón Gómez de la Serna y el ubicuo e inquietante Ernesto Giménez Caballero. Aquí lo representa un paisaje. Manolo Quejido (Sevilla, 1946), compañero de aventuras del anterior en los tiempos prehistóricos de la CPAA, y otro de los pilares de Buades, comparece en la colección de su tocayo Manolo
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Escobar, con uno de sus cuadros más importantes, el deslumbrante PI (1980), pintado en el año más emblemático para la generación de la cual es una de las figuras más destacadas. PI: pintura italiana, en oposición a PF, pintura francesa. De la geometría al delirio y al Taco, de este a Bonnard o a Félix Vallotton —citado a su propósito por Alcolea—, de las grandes pinturas matissianas o cezannianas al contemplarse en el espejo de Velázquez y del propio estudio (La Nave, una suerte de Bateau Lavoir del Madrid del Paseo de Extremadura), Quejido fue entonces deslumbrante. Desconcertante fue su retrospectiva valenciana de 1997 en el desaparecido Centro del Carmen del IVAM, que llevaba el sello muy personal de su comisario, el desaparecido Quico Rivas, que había privilegiado lo ideológico en el discurso de un pintor que en el título era considerado como alguien que llevaba 33 años de resistencia. Estos últimos años, el propio Quejido ha acentuado, aunque nunca pueda ocultar su condición de pintor muy pintor, esa dimensión más política de su trabajo. También en la órbita de Pérez Villalta, del cual fue condiscípulo en Arquitectura, gravitó en su arranque Carlos Durán (Málaga, 1949), que ha encontrado acentos muy personales para hablarnos de un ámbito tan interesante, estéticamente, como la Costa del Sol, ámbito al cual se han acercado en paralelo el propio Pérez Villalta, el también pintor Bola Barrionuevo, el desaparecido historiador del arte Juan Antonio Ramírez, o más recientemente el poeta y narrador Alfredo Taján en su novela Pez Espada (2011). Otro morador de un universo próximo al de los pintores a los cuales me he estado refiriendo en las líneas precedentes, es su colega y amigo Sigfrido Martín Begué (Madrid, 1959-2010), prematuramente desaparecido cuando todavía cabía esperar mucho de él. Giorgio de Chirico y Salvador Dalí fueron, junto a muchos pequeños maestros —recordemos su versión (2002) en plan Pinocho del Accidente (1936) de Alfonso Ponce de León, que expuso aquel año en Juana de Aizpuru, y que está en el Reina Sofía, al igual que el original—, dos referencias para este pintor hipermanierista, amigo del bodegón —así esta Vanitas Banalitas (1986)—, arquitecto de exposiciones y escenógrafo que además fue profesor en una Facultad de Bellas Artes, la de Cuenca, donde hacía figura de provocadora «rara avis», perdida entre neoconceptuales. Circa 1980, se habló mucho en los estudios españoles, de la misma nueva pintura norteamericana que como hemos visto a su debido tiempo a propósito del papel millaresco en homenaje a Pollock, había polarizado los debates, veintitantos años antes. Pero en aquellos albores de nuestros «eighties», se habló poco de Pollock, Kline o De Kooning, y mucho en cambio de Mark Rothko, Robert Motherwell, Sam Francis, Joan Mitchell o Helen Frankenthaler. Se valoraba especialmente, en los cuatro últimos, lo que tenían de afrancesados, de continuadores de las enseñanzas de Henri Matisse o incluso, más atrás en el tiempo, del Claude Monet de las Nymphéas. Hechos simbólicos importantes: que Joan Mitchell residiera en el Vétheuil monetiano, y que uno de los primeros en fijarse en Sam Francis fuera el matissiano Georges Duthuit. José Manuel Broto (Zaragoza, 1949), Xavier Grau (Barcelona, 1951)... Pintores que pertenecen a ese ángulo de la escena, al cual llegaron procedentes de la pintura-pintura y sus normas estrictas, vivieron el final de la etapa de los dogmas con un sentimiento de profunda liberación, palpable en sus cuadros de aquel entonces. Este Altar (1984) de dominante azul constituye un magnífico ejemplo del arte del Broto de la gran época, defendido en Madrid por Buades, y por el cual tanto haría luego, desde Zaragoza, Miguel Marcos, galerista al cual Manolo Escobar ha hecho siempre mucho caso. Idéntica la circunstancia galerística de Grau, pintor formado en Bellas Artes donde sería luego profesor, pintor de espacios complejos, de sutiles cromatismos —ver Marigram (1986). También Miguel Marcos ha expuesto a la mujer de Grau, Charo Pradas (Teruel, 1960), cuya obra
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es de carácter más vertiginoso que la suya, como puede comprobarse ante Samurai (1986). Broto y Grau, junto con Javier Rubio Navarro y Gonzalo Tena, habían integrado, en la Barcelona de los setenta, un grupo orientado hacia la pintura-pintura, grupo que publicó dos números de la revista Trama (fundada en 1976), que tuvo como plataforma la Galería Maeght de Barcelona, y que contó con el decisivo apoyo nada menos que de Tàpies: una historia que ha contado muy bien, en dos tomos exhaustivísimos, Javier Lacruz. Tras aquellos fervores, vino, como acabo de indicarlo, un tiempo de mayor libertad, algo que está ya claro en 1979, año de la primera individual de Grau, celebrada por cierto no en su ciudad natal, sino en Madrid, y cómo no, en Buades. Broto marcharía luego a París, ciudad que ha terminado abandonando por una localidad del interior de Mallorca. En 1995 obtuvo el Premio Nacional de Artes Plásticas, y en 1996 celebró una muestra en el Palacio de Velázquez de Madrid, donde en 1987 había tenido lugar otra en el MEAC. A Gerardo Delgado (OIivares, Sevilla, 1942), arquitecto de formación, y que perteneció a la Nueva Generación aguirriana, y que estuvo en los seminarios de «formas computables» del Centro de Cálculo madrileño, lo recuerdo como el gran agitador artístico de la Sevilla de los años sesenta, con hilo directo con los de Cuenca, y también con Juan Antonio Aguirre, o con abstractos valencianos como Jordi Teixidor o José María Yturralde. Luego evolucionó, un poco al modo precisamente de Teixidor, hacia una pintura de mayor lirismo, enseñada en su ciudad por Juana de Aizpuru, y en Madrid por Montenegro o más tarde por Antonio Machón. Buen ejemplo de su trabajo de aquel tiempo es Las grullas (1985), perteneciente a un ciclo inspirado en El archipiélago, de Friedrich Hölderlin. Miguel Ángel Campano (Madrid, 1948): también con fuerte conexión conquense, uno de los pintores de mayor fuste de cuantos entraron en escena a finales de los años sesenta. Amadís, Egam, Juana Mordó y Fernando Vijande fueron las primeras galerías donde se vio aquí su obra; posteriormente, pasó a Juana de Aizpuru, y en Barcelona a Carles Taché. Un gran momento de su trabajo fue el final de los años setenta y comienzo de los ochenta, época en que su faro era Guerrero —en 2002 una bellísima exposición en el Centro Guerrero de Granada, titulada Guerrero—Campano: Rojo de cadmio nunca muere, se centraría en los nexos entre sus respectivas obras—, y en que dejando atrás una cierta rigidez pintura-pintura, practicaba abundantemente el collage, y hacía cuadros muy constructivos, y saturados de color. Época de las Vocales a partir del soneto homónimo de Rimbaud. Época de sus miradas a maestros de antaño como Nicolas Poussin y sus Cuatro estaciones —a ese ciclo pertenece el cuadro en grises, de 1984, que aquí lo representa—, Eugène Delacroix y su Barca de Don Juan, y Paul Cézanne y sus Montagnes Sainte Victoire. Luego vendrían paisajes provenzales y mallorquines, vanitas, y de nuevo una abstracción que concilia lo constructivo con lo expresivo, y un reduccionismo al blanco y al negro, y una evolución hacia mayor luminosidad y serenidad... Dos exposiciones institucionales han permitido fijar el perfil del pintor, Premio Nacional de Artes Plásticas en 1996, y hoy por desgracia silencio e inactivo: la de 1990 en el desaparecido Centro del Carmen del IVAM, y la del Palacio de Velázquez en 1999. A nadie le voy a descubrir a estas alturas que Juan Navarro Baldeweg (Santander, 1939) es uno de los grandes arquitectos de nuestra escena. Pero evidentemente ha sido también uno de nuestros pocos minimalistas, y durante sus años norteamericanos —en el M.I.T.— uno de nuestros conceptuales más sutiles, y luego un soberbio pintor con mucha mitología —así, esta luminosa Dafne (1983)— y mucho Matisse en la memoria, y alguien capaz de apoyarse en Hiroshige y otros japoneses, para poner en pie cuadros de una extraordinaria intensidad cromática —la luz del Sur en Jalón, de nuevo esta provincia de Alicante—, que se pueden apreciar en sus sucesivas exposiciones en Marlborough. La mejor muestra que nunca se le haya dedicado al Premio Nacional de Artes
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Plásticas de 1990, y hoy académico de San Fernando, cuya obra escrita ocupa ya varios volúmenes, fue la que tuvo lugar en 1999 en el Centro del Carmen valenciano, comisariada al alimón por Ángel González y por Enrique Granell, y que combinó todas las disciplinas que ha cultivado, incluida la maqueta —hoy propiedad del IVAM— del Centro Cultural de Benidorm, todavía no culminado en el momento en que escribo estas líneas. Alfonso Albacete (Antequera, Málaga, 1950) se educó en Murcia —en el taller de ese fino pintor del 27, próximo a Gaya, que fue Juan Bonafé— y en Valencia, donde estudió Arquitectura y estuvo adscrito a círculos políticos y artísticos radicales. Por ese doble pasado suyo fue grandemente significativo su giro pictoricista de 1980: por cómo decía adiós al gusto «sixties», y por cómo volvía, simbólicamente, al taller de Bonafé en La Alberca. Perfecto ejemplo de ese giro es este cuadro pintado tres años después.Tras Egam, hoy su galería es Marlborough, donde estos últimos tiempos ha mostrado fantásticos paisajes de Mojácar: de nuevo Almería, la provincia natal del cantantecoleccionista. Si la colectiva Madrid D.F. (Museo Municipal, Madrid, 1980) supuso la visualización del compromiso tanto de Navarro Baldeweg como de Albacete con el nuevo estado de cosas pictoricista, ahí estuvieron también otros dos de Buades, muy próximos entonces a Navarro Baldweg, los austriacos Eva Lootz (Viena, 1940) y Adolfo Schlosser (Leisterdorf, 1939-Bustaviejo, Madrid, 2004), entonces pareja, y que llevaban poco tiempo entre nosotros, y que con los años serían considerados tan de aquí, que obtendrían ambos (él en 1991 y ella en 1994) nuestro Premio Nacional de Artes Plásticas. Eva Lootz ha sido artista de objetos como este escueto peine, de instalaciones —entre las más impresionantes, aquella con la cual en 2002 ocupó el Palacio de Cristal—, de dibujos sutiles, cargados de simbolismo. Más esencial todavía, Schlosser, cuya obra ha quedado fijada en 2006, en una retrospectiva póstuma en el Reina Sofía, ha vivido en el margen, en el bosque, en lo alto. La pieza que lo representa aquí, hecha de una mezcla de barro y paja, inspirada en la cola de una ballena, nos recuerda sus andanzas marineras juveniles. En provincias, las cosas estaban cambiando. Especialmente en Galicia, donde de repente surgió Atlántica, con Antón Patiño (Monforte, Lugo, 1957), Menchu Lamas (Vigo, 1954), Antón Lamazares (Maceira, Pontevedra, 1954) y otros. Todo esto está presente aquí: una pintura expresionista, energética, construida, de un cromatismo exaltado —sobre todo en los dos primeros, cuyo trabajo se vio en Madrid en la inevitable Buades— que en parte es heredado de Luis Seoane y que le debe también no poco al contagio de una Alemania donde hoy —en Berlín— reside el tercero, que también lo ha hecho antes en Nueva York, pese a lo cual mantiene siempre una actitud más gallega que ningún otro artista de su tierra, algo especialmente patente en su sentimiento del paisaje, y del color. Patiño, por lo demás, merece una mención especial en su dimensión de intelectual, implicado en revistas (Travesías) o en instituciones (el Círculo de Bellas Artes de Madrid), y capaz de reflexionar, mejor que nadie en su tierra, sobre la modernidad gallega, del citado Luis Seoane al poeta Lois Pereiro, pasando por Urbano Lugrís —el pintor del Atlántico, y de las ciudades sumergidas, autor de un mural en la librería viguesa del padre de Patiño—, por Uxío Novoneyra —el poeta de Os Eidos— o por su primo Reimundo Patiño... Las primeras noticias sobre José María Sicilia (Madrid, 1954), que había estudiado Bellas Artes en su ciudad natal, nos llegaron desde París, a donde había sido uno de los primeros en trasladar su residencia, y donde cuando lo conocimos tenía un amplio y luminoso estudio-mansarda casi a la sombra de Saint-Germain-des-Prés, a dos pasos del de Delacroix. Sobrecogedoras fueron sus primeras visiones nocturnas de la capital francesa o sus objetos de uso cotidiano magnificados —así estos alicates—, y asimismo sobrecogedoras fueron luego sus abstracciones post-malevichianas
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o post-strzeminskianas de la serie Flowers. La obra de Sicilia, enseñada aquí primero por Vijande, y luego por Soledad Lorenzo, ha sido un continuo ir, casi sin palabras, a mayor despojamiento, y a una esencialidad que podríamos calificar de rothkiana, algo patente también en sus papeles, y en su gráfica. Es el único artista que ha expuesto dos veces, en 1988 —procedente del entonces muy prestigioso CAPC de Burdeos— y en 1997, en el Palacio de Velázquez; la segunda de esas exposiciones, L’horabaixa —un título mallorquín que nos habla de su afincamiento en esa isla de pintores— fue especialmente admirable. En 1989 obtuvo el Premio Nacional de Artes Plásticas. El nombre de Miquel Barceló (Felanitx, Mallorca, 1957) simboliza por sí solo la consolidación de una nueva pintura española con presencia internacional, un proceso que en su caso se inició cuando en 1982 fue seleccionado por Rudi Fuchs para la Documenta de Kassel. Fúcares, Juana de Aizpuru y Soledad Lorenzo han sido los galeristas aquí, de quien fuera de España ha contado con defensores de la talla de Jean-Louis Froment —también en este caso, una exposición del pintor en el CAPC, visitó, en 1985, el Palacio de Velázquez—, Lucio Amelio, Bruno Bischofberger, Yvon Lambert o Leo Castelli. Pintor errante y exconceptual (Neón de Suro), inicialmente hacía figura de salvaje, entre otras cosas porque su pintura —ver esta Venus seminegra— acusaba el impacto del nuevo expresionismo alemán, y muy especialmente de Anselm Kiefer. Pronto, afincado en París, demostró ser capaz de asimilar las lecciones de los maestros de antaño, algo que vinieron a simbolizar sus cuadros de la Grande Galerie del Louvre, y aquellos otros de las bibliotecas. Luego vendrían sus cuadros más despojados, inspirados en sus estancias en Mali, a orillas del Níger; sus esculturas y su gran cuadro El taller de las esculturas (1993), sobre el cual existe un libro monográfico de Francisco Calvo Serraller, editado por TF; sus cerámicas; sus inteligentes diarios; y sus dos realizaciones monumentales hasta la fecha, su capilla de la Catedral de Palma, y su controvertida cúpula ginebrina para la ONU. Hoy existe una cierta desafección crítica hacia su obra, por parte de los sectores más radicales (¿radikales?) de nuestro arte. Frente a ello, hay que recordar que Enrique Juncosa o José Carlos Llop han razonado muy bien, entre otros, su admiración por su paisano y amigo, como lo ha hecho, desde Nueva York, Dore Ashton. Los principales premios que ha obtenido han sido, en 1986 el Premio Nacional de Artes Plásticas, y en 2003, el Príncipe de Asturias de las Artes. En 1999 el Reina Sofía expuso sus dibujos. París fue, a comienzos de los años ochenta, la meta para muchos. Entonces, además de Barceló, trabajaban ahí Broto, Campano, Sicilia, y durante un tiempo un pintor más secreto y excelente —ver esta Construcción de 1987—, Juan Lacomba (Sevilla, 1954), hoy refugiado en las marismas de Doñana, motivo principal de su pintura de estos últimos años, pendiente de poder ser contemplada en condiciones. Llegó a haber realmente, por aquellos años, como en los viejos tiempos, una suerte de Escuela española de París. Escuela hoy disuelta, ya que la mayoría han vuelto a la península. Paisano de Barceló, Ferran García Sevilla (Palma de Mallorca, 1949), que en cambio nunca ha sido un entusiasta de la capital francesa, había estudiado Filosofía y Letras, rama de Historia del Arte, y contaba con un pasado conceptual más dilatado que el suyo. Por eso mismo nos llamó a todos mucho la atención su paso, con armas y bagajes, a la pintura, acaecido a comienzos de la década del ochenta. Sus exposiciones de aquel tiempo —recordar por ejemplo La torre de papel, celebrada en 1989 en el Palacio de Velázquez— fueron prodigiosamente energéticas, por un lado casi mironiano, algo que está claro en este Magalí (1985). Desaparecido de escena durante bastante tiempo, felizmente ha reaparecido hace poco, en 2010, con una doble exposición celebrada en el IMMA de Dublín, y en el Patio Herreriano, de Valladolid. Cuando se inaugure la exposición que el presente catálogo documenta, quedarán todavía unos días para que se inaugure la primera retrospectiva de Luis Claramunt (Barcelona, 1951-Zarauz,
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Guipúzcoa, 2000), comisariada por Nuria Enguita, bajo el título El viaje vertical, para el MACBA de Barcelona, y que a buen seguro fijará su perfil, y su contribución a nuestra pintura «eighties». Errante —recordemos sus magníficos cuadros callejeros de la plaza de Djemaa El Fna de Marrakech, de los cuales es un buen ejemplo este, La mano o el bastón (1986), o su paso por Sevilla, donde vivía al lado de la Maestranza— e interesado por muchas cosas, anduvo cerca de Barceló, y de alemanes que saldrán más adelante en este texto, y que como él exponían con Juana de Aizpuru. Hijo de Petri Palou, pianista que escribió un buen libro sobre Edgar Varèse, él mismo era mucho más culto de lo que podía parecer a primera vista, y así hay que recordar sus traducciones, auto-editadas, del traficante de armas y escritor francés Henry de Monfreid, o su interés por Joseph Conrad y su Línea de sombra. Todo está en sus cuadros, en sus papeles, en sus libros, tan vivos. Víctor Mira (Zaragoza, 1949-Seefeld, Alemania, 2003) es otro nombre significativo de aquella eclosión circa 1980. Nadie reivindicó tanto como él, en nuestra generación, una cierta tradición o línea española, «males de la patria», goyesca, noventayochista, sauresca por el lado de una relación de amor-odio hacia el país natal. Natura morta: pensamos en José Gutiérrez Solana, y en el monumental libro de su exégeta Manuel Sánchez Camargo La muerte en la pintura española. «Cosas de mucha alegría», que diría el siempre solanesco Andrés Trapiello. Había algo siempre excesivo, excesivamente melodramático, en Víctor Mira, y sin embargo había también una verdad, que por mi parte tardé en descubrir. Cuando ello ocurrió, fue gracias a Miguel Marcos, el galerista que más creyó en el trabajo de su paisano, trabajo truncado por su suicidio en Alemania, y que además de la pintura abarca la escultura, el grabado, el libro ilustrado, la poesía, el teatro, el ensayo polémico... Carlos Pazos (Barcelona, 1949), Premio Nacional de Artes Plásticas 2004, es todo un personaje. Coincidió con García Sevilla o con Nacho Criado en aguas conceptuales, pero ya entonces se caracterizaba por el carácter fuertemente autobiográfico de cuanto hacía, y por un especial sentido del ritual, entre David Bowie y Salvador Dalí. Magníficos son sus objetos, o sus collages, como el que aquí lo representa. En 2007 les estuvo dedicada una retrospectiva que se vio sucesivamente en el MACBA, y en el Reina Sofía. Con Pazos comparte Carmen Calvo (Valencia, 1950), otra que en Madrid empezó por Buades, el amor por el objeto, un culto egotista del propio yo y sus laberintos, y una dimensión de coleccionismo delirante, que la convierte en lo más parecido a una surrealista —rama Joseph Cornell— que tenemos en nuestra escena, algo que quedó claro cuando su retrospectiva de 2002 en el Palacio de Velázquez; en esta pieza temprana, de 1981, rinde homenaje al Vincent van Gogh paisajista. En cuanto a Miquel Navarro (Mislata, Valencia, 1945), tan cercano a su paisana en sus inicios, y próximo luego a Pérez Villalta, con el cual coincidió primero en Buades, y luego en Vandrés, y al cual descubrió la poética de la Malvarrosa, es uno de los escultores más relevantes de la actual escena española, y pertenece a la Real Academia de Bellas Artes de San Fernando. Su mundo tiene mucho de metafísico, algo especialmente evidente en sus ciudades, instalaciones de gran formato; el papel de 1988 que aquí lo representa evoca precisamente, con otros medios, ese mismo tipo de escenario. Al año siguiente, su obra se vio en el Reina Sofía, y en el Palacio de Cristal. Volvemos a la pintura, y a una pintura sin adjetivos, con Juan Uslé (Santander, 1954) y Victoria Civera (Puerto de Sagunto,Valencia, 1955), otra pareja de artistas, formados en Valencia donde se conocieron, y activos no sólo aquí, sino en Nueva York, donde residen desde 1986. Uslé, Premio Nacional de Artes Plásticas 2002, y expositor en el Palacio de Velázquez en 2005, y que ya era estupendo cuando pintaba cuadros expresionistas abstractos saturados de impresiones náuticas, marinas, enseñados en su día por ese excelente galerista gallego-madrileño que fue el desaparecido Manolo Montenegro, es hoy una de las figuras centrales de una nueva abstracción en la cual
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confluyen post-minimalismo, efusión lírica, sentimiento de la ciudad —fíjense en el título de este cuadro: Williamsburg Bridge (1991)—, humor mironiano, interés por la práctica de la fotografía... En cuanto a Victoria Civera, pasó ella también por una fase expresionista —a la cual pertenece esta sombría Austriaca (1984-1985)—, para derivar luego hacia la construcción de pequeñas piezas cargadas de una poesía con un punto surreal, y de ahí a un planteamiento más figurativo y estridente, que hemos conocido gracias a sus exposiciones en Soledad Lorenzo, que es también la galería madrileña de Uslé.



Más allá de los ochenta «Impresionismo blanco, melancolía amarilla» titulé, muy juanramonianamente —sin duda me influyó el estar escribiendo sobre un pintor onubense— el primer texto que escribí sobre Pablo Sycet (Gibraleón, Huelva, 1953), destinado al catálogo de su exposición de 1983 en la desaparecida Galería Sen, de Madrid. El papel aquí seleccionado es del año siguiente, y muy representativo de su visión lírica del mundo en torno, una visión que en gran medida se ha asentado en el diálogo con los Poemas para un cuerpo, de Luis Cernuda, así como con la poesía de Jaime Gil de Biedma —del cual fue amigo— y de algunos líricos de su propia generación, a algunos de los cuales ha ilustrado. Muy activo en la reivindicación de Guerrero y otros maestros de nuestra generación del cincuenta, Sycet, por lo demás, ha tenido una relación profesional estrecha con Alaska y Fangoria, con Rubí y los Casinos y otros grupos musicales, para los cuales ha escrito letras; una dimensión que lo ha llevado a ser amigo de muchos cantantes, entre ellos, de Manolo Escobar. Lírico también Antonio Murado (Lugo, 1964), hoy residente en Nueva York, y enseñado aquí por Carmen Gamarra y ahora por su hijo Álvaro Alcázar, ha asimilado aspectos de la herencia postminimalista. Hay algo muy musical en el carácter repetitivo de su obra, en su insistencia en ciertos motivos. Siempre en clave expresionista y lírica, anotemos los nombres de dos pintores baleares, el figurativo Luis Maraver (Puebla del Río, Sevilla, 1957) —también escultor, residente en Mallorca desde 1972, y de vida errante, fijada en sus cuadernos de viaje, y en cuadros como este de 1986, de inspiración mexicana y título, El águila y la serpiente, tomado de la novela homónima de Martín Luis Guzmán— y el abstracto Guillem Nadal (Sant Llorenç des Cardassar, Mallorca, 1957), así como los de otros dos figurativos cuyo trabajo ha seguido Manolo Escobar con interés, el también fotógrafo Ignacio Burgos (Madrid, 1968), formado en la Facultad de Bellas Artes de su ciudad natal y en Berlín, y que, siempre en Madrid, pasó por los talleres que en el Círculo de Bellas Artes impartieron Juan Antonio Aguirre y Barry Flanagan, y el polifacético Luis Cañizares (Madrid, 1961), expositor en su día en galerías ya citadas a lo largo de las líneas precedentes, como Amadís o Fernando Vijande, pero cuya obra más reciente ya tiene poco que ver con su propio trabajo de aquel entonce, ya que en ella pesa mucho el empeño digamos «temático»: el sida, el 11-S, el 11-M, las torturas en Irak, la pederastia en la Iglesia católica... Un núcleo muy visible en su día, y que el tiempo ha difuminado como tal núcleo, es el de los miembros de una generación sevillana post-Gerardo Delgado que se formó en la Facultad de Bellas Artes de la capital andaluza y parte de la cual coincidió en la redacción de la revista Pintura, en la cual también dieron cancha a un Sicilia o a una María Gómez. Generación a la cual pertenecen cinco de los artistas seleccionados aquí: Patricio Cabrera (Gines, Sevilla, 1958), Ricardo Cadenas (Sevilla, 1960), Pepe Espaliú (Córdoba, 1955-1993), Curro González (Sevilla, 1960), Guillermo
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Paneque (Sevilla, 1963)... Artistas defendidos en su día por la galería sevillana La Máquina Española, y que conocieron, sobre todo Espaliú y Paneque, una cierta difusión internacional. De todos ellos el más deslumbrante, como pudo comprobarse en su retrospectiva póstuma de 2003 en el Reina Sofía, era Espaliú, creador de una gran inteligencia, pintor, escultor de silencios, poeta, activista en la lucha contra el sida, y en cuyo museo imaginario coexistían su paisano Julio Romero de Torres, surrealistas de los cuales fue amigo como Marcel Mariën o el catalán Joan Brossa, y el purísimo Cristino de Vera, que muchos le debemos. También es rico y complejo el universo de los demás, especialmente el de Curro González, cuyos cuadros son siempre de una enorme complejidad espacial y conceptual. Jaume Plensa (Barcelona, 1955), escultor expresionista en sus orígenes, y que hoy es uno de nuestros artistas más internacionales, ha enfriado y monumentalizado su arte. Aquí lo representa uno de sus característicos papeles. En 2000 exponía en el Reina Sofía y en el Palacio de Velázquez. Dis Berlin (seudónimo de Mariano Carrera Blázquez, Ciria, Soria, 1959), cuya primera individual, Canciones para Europa, de título inspirado en Roxy Music, fue organizada por cierto por Pablo Sycet (en la Librería Antonio Machado, Madrid, 1982, de cuya sala el de Gibraleón era entonces responsable), y que luego pasó a Buades (Nuevas canciones para Europa, 1983), donde lo descubrió Manolo Escobar, pronto se convertiría, además de en un interesantísimo artista poliédrico —ver su retrospectiva de 1998 en el Centro del Carmen valenciano, a la que siguió, en 1999 y en Bancaja, mi Museo imaginario de Dis Berlin—, en el articulador del ángulo neometafísico de nuestra escena. Ángulo representado en esta colección, no sólo por el soriano —a cuyo primerísimo período, anterior a su «época azul», pertenece este cuadrito de un velero, imbuido de una felicidad—, sino por otros pintores del núcleo madrileño, como María Gómez o Antonio Rojas, por valencianos como Juan Cuéllar, o por cartageneros como Ángel Mateo Charris o Gonzalo Sicre. Ángulo con el cual también cabe relacionar a Xesús Vázquez o a Luis Palmero. Antonio Rojas (Tarifa, Cádiz, 1962), tercer gaditano del Estrecho en la presente selección, es el único de los tres que sigue residiendo en Madrid, y tal vez precisamente por ello, el que más se acuerda, cuando maneja los pinceles, del paisaje natal, de ese mar y de esa arquitectura cúbica, elemental, que son tan característicos del mismo, algo que queda claro ante Keeping Emotions (1992), gran título para un gran cuadro. Presente en alguna colectiva de Fernando Vijande, Rojas fue defendido luego por Manolo Montenegro. Luis Palmero (La Laguna, Tenerife, 1957) coincidió con Rojas, con Dis Berlin, con Uslé, con José Ramón Amondarain y algunos otros pintores de su generación, en mi colectiva Sueños geométricos (Arteleku, San Sebastián, 1993).Viene de la geometría, del minimalismo, de la redacción de la revista literaria Syntaxis, pero también a él le interesa la herencia metafísica, algo que se ha concretado en su interés por la figura de su predecesor grancanario José Jorge Oramas. Cuadros a la vista está que potentes los suyos, a pesar de su voluntario confinarse en el pequeño formato. María Gómez (Salamanca, 1953) figuró en las colectivas disberlinesas El retorno del hijo pródigo. En Roma, donde ella también fue becaria de nuestra Academia, se empapó de metafísica y de morandismo. Su mundo es literario, penumbroso, poblado de enigmas. Hermoso su Barquero (1984). Xesús Vázquez (Orense, 1946), residente casi de siempre en Santander, es pintor de una gran inteligencia y con un gran «background» cultural, que le ha llevado a practicar la escultura, el grabado, la poesía y la música, a impulsar una revista como Comercial de la Pintura, y a dialogar con no pocos faros de la cultura moderna, entre ellos con los Cantos de Ezra Pound, una referencia compartida con Dis Berlin. Buades, de cuya programación a la vista está que siempre estuvo muy pendiente Manolo Escobar, fue su primera plataforma madrileña, de la cual pasaría luego a Juana de Aizpuru; de aquel



34



tiempo data esta arrebatada visión de unos Árboles secos. A su retrospectiva en el CGAC santiagués, celebrada en 2005, le puse un título precisamente poundiano: Not with Usura. Gonzalo Sicre (Cádiz, 1967), formado en la Facultad de Bellas Artes valenciana, y que estuvo en la colectiva Muelle de Levante (1994), que comisarié con Nicolás Sánchez Durá, ha celebrado varias exposiciones conjuntas con el citado Charris, destacando las dos en que rindieron homenaje, a través de sendos viajes a los que fueron sus paisajes predilectos, a dos de sus «faros», el norteamericano Edward Hopper, y el belga —de Ostende— Léon Spilliaert. La historiadora del arte neoyorquina Gail Levin, la especialista número 1 en el primero, fue la comisaria de la retrospectiva charrisiana en el IVAM, celebrada en 1999, y Luc Tuymans, el número 1 de la actual escena pictórica belga, ha escrito, este mismo año, en el catálogo de la muestra spilliaertiana, celebrada en La Conservera, de Murcia. Espléndida esta mirada al miesiano y rothkiano Seagram Building, Juan Cuéllar (Valencia, 1967), autor del extraño cuadro —entre metafísico, y pop— titulado Globalización (1999), pertenece a esa misma generación, y estuvo también en Muelle de Levante, y ha sido defendido por la misma galería valenciana y madrileña (My Name’s Lolita) que Charris y Sicre. Gran amigo del cantante y coleccionista, Toni Sánchez (Valencia, 1965), que ha estado metido en el mundo de la comunicación y de la música, y que ha celebrado dos individuales en su ciudad natal —una en 2009 en la Casa de Benlliure, y otra este mismo año en las Atarazanas— es un neopop que no oculta su deuda con Roy Lichtenstein, patente en su modo de recurrir al idioma del cómic, dentro del cual se fija sobre todo en una dimensión retro —aviones, coches, indumentaria—, y en las chicas «sexy», como la protagonista principal de El rescate (2009). Con el ilustrador y pintor Ceesepe (seudónimo de Carlos Sánchez Pérez, Madrid, 1958), expositor en Buades en 1980 vía Quico Rivas, colaborador de Pedro Almodóvar, amigo de Barceló o de ese singular músico que es el rosellonés Pascal Comelade —que por mi parte descubrí gracias a él—, comparece aquí la movida madrileña, con la cual también tuvieron que ver, cada cual a su manera, los mencionados Pérez Villalta —sobre todo por su emblemático cuadro Personajes a la salida de un concierto rock (1979), que pertenece al Reina Sofía, y por su cubierta de Groenlandia (1980), un precioso single de los Zombies—, Sigfrido Martín Begué, y Dis Berlin, colaborador él también de Almodóvar en varias ocasiones, y autor de la cubierta del definitivo libro-encuesta de José Luis Gallero sobre la movida, Sólo se vive una vez: Esplendor y ruina de la movida madrileña (1991). En aquel tiempo también se sitúa la aparición en escena de César Fernández Arias (Caracas, 1952), pintor, escultor, ilustrador de libros —por ejemplo de varios de versos de humor del pintor-poeta Ángel Guache—, y animador de talleres infantiles, y creador con un personalísimo estilo gráfico. Daniel Bodas (Talavera de la Reina, Toledo, 1964) y Fernando Díaz Ge (seudónimo de Fernando Díaz García, Madrid, 1961), representan aquí un núcleo activo de finales de los años ochenta en adelante en Alcobendas, municipio donde tiene lugar la presente exposición, y que fue el de residencia de Manolo Escobar antes de emprender el vuelo hacia Levante. Núcleo en torno al cual comisarié una exposición en la Casa de la Cultura de la propia ciudad, Variante Norte (1992) para mí de feliz memoria. El primero, del cual recuerdo hermosas cartografías, está representado aquí por una alegoría viajera de 1993, que nos lleva hasta el Polo Sur; hoy navega por aguas ortogonales, post-minimalistas. El segundo, al cual aquel mismo año 1992 presenté en el catálogo de su primera individual, celebrada en la desaparecida Galería Seiquer, también de feliz memoria —la memoria de Fefa Seiquer—, es autor de dibujos sutiles, a veces casi imperceptibles, y de cajas inscritas en esa tradición cornelliana que he evocado a propósito de Carmen Calvo; la obra aquí escogida, Estufa viviente (1986), pertenece a su prehistoria, y sin embargo ya reina en ella una atmósfera de muy especial poesía.
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Los dos artistas de aparición más tardía, representados en esta muestra, son José Ramón Amondarain (San Sebastián, 1964) y Daniel G. Verbis (seudónimo de Daniel Gutiérrez Verbis, León, 1968). El primero, al cual muchos descubrimos en ese singular espacio donostiarra que es Arteleku, donde como lo he indicado figuró en Sueños geométricos, ha sido un creador camaleónico; en este cuadro de 2000, impresión digital y arte sobre arte, ya está más allá de la pintura propiamente dicha; hoy se encuentra embarcado en un proyecto en torno al Guernica picassiano, que acaba de presentar en Vitoria, en Artium. El segundo, que hoy reside en Ciudad Real, que en su tierra ha sido objeto, en 2006, de una gran exposición en el MUSAC, y del cual en 2011 prologué un libro de versos titulado Geografía para ciegos, ha demostrado gran capacidad para conciliar brillantemente contrarios, geometría y organicismo, rigor y humor —el cuadro aquí presente se titula Mentiras, corbatas y semen de mentes—, hecho que explica su interés por el trabajo de Gordillo, y a la inversa, el interés del «senior» por el del benjamín.



Colofón internacional Como colofón de la muestra, sendos papeles de Lucio Fontana (Rosario, 1899-Comabbio, 1968), el artista italoargentino que inventó el espacialismo, y en el cual aquí el primero en fijarse fue el inevitable Cirlot, y de Sam Francis (Sam Mateo, California, 1923-Santa Mónica, California, 1994), uno de esos norteamericanos enamorados de Francia a los cuales he mencionado a propósito de su irradiación en nuestra pintura abstracta de los ochenta, y pintor fascinado por el Monet de las Nymphéas, por la naturaleza, y también por el sentimiento oriental del espacio en blanco, del vacío. El Fontana, dedicado a su compatriota y amiga la escultora Alicia Penalba.Y una serie de ellos, de Georg Baselitz (Deutschbaselitz, 1938), Jiri G. Dokoupil (Krnov, 1954) —que es de origen checo y que ha residido largas temporadas en Tenerife—, Reiner Fetting (Wilhelmshaven, 1949) K.H. Hödicke (Nuremberg, 1938), Albert Oehlen (Krefeld, 1954) y su hermano Markus Oehlen (Krefeld, 1956), A.R. Penck (Dresde, 1939), y Sigmar Polke (Oels, 1941-Colonia, 2010), siete de los grandes protagonistas de la pintura neo-expresionista alemana, el último de los cuales había estado determinado en su juventud por el «pop art». Interés de Manolo Escobar hacia una de las escenas artísticas europeas en las cuales más cosas sucedieron de los años setenta en adelante, escena cuyos protagonistas influyeron decisivamente en no pocos de nuestros artistas, y guiño también, en plan más privado, hacia el país natal de Anita, su mujer. Por último, decir que comisariar esta exposición ha sido una de las experiencias más gratas que me han sucedido estos últimos tiempos, así como conocer mejor a Manolo Escobar, gran persona —aquí tiene su efigie el visitante, en un cuadro realizado en 1998 por el neopop y neowarholiano Antonio de Felipe (Valencia, 1965), del cual esta y otra efigie han sido utilizadas como cubiertas de sendos cedés del cantante—, y conocer a su sobrino Gabriel García Mármol, que lleva muy eficazmente sus asuntos, y que ha heredado su pasión por el arte. Juan Manuel Bonet
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Del 98 a la Escuela de Madrid, pasando por las vanguardias históricas
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Ignacio Zuloaga Una casera de rompe y rasga [ s/f ] Técnica mixta sobre papel, 62 x 48 cm



Isidre Nonell Cabaña gitana [ 1908 ] 32 x 49 cm
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Juan Gris Aeropuerto [ 1908 ] Técnica mixta sobre cartón, 49 x 41 cm



Francisco Gimeno Sr. Llobet [ s/f ] Acuarela sobre papel, 48,5 x 32 cm



Daniel Vázquez Díaz Paisajes [ s/f ] 21 x 21 cm
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Gustavo Bacarisas Dama en negro [ s/f ] Carbón sobre papel, 60 x 46 cm



Pedro Flores Bodegón cubista [ s/f ] Técnica mixta sobre cartón, 50 x 70 cm



Ramón Gaya Homenaje a Cézanne con un vaso y tomate murcianos [ 1987 ] Óleo sobre lienzo, 60 x 73 cm



43



44



Vicente Escudero Bailarina [ s/f ] Dibujo sobre papel, 45 x 34 cm



Emilio Grau Sala Una nit al cangreo flamento Dibujo sobre papel, 43 x 31 cm



Miguel Vivancos Una noce au village [ 1969 ] Óleo sobre tela, 50 x 60 cm



Manolo Blasco Sin título [ 1973 ] Óleo sobre tela, 60 x 90 cm
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Higinio Mallabrera Flores [ s/f ] Óleo sobre lienzo, 65 x 50 cm
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Benjamín Palencia Macetas [ 1963 ] Técnica mixta sobre papel, 39 x 55 cm



Pancho Cossío Bodegón del plátano [ s/f ] Técnica mixta sobre tela, 49 x 71 cm



Agustín Redondela Mi carro [ 1968 ] Acuarela sobre papel, 50 x 70 cm
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Rafael Zabaleta Sin título [ s/f ] Gouache sobre papel, 99 x 70 cm



Francisco Sebastián Casita en Lanzarote [ 1976 ] Acrílico sobre lienzo, 59 x 83 cm



José Díaz Marina del norte [ 1973 ] Óleo sobre tela, 175 x 175 cm
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Juan Haro Sin título 35 x 16 x 16 cm



Xavier Valls Copa de flores verdes [ s/f ] Acrílico sobre tela, 23 x 16 cm



La generación del 50 o generación abstracta



Antoni Tàpies Vellut i vermell [ 1975 ] Técnica mixta sobre papel, 73 x 46,5 cm Vellut i vermell, 1975 © Fundació Antoni Tàpies, Barcelona/VEGAP, Madrid, 2012



Josep Guinovart Sin título [ 1972 ] Técnica mixta sobre papel, 50 x 72 cm



Eduardo Chillida Sin título [ 1960 ] Tinta sobre papel, 21 x 27 cm
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Manolo Millares Homenaje a Pollock Tinta sobre papel, 35 x 50 cm



Antonio Saura Les tentations de Saint Antoine [ 1963 ] Técnica mixta sobre cartón, 69,5 x 99 cm
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Luis Feito Sin título [ 1973 ] Óleo sobre lienzo, 65 x 54 cm



Rafael Canogar Cabeza en blancos [ 1984 ] Óleo sobre tela, 61 x 50 cm



Martín Chirino Sin título [ 1998 ] Técnica mixta sobre papel, 109 x 152 cm



Lucio Muñoz Auria Tanu [ 1977 ] Óleo sobre tabla, 89 x 116 cm
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Francisco Farreras Sin título [ 1974 ] Técnica mixta sobre papel, 80 x 100 cm
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Manuel H. Mompó Sin título [ 1980 ] Óleo sobre tela, 50 x 61 cm



Gerardo Rueda Sin título [ 1967 ] Técnica mixta sobre tablex, 49 x 39,5 cm



Gustavo Torner Rojo pequeño en aspa [ 1966 ] Técnica mixta sobre tabla, 41 x 24,5 cm
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Eusebio Sempere Córdoba [ 1975 ] Gouache sobre papel, 65 x 50 cm



José Guerrero Azul [ 1985 ] Óleo sobre lienzo, 60 x 39 cm



Los sesenta



Juan Barjola Sin título [ s/f ] Acrílico sobre papel, 61 x 48,5 cm



Enrique Brinkmann Payaso [ 1975 ] Óleo sobre lienzo, 146 x 114 cm



Francisco Peinado Electro cráneo [ 1970 ] Óleo sobre tela, 102 x 75 cm
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Juan Genovés Mercadillo[ 1960 ] Óleo sobre lienzo, 48 x 99 cm



José P. Jardiel Las seis brujas Óleo sobre lienzo, 130 x 97 cm
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José Hernández Judío [ 1986 ] Dibujo sobre papel, 26 x 36 cm
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Alfonso Fraile Pantalla n.º 3 [ s/f ] Técnica mixta sobre cartón, 39 x 57 cm



Darío Villalba Otra vida [ 1982 ] Técnica mixta/collage sobre cartón, 132 x 170 cm
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Eduardo Úrculo Mujer tumbada [ 1972 ] Acrílico sobre lienzo, 120 x 130 cm



Joan M. Roca Fuster Trilogía de Greta Garbo [ 1971 ] Óleo sobre tela, 115 x 88 cm



Carlos Mensa Personaje femenino [ 1975 ] Óleo sobre lienzo, 32 x 24 cm
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Eduardo Arroyo Sin título [ 1985 ] Collage sobre cartón, 48 x 64 cm



Eduardo Sanz A una mujer muy joven [ 1975 ] Acrílico sobre lienzo, 119,5 x 95,5 cm



Rosa Torres Sin título [ 1983 ] Acrílico sobre lienzo, 110 x 140 cm
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Equipo Crónica Serie Oficios y oficiantes. Pintores en el andamio [ 1974 ] Técnica mixta sobre lienzo, 78 x 103 cm



Manuel Valdés Careta [ 1983 ] Técnica mixta y collage sobre papel, 130 x 81 cm
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Luis Gordillo Sin título Tríptico. Acrílico sobre papel, 45 x 65 cm c/u



Los realismos



Carmen Laffón Bodegón frutas [ 1999 ] Técnica mixta sobre papel, 51 x 61 cm
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Joaquín Sáenz La orilla de Triana al atardecer [ 1989 ] Óleo sobre lienzo, 80 x 104 cm



Amalia Avia Interior de la lavadora [ s/f ] Óleo sobre tablex, 40 x 50 cm
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José María Mezquita Follaje [ s/f ] Acrílico sobre papel, 48 x 31 cm



Rafael Cidoncha Paisaje Ejido [ 1985 ] Óleo sobre tabla, 50 x 70 cm
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Daniel Quintero The window [ 1973 ] Dibujo sobre papel, 94 x 105 cm
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Clara Gangutia Escuela de Ingenieros del Retiro [ s/f ] Óleo sobre lienzo, 65 x 93 cm



Horacio Silva Detrás del escenario. Teatro Principal [ 1978 ] Acrílico sobre lienzo, 81 x 100 cm



Jesús María Lazcano Fábrica Acrílico sobre lienzo, 97 x 196 cm
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Félix de la Concha Paisaje con higuera y casa [ s/f ] Óleo sobre lienzo, 61 x 100 cm



José Manuel Ballester Paisajes [ 1987 ] Técnica mixta sobre lienzo, 78 x 125 cm



Luis Mayo Corot en los años treinta [ s/f ] Acrílico sobre lienzo, 54 x 65 cm



Hacia los ochenta
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Carlos Alcolea La fiebre del heno [ 1986 ] Óleo sobre lienzo, 200 x 150 cm



Carlos Franco Cuenco serrano [ 1984-1985 ] Óleo sobre lienzo, 120 x 150 cm
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Guillermo Pérez Villalta En la playa, barça [ 1979 ] Técnica mixta sobre cartón, 70 x 50 cm



Juan A. Aguirre Barcas [ 1982 ] Óleo sobre lienzo, 130 x 162 cm
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Chema Cobo Sin título [ 1984 ] Técnica mixta sobre papel, 149,5 x 113 cm



Carlos Durán Paisaje factoría [ 1983 ] Acrílico sobre lienzo, 130 x 130 cm
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Herminio Molero Sin título [ 1999 ] Acrílico sobre lienzo, 81 x 100 cm



Manolo Quejido P I [ 1980 ] Acrílico sobre lienzo, 190 x 160 cm



93



94



Sigfrido Martín Begué Vanitas Banalitas [ 1986 ] Técnica mixta sobre cartón, 75 x 50 cm



José María Broto Altar [ 1984 ] Óleo sobre lienzo, 162 x 130 cm
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Xavier Grau Marigram [ 1986 ] Acrílico sobre lienzo, 195 x 130 cm



Gerardo Delgado Las grullas (el archipiélago) [ 1985 ] Técnica mixta, tela, madera y plástico, 72 x 83 cm



Miguel A. Campano Sin título [ 1984 ] Acrílico sobre lienzo, 95 x 111 cm
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Juan Navarro Baldeweg Dafne [ 1983 ] Óleo sobre lienzo, 130 x 195 cm



Alfonso Albacete Febrero [ 1983 ] Óleo sobre lienzo, 130 x 67 cm
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Adolfo Schlosser Ballena [ s/f ] Barro y paja, 30 x 20 cm



Eva Lootz Sin título (peine) [ s/f ] Técnica mixta, 45 x 150 cm
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Antón Lamazares Hirmau [ s/f ] Técnica mixta sobre madera, 80 x 46 cm
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Antón Patiño Sin título [ 1984 ] Acrílico sobre lienzo, 97 x 97 cm



Menchu Lamas Sin título [ 1984 ] Acrílico sobre lienzo, 146 x 114 cm
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José María Sicilia Alicates óxido amarillo Óleo sobre lienzo, 112 x 102 cm



Miquel Barceló Venus seminegra Técnica mixta sobre cartón, 106 x 75 cm
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Juan Lacomba Construcción [ 1987 ] Técnica mixta sobre lienzo, 100 x 170 cm



Ferrán García Sevilla Magali n.º 5 [ 1984-1985 ] Óleo sobre tela, 130 x 162 cm
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Luis Claramunt La mano y el bastón [ 1986 ] Óleo sobre lienzo, 100 x 84 cm



Víctor Mira Natura morta [ s/f ] Gouache sobre papel, 128 x 84 cm
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Carlos Pazos Sin título [ s/f ] Técnica mixta sobre papel, 55 x 40 cm



Carmen Calvo Paisaje (Homenaje a Van Gogh) [ 1981 ] Collage sobre cartón, 112 x 77 cm



Miquel Navarro Sin título [ 1988 ] Técnica mixta sobre cartón, 107 x 77 cm
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Juan Uslé Williamsburg Bridge [ 1991 ] Técnica mixta sobre lienzo, 46 x 30,7 cm



Victoria Civera La austriaca [ 1984-1985 ] Óleo sobre tela, 200 x 150 cm



Más allá de los ochenta
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Pablo Sycet Dejando los ojos en la medida del tiempo [ 1984 ] Técnica mixta sobre lienzo, 65 x 50 cm



Antonio Murado Sin título (página 5) [ 1994 ] Óleo sobre lienzo, 150 x 150 cm
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Luis Maraver El águila y la serpiente [ 1989 ] Técnica mixta sobre lienzo, 130 x 160 cm
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Guillem Nadal Moix al Porxo [ 1987 ] Técnica mixta sobre lienzo, 170 x 200 cm



Ignacio Burgos El hombre rojo [ s/f ] Técnica mixta sobre lienzo, 185 x 145 cm



Luis Cañizares Familia [ s/f ] Técnica mixta sobre lienzo, 147 x 115 cm
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Ricardo Cadenas Aria para contralto [ 1985 ] Óleo sobre lino, 130 x 142 cm



Pepe Espalíu Personaje coleccionista [ s/f ] Acrílico sobre lienzo, 116 x 89 cm
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Patricio Cabrera El pez y la luna [ 1988-1989 ] Óleo y acrílico sobre tela, 200 x 180 cm



Curro González El artista y su modelo [ 1999 ] Óleo sobre lienzo, 135 x 130 cm
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Guillermo Paneque Vanity [ 1985 ] Óleo sobre papel, 91,5 x 70 cm



Charo Pradas Samurai [ 1986 ] Óleo sobre lienzo, 162 x 130 cm
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Jaume Plensa Remember the porter Técnica mixta sobre papel, 54 x 46 cm



Dis Berlín Barco de vela Óleo sobre lienzo, 36 x 38 cm



Antonio Rojas Keeping emotions [ 1992 ] Óleo sobre lienzo, 81 x 100 cm
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Luis Palmero Sin título [ 1997 ] Óleo sobre lienzo, 40 x 27 cm



María Gómez Barquero [ 1984 ] Óleo sobre lienzo, 200 x 100 cm



Xesús Vázquez Árboles secos [ s/f ] Técnica mixta sobre papel, 104 x 102 cm
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Gonzalo Sicre Seagram Building [ s/f ] Óleo sobre lienzo, 124 x 166 cm
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Juan Cuéllar Globalización [ 1999 ] Óleo sobre lienzo, 35 x 50 cm



Ceseepe El tiro [ 1985 ] Acuarela sobre papel, 157 x 160 cm



125



César Fernández Arias Sin título [ s/f ] Técnica mixta sobre lienzo, 150 x 155 cm
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Toni Sánchez El rescate [ 2009 ] Acrílico y esmalte sobre lienzo, 200 x 130 cm



Daniel Bodas Voyage au Pole Sud Técnica mixta sobre papel, 70 x 59 cm



Fernando Díaz Ge Estufa vivente [ 1986 ] Óleo sobre lienzo, 65 x 50 cm
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José Ramón Amondarain Sin título [ 2000 ] Impresión digital y óleo sobre tela, 33 x 41 cm



Daniel G. Verbis Mentiras, corbatas y semen de mentes Acrílico sobre lona, 150 x 150 cm



Colofón internacional



Lucio Fontana Sin título [ s/f ] Dibujo sobre papel, 45 x 62 cm
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Sam Francis Sin título [ 1959 ] Tinta sobre papel, 21 x 26,5 cm



Georg Baselitz Sin título [ 1973 ] Acuarela y collage sobre papel, 58,5 x 44 cm



Jiri G. Dokoupil Jarrón y rosa [ 1989 ] Dibujo sobre papel, 110 x 75 cm
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K. H. Hödicke O. T. [ 1985 ] Gouache sobre papel, 100 x 70 cm



Markus Oehlen Sin título [ 1986 ] Técnica mixta sobre lienzo, 120 x 100 cm



Albert Oehlen Sin título [ 1987 ] Técnica mixta y papel sobre tela, 125 x 166 cm



A. R. Penk Sin título [ s/f ] Técnica mixta sobre papel, 60 x 89 cm
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Sigmar Polke Arco y corazón rojo [ 1970 ] Dibujo, 21 x 15 cm



Reiner Fetting N. Y. [ 1983 ] Técnica mixta sobre papel, 100 x 70 cm



Antonio de Felipe Retrato de Manolo Escobar [ 1998 ] Óleo sobre lienzo, 100 x 100 cm
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Una mirada al Réquiem 

realidad dio como resultado el. Réquiem, estrenado en mayo de. 1874 en la Iglesia de San Marcos de Milán, para el primer










 








Manolo Valdés 

por París y el Louvre. –¿Qué siente al saber que su obra está vendida antes de exponerse? –Estoy inmerso en el trabajo y










 








Manolo Valdés 

13 dic. 2009 - revoloteaban en Central Park. A par- tir de ese momento no paré de ver ... Hace solo tres sema- nas, con










 








Una Mirada Interior Al Bienestar 

Como consecuencia, tuvo que volver a aprender todo desde cero: hablar, alimentarse, caminar, etc. Lo que la sorprendió p










 








Una mirada desde las Neurociencias 

15 jun. 2019 - El Horse Assisted Coaching, por sus caracte- rísticas está ... Consignas de Ejercicios con los caballos (










 








Una mirada desde las Neurociencias 

15 jun. 2019 - equipo de trabajo interdisciplinario el/la coach, el/la especialista equino y los caballos; sin que un ro










 








Una Mirada a la Oscuridad.pdf 

salió de la ducha, se secó... y los piojos seguían en su pelo. En realidad los tenía ...... —Escucha; por todo lo que ve










 








manolo recuerdas pdf 

MANOLO RECUERDAS PDF - Are you looking for Ebook manolo recuerdas PDF ? You will be glad to know that right now manolo r










 








carta bar - Manolo Mayo 

CARTA MESA. TAPAS MEDIAS. Ensaladilla Rusa. 3,40 € 6,80 €. Ensaladilla de Gambas. 3,40 € 6,80 €. Salmorejo con huevo y j










 








manolo blahnik - Bibliotecas Públicas 

17 may. 2016 - Un canario, palmero para ser exactos, que desde esta alejada isla del "gran mundo" donde se desarrollaba










 








escobar 2015 












 








Diagramas, una mirada a la infografía contemporánea 

Nota de prensa. Diagramas, una mirada a la infografía contemporánea. “Este libro, lejos de ser un catálogo de ejemplos f










 








Gérard Mortier, una mirada de vanguardia 

mericanos (OLA) que se realizó hace unos días en el ... tázar, Carlos Fuentes) con música de. Osvaldo Golijov ... España










 








Una mirada sobre el universo masculino 

Bailarines. Art. inv. La 'Gata' Varela y otros. Noviem- bre: Juev. 21, 21.30 hs. ..... Ruta 226 km 16 Acceso Sierra de l










 








Formalización laboral asalariada en Perú: una mirada 

San Martín y Amazonas -donde la producción per cápita es casi nula- prevalece la ocupación ..... Management Unit Latin A










 








Ojos sensibles para una mirada impecable Amistad 

8 ene. 2015 - su estatus social. El otro papá, Yu- dai, en cambio, es un modesto co- merciante que tiene con todos sus h










 








Una mirada parcial y falsa sobre Israel 

político en el mundo árabe que ofrezca ni remotamente la pluralidad y diversidad de opciones políticas que propone la so
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Redalyc.Transgresiones femeninas: futbol. Una mirada desde la 

R E S U M E N. A través de la caricatura y de notas periodísticas analizaremos la construcción del discurso que en torno










 








una mirada a los niños - ObreroFiel 

Lo miramos y solo nos preguntamos por qué los niños tienen que ... De ahora en adelante cada vez que veamos a un niño, r










 








Una misma mirada - Ministerio del Ambiente 

14 dic. 2015 - Marcela Gonzales Yanqui. Asociación ...... ron a cabo reuniones de coordina- ...... ron un hombre con arc










 








Redalyc.Instituciones y desarrollo: una mirada crítica. 

[PDF]Redalyc.Instituciones y desarrollo: una mirada crítica.https://mainbucketduhnnaeireland.s3.amazonaws.com/.../149347










 








Una mirada positivista a la industria minera 

Fuera del ambiente de la Puna, al sur de la provincia de Catamarca, yacen depósitos de cobre, molibdeno, oro y plata. En
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