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El objetivo del arte es quitar el polvo a la vida diaria de nuestras almas. 

Pablo Picasso

Las obras deben ser concebidas con fuego en el alma, pero ejecutadas con frialdad clínica.

Joan Miró

Trato de hacer concreto lo que es abstracto.

Juan Gris

¿Puede la escultura ir más allá, más arriba? ¿Quién puede sorprenderse de que el artista haya proclamado su final?

Jorge Oteiza

Pienso que una obra de arte debería dejar perplejo al espectador, hacerle meditar sobre el sentido de la vida.

Antoni Tàpies

La pintura tiene un espacio limitado; refleja un aspecto del mundo muy concreto y hay otros espacios que se explican desde otros lenguajes.

Antonio López

Cuando sabes dónde acaba tu geografíaentiendes mejor la geografía de los otros ypuedes intentar explorar esos otros territorios.

Jaume Plensa

Me interesa más la memoria del cuerpo que su representación.

Francisco Leiro
El arte no tiene que ser nombrable. El artista es como un medium, ni siquiera es consciente de sus hallazgos: el arte va más allá de lo que uno puede controlar, es un estado de desesperación, un milagro que nunca se repite: no hay sistema.”

Miquel Barceló




ESCULTURAS CON DIBUJOS. 
Colecciones ICO
La escultura tiene varios inconvenientes que son consecuencia necesaria de sus medios. Brutal y positiva como la naturaleza, es al mismo tiempo vaga e inasible, porque muestra demasiadas caras al mismo tiempo.

Charles Baudelaire, 1846
La Colección de Escultura con Dibujo que se presenta ahora en el Museo de Pasión de Valladolid es, junto con la de Pintura Española Contemporánea y la Suite Vollard de Picasso, uno de los tres apartados que conforman las colecciones de arte propiedad del Instituto de Crédito Oficial (ICO). Encomendada su gestión a la Fundación ICO, esta institución desarrolla desde 1996 una activa política de préstamos, tanto nacionales como internacionales, con el fin de cumplir con uno de sus prinicpales fines: la difusión del arte contemporáneo español dentro y fuera de nuestras fronteras.Gracias a esta política, las Colecciones ICO han podido visitarse en algunas de las más prestigiosas instituciones culturales del mundo entero.

La Colección ICO de Escultura con Dibujo ofrece, por un lado, una visión complementaria de las relaciones entre dibujo y escultura, del trayecto realizado por la idea artística hasta convertirse en objeto tridimensional. Por otra parte, revela la evolución que, a lo largo del siglo XX, experimentó la escultura española. Todo ello a través de una de las infinitas selecciones de esculturas y dibujos de artistas españoles que se podría haber hecho.

La escultura tradicional entró en crisis a finales del siglo XIX y se precipitó súbitamente hacia un abismo sin encontrar una vía de escape lógica a sus heredados atavismos. Era necesario, por tanto, refundarla desde los presupuestos vanguardistas, alejándose claramente de los principios y procedimientos tradicionales que habían quedado obsoletos.Se trataba de sacar a la escultura de los manidos usos del clasicismo para convertirla en un arte moderno.

La idea de traspasar las experiencias de la pintura de vanguardia a la escultura, prescindiendo definitivamente de las ataduras del tema y de los lenguajes alegóricos que la habían condicionado, abrirá un inmenso campo de experimentación. Aparecen, así, obras sin volumen ni masa, como la Femme debout de Picasso o la Femme de Joan Miró; otras realizadas con materiales muy pobres, como la Figura femenina de Ángel Ferrant o el Homenaje a las mujeres, de Alberto Sánchez; se experimenta con formas puras, como puede apreciarse en las obras de Jorge Oteiza, Eduardo Chillida, Martín Chirino y Pablo Palazuelo; y, ya a finales del siglo XX,se inicia el camino hacia una exteriorización de la materia fuera de la obra escultórica, apropiándose del espacio y los factores circundantes a la obra, de lo que son buenos ejemplos Miquel Barceló, Juan Muñoz, Miquel Navarro o Jaume Plensa.

La Colección ICO de Escultura con Dibujo es, en fin, la historia de como España, un país tradicionalmente poco prolífico en escultores, en el siglo XX pasa a jugar un papel crucial en la renovación de esta disciplina y, como si llevase siglos preparándose enérgicamente para ello, conquista las tres dimensiones.

Fundación ICO




DIBUJAR Y ESCULPIR EN EL ESPACIO
Colecciones ICO
“... el escultor saca todo lo superfluo y

reduce el material a la forma que existe

dentro de la mente del artista.”

Giorgio Vasari

El siglo pasado supuso un punto de inflexión para una de las manifestaciones artísticas que más variaciones ha sufrido a lo largo de los tiempos: la escultura. Los escultores investigaron nuevas formas, materiales y técnicas, a la vez que se impregnaron de culturas lejanas para convertir sus obras en piezas de arte autónomas, repletas de expresividad. Así se da paso a un concepto distinto de obra tridimensional; hasta el momento, una escultura tenía que ser bella, imitar la realidad y tener cierta funcionalidad, siguiendo así con la tradición clásica occidental. La idea de escultura era inseparable a la idea estatuaria hasta que empieza el recorrido de un nuevo concepto escultórico con obras que se convierten en piezas de arte autónomas, repletas de expresividad . Por lo tanto, la pérdida de muchas de las funciones tradicionales a las que se asociaba la escultura, como las políticas y las religiosas, permite una nueva óptica que explora distintos conceptos y genera cada día expresiones novedosas en este campo. Pero este recorrido no es lineal ni único: a lo largo del siglo nacieron diversas corrientes artísticas.

La definición de escultor habría cambiado de esta forma considerablemente ya que según el diccionario, esculpir consiste en “labrar a mano una obra de escultura, especialmente en piedra, madera o metal, siendo la escultura el arte de modelar, talar o esculpir en barro, piedra, madera, etc. figuras de bulto”. Si nos limitáramos a esta descripción ,estrecharíamos el cerco creativo; no podemos olvidar que la escultura tiene muchas caras y manifestaciones diversas, gracias al sin fin de materiales, técnicas y usos que los artistas emplean para lograr plasmar los fines creativos que persiguen. El siglo pasado fue veloz, repleto de tentativas artísticas, lleno de búsquedas y de inquietudes y todas estas circunstancias ,sin duda, contribuyeron a la redefinición del concepto de la escultura. A través del conjunto escultórico de esta muestra podemos sustraer varias lecturas de ese periodo y ser testigos de esos cambios drásticos que nos han llevado hasta una inmensa variedad de representaciones escultóricas, capaces de ir más allá de un concepto estático y limitado.  En esta exposición , además se presentan los dibujos de estos escultores, es decir, se muestra la capacidad que poseen para plasmar sobre el papel sus ideas, esbozos que luego adquieren tridimensionalidad en su creación escultórica. Una combinación, la del dibujo y la escultura, que permite que el espectador comprenda aún mejor la capacidad creativa de todos estos artistas.
En la muestra estaremos ante múltiples itinerarios que nos permiten adentrarnos en algunas de las corrientes artísticas  más representativas del siglo XX. Así, encontraremos las esculturas de representantes del Noucentismo como Manolo Hugué, con una escultura de una figura femenina que muestra su gusto por los recortes rotundos, o Pablo Gargallo; los españoles en la Escuela de París como Julio González o Juan Gris, sin olvidarnos de Pablo Picasso, Salvador Dalí  oJoan Miró, todos ellos artistas imprescindibles de los movimientos claves de ese periodo vanguardista como el cubismo o el surrealismo. 

Si dejamos atrás las dos Guerras Mundiales, vemos como la abstracción irrumpe dentro del panorama artístico como vemos a través del expresionismo abstracto de  Esteban Vicente o del informalismo de Antoni Tàpies. Mención especial merece el escultor vasco Jorge Oteiza que con sus obras metafísicas, desarrolló una plástica esquemática en sus planteamientos, sin dejar de lado elementos naturalistas que convierten sus piezas en únicas y singulares.En la década de los sesenta la figuración recobra protagonismo como nos lo demuestran las magníficas obras de  Julio López, que dota a sus figuras de un halo misterioso más allá de la realidad y Antonio López .Es en los ochenta cuando queda claro que no existen más tendencias o movimientos que aglutinen a los escultores dentro de un mismo estilo. A partir de esos años los formatos se enriquecen aún más: las instalaciones, el vídeo, el sonido, la fotografía, forman parte de la nueva definición de escultura, que se vuelve cada vez más polifacética. Así son las obras de Jaume Plensa o Miquel Barceló : la versatilidad que emanan les confiere un lenguaje único.

En este sentido hay que destacar la gran evolución producida en estos últimos años, no solo en lo que a materiales se refiere, sino también a las formas y especialmente a los soportes. Recorriendo este conjunto escultórico podremos ser testigos de  como los repertorios artísticos no son los mismos que hace un siglo y como los artistas crean en nuestros días nuevas realidades para conjugar el volumen y el espacio. 
En total más de medio centenar de dibujos y esculturas de veintinueve artistas distintos, una colección de la Fundación ICO que se presenta por primera vez en Valladolid. Sin duda, una oportunidad única que nos acerca a la versatilidad que posee la escultura, una de las  expresiones más notables de las Bellas Artes.

Marisa Oropesa

                               Comisaria de la exposición
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ARTISTAS EN LA EXPOSICIÓN
ALFARO, ANDREU 

ARROYO, EDUARDO 

BARCELÓ, MIQUEL

CHILLIDA, EDUARDO

DALÍ, SALVADOR

DOMÍNGUEZ, ÓSCAR 

FERRANT, ÁNGEL (

FERNANDEZ GRANELL, EUGENIO 

GARGALLO,PABLO 

GAUDÍ CORNET, Antoni  

GONZÁLEZ, Julio

GRIS, Juan

HUGUÉ, MANOLO 

LEIRO, FRANCISCO 

LÓPEZ, ANTONIO 

LÓPEZ,JULIO 

LOOTZ,EVA 

MIRÓ, JOAN

MUÑOZ, JUAN 

NAVARRO, MIQUEL

OTEIZA, JORGE 

PALAZUELO, PABLO 

PICASSO, PABLO 

PLENSA, JAUME 

SÁNCHEZ, ALBERTO 

TÀPIES, ANTONI 

TORRES GARCÍA, Joaquín 

SOLANO, SUSANA 

VICENTE, ESTEBAN
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OBRAS EN LA EXPOSICIÓN

LÓPEZ, Antonio

Calabazas

1994/1995

Lápiz sobre papel

72,7 x 90,8 cm. 
NAVARRO, Miquel

Serie Amarre V

1987

Grafito y acuarela sobre papel

107 x 76 cm.
PLENSA, Jaume

Personatges

1987

Técnica mixta sobre papel

100 x 100 cm.
CHILLIDA, Eduardo

Sin título

1964

Tinta sobre papel
65 x 75 cm.
LOOTZ, Eva

Horno

1976

Acrílico sobre papel

100 x 76 cm.
FERRANT, Ángel

Sin título

1955

Lápiz sobre papel

21,5 x 17,5 cm.
FERRANT, Ángel

Sin título

1955

Lápiz sobre papel

21,5 x 17,5 cm
.

FERRANT, Ángel

Sin título

1955

Lápiz sobre papel

21,5 x 17,5 cm.
GRIS, Juan

Pierrot aux mains jointes

1924

Tinta china sobre papel

31,4 x 23,5 cm.
HUGUÉ, Manolo

Femme couchée

1931

Lápiz sobre papel

16 x 22 cm.

HUGUÉ, Manolo

Nu à la sandale

1924

Lápiz sobre papel

19 x 13 cm.
TORRES GARCÍA, Joaquín

Hombre en espacio tridimensional

1933

Tinta china sobre papel

14 x 18 cm.
TORRES GARCÍA, Joaquín

Sin título

1933

Acuarela sobre papel

18 x 13 cm.
VICENTE, Esteban

Sin título

1979

Collage de papel

35 x 56 cm.
RUIZ PICASSO, Pablo

Nu

1934 (26 de abril)

Tinta china sobre papel

24,8 x 34,8 x 5 cm.
TÀPIES, Antoni

Empreinte

1990

Técnica mixta sobre papel

37,7 x 54 cm.
BARCELÓ, Miquel

Sin título
1992

Técnica mixta sobre papel

32,5 x 46 cm.
DALÍ, Salvador

Sin título

1949

Tinta sobre papel

26 x 34 cm.
GARGALLO, Pablo

Danseuse

1927

Tinta china sobre papel

30 x 23 cm.
GAUDÍ, Antoni

La recolecció de l'oli

1879

Plumilla y tinta china sobre papel vegetal

17,5 x 34 cm.
GAUDÍ, Antoni

La sega

1879

Plumilla y tinta china sobre papel vegetal

17,5 x 36 cm.
GAUDÍ, Antoni

La vrema

1879

Plumilla y tinta china sobre papel vegetal

18 x 34,5 cm.

GRANELL, Eugenio

Disputation

1979

Tinta china sobre papel

35,5 x 43 cm.

GONZÁLEZ, Julio

Femme assise se coiffant

1936

Tinta china y pastel sobre papel

23,7 x 15,8 cm.

Con marco:

48 x 39,6 x 4 cm.
GONZÁLEZ, Julio

Figure debout

1937/1939

Acuarela y tinta sobre papel

32,4 x 25,2 cm.

GONZÁLEZ, Julio

Sin título

1936

Acuarela y tinta sobre papel

33,4 x 21,6 cm.

LEIRO, Francisco

Sin título

1994

Técnica mixta sobre papel

48 x 37,8 cm.
OTEIZA, Jorge

Sin título

1995

Lápiz sobre papel

49,4 x 99,9 cm.
SÁNCHEZ, Alberto

Campesinas bailando

1956/1958

Tinta china y acuarela sobre papel

56 x 39,5 cm.
SÁNCHEZ, Alberto

Tres mujeres paseando

1956/1958

Temple y tinta china sobre papel

63 x 45 cm.

SOLANO, Susana

Sin título
1990

Técnica mixta sobre papel

49,5 x 35,5 cm.
ALFARO, Andreu

Sin título (Serie El Cos Humá)

1984

Lápiz sobre papel

64 x 49 cm.
ALFARO, Andreu

Sin título (Serie El Cos Humá)

1984

Lápiz sobre papel

64 x 49 cm.
BARCELÓ, Miquel
Oignon

1988

Guache sobre papel

50 x 65,8 cm.
DOMÍNGUEZ, Óscar

Figuras mitológicas

1938

Tinta china sobre papel

55 x 46 cm.
LÓPEZ HERNÁNDEZ, Julio

Autorretrato

1988

Lápiz sobre papel

63 x 66 cm.
MIRÓ, Joan

Composition aux trois personajes

11 octubre 1930

Lápiz sobre papel

62 x 46 cm.
ARROYO, Eduardo

Carmen

1988

Lápiz sobre papel

52 x 53 cm.
PALAZUELO, Pablo

Laberinto III

1991

Lápiz y guache sobre papel

66,5 x 50 cm.
PLENSA, Jaume

Macbeth and the Porter

2005

Hierro

230 x 122 x 4 cm.
ARROYO, Eduardo

Mesa Tío Pepe

1973

Bronce

109 x 56 x 63 cm.

LEIRO, FranciscO

Lameira

1987
Granito negro
65 x 65 x 40 cm.

NAVARRO, Miquel

Tramitadora

1989

Aluminio

130 x 56 x 26 cm.
MIRÓ, Joan

Femme

1970

Bronce

57 x 28 x 12 cm.
MUÑOZ, Juan

Raincoat drawing

1992/1993

Tiza y óleo sobre tela

125 x 102,5 cm.
ALFARO, Andreu

Sin título

1988

Hierro pintado

120 x 42 x 42 cm.

LÓPEZ HERNÁNDEZ, Julio

Habitación en Joaquín Costa

1970

Bronce

49,5 x 67,5 x 27 cm.
PALAZUELO, Pablo

Clinamen III

1988

Acero oxidado

50 x 33 x 27 cm.
MUÑOZ, Juan

Sin título

1982

Hierro

85 x 64,5 x 63 cm.
LOOTZ, Eva

Sin título

1994

Bronce

10 x 26 x 37 cm.
GAUDÍ, Antoni

Chimenea ventilador

1909

Bronce

54 x 20 x 20 cm.
BARCELÓ, Miquel

Table

1991

Bronce pintado

105 x 30 x 30 cm.
RUIZ PICASSO, Pablo

Femme debout

1961

Chapa metálica recortada y soldada; base de madera.

42,5 x 17 x 10,5 cm.
GARGALLO, Pablo

Jeune fille à la frange

1913/1914

Cobre

17 x 10 x 4 cm.
DALÍ, Salvador

Nu féminin, hystérique et aérodynamique

1934/1973

Bronce pintado

26 x 40 x 13,5 cm.
LÓPEZ, Antonio

La fresquera

1960

Bronce

58,5 x 94 x 12 cm.
SOLANO, Susana

Laberinto III

1986

Hierro

15 x 64 x 73 cm.
OTEIZA, Jorge

Oposición de dos diedros

1959

Hierro

65 x 37 x 36 cm.
GONZÁLEZ, Julio

Personnage dit "Femme au miroir"

1934

Bronce

51,5 x 12,3 x 14 cm.
HUGUÉ, Manolo

Vieja catalana. La llovera

1910/1911

Bronce patinado

37 x 13,2 x 13,2 cm.
TÀPIES, Antoni

Rentamans i llibres

1987

Bronce y pintura

20 x 34 x 34 cm.
GRANELL, Eugenio

Retrato póstumo de Asurbanipal

1980

Madera policromada

Alt: 91 cm.
SÁNCHEZ, Alberto

Homenaje a las mujeres

1960/1961

Chapa de hierro y remaches de aluminio

60 x 25 x 17 cm.
FERRANT, Ángel

Figura femenina

1952

Corcho policromado

Alt: 28,5 cm.
GRIS, Juan

Arlequín

1923

Metal recortado y pintado

25 x 21 cm.



DATOS BIOGRÁSFICOS DE LOS ARTISTAS EN LA EXPOSICIÓN

ALFARO, ANDREU 
(Valencia, 1929-2012)

Hijo de comerciantes, propietarios de una carnicería, su vida transcurre paralela al mundo artístico, pero sin entrar definitivamente en él. Habrá que esperar hasta 1974 para que abandone sus otras actividades y se dedique plenamente al arte, al dibujo, para el que siempre estuvo especialmente dotado y, sobre todo, a la escultura. Miembro muy activo del ya legendario grupo Parpallo, en los sesenta dejo de hacer obras en plancha metálica e iniciar una nueva etapa cuyo riguroso orden formal y sencillez lo relacionan con el minimalismo. Sin embargo, su originalidad estriba en la dimensión simbólica de sus composiciones, en las que son frecuentes los homenajes a grandes escritores y artistas ya desaparecidos. La producción de los setenta esta marcada por la realización de las Generatrices, una etapa influida por las técnicas industriales que le abrirá hacia investigaciones mas en la línea del arte cinético y del concepto de movimiento. 

En un plano más personal, Andreu fue un artista comprometido con la sociedad en la que vivía. Los ideales de democracia, libertad, ilustración aparecían siempre en sus obras, como también sus inquietudes nacionalistas. Fue un artista del cual es posible encontrar obra en las principales ciudades de España y en algunas de las europeas En 1981 obtuvo el Premio Nacional de Escultura.

Existen obras de Andreu Alfaro en museos de todo el mundo y en las vías públicas de muchas localidades, particularmente en España.
ARROYO, EDUARDO 

(Madrid, 1937)

Pintor y escritor español, nacido en Madrid.En 1957 se instaló en París, donde frecuentó asiduamente la comunidad de exiliados españoles e inició su formación como pintor tras finalizar sus estudios en la Escuela de Periodismo . El año 1960 participó en el Salón de la Joven Pintura en el Museo de Arte Moderno de París con el cuadro La Corrida de Papillón conectando con los círculos intelectuales y artísticos de vanguardia. Al año siguiente, realizó su primera muestra individual, en la que expresaba más nítidamente su oposición al franquismo, mediante una figuración crítica derivada del Pop Art en la que introducía elementos iconográficos que combinaban la desmitificación del arte con la denuncia política. Sus obras sobre los retratos de dictadores entre los que se encontraban Franco, Hitler, Mussolini y Salazar, presentadas en la Bienal de Venecia de 1963, provocaron una protesta oficial de la diplomacia española. Además adopta influencias del estilo dadaísta, del superrealismo o del pop.  Está considerado como uno de los principales representantes de la figuración crítica, de contenido fundamentalmente político y social. 

Dada su actitud respecto a la política española fue expulsado del país en el año 1974, devolviéndosele el pasaporte dos años después, ya tras la muerte del dictador. Todas estas circunstancias hacen que su obra no sea conocida en España hasta la década de 1980. En 1982 el centro Georges Pompidou, de París, le dedicó una gran exposición retrospectiva y ese mismo año el gobierno español le concedió el Premio Nacional de Artes Plásticas. Reside y trabaja entre París y Madrid.

BARCELÓ, MIQUEL

 (Felanitx, Mallorca, 1957) 

El temprano interés de Miquel Barceló por el arte procede de su madre, pintora en la tradición del paisaje mallorquín; su primer deslumbramiento lo experimentó cuando viajó a París en 1974 y descubrió la pintura de Paul Klee, Jean Dubuffet, y las obras del art brut en general, que tendrían sobre él un impacto duradero. Ese mismo año comenzó a asistir a clases de dibujo y modelado en la Escuela de Artes Decorativas de Palma de Mallorca, y poco después ingresó en la Escuela de Bellas Artes Sant Jordi, de Barcelona, aunque apenas concurrió a clases durante los primeros meses; en cambio, fue decisiva su formación autodidacta: leía con voracidad todo tipo de obras y paulatinamente fue explorando los cuadros de Lucio Fontana, Mark Rothko, Jackson Pollock y Willem De Kooning, entre otros destacados artistas. En 1986 se le concede el Premio Nacional de Artes Plásticas y, en 1988, instala su taller en Malí, al mismo tiempo que expone su obra en los museos y salas más relevantes del mundo. Entre ellas, destaca la importante retrospectiva que en 1996 le dedica el Centro Pompidou de París. En el año 2003, recibió  el Príncipe de Asturias de las Artes, uno de los premios más importantes de España. En el año 2002 realizó una memorable ilustración de La Divina Comedia, de Dante, y en 2007 inauguró un extraordinario retablo cerámico en la capilla del Santísimo de la catedral de Palma de Mallorca, que recrea el milagro de los panes y los peces. Actualmente reside entre París, Mallorca y Mali (África).

CHILLIDA, EDUARDO

(San Sebastián, 1924 - 2002)

Inició estudios de arquitectura, pero pronto se decantó hacia la escultura. Seguidor de la estética escultórica iniciada por Pablo Gargallo, utiliza, dentro de un estilo austero, elementos de madera y, sobre todo, de hierro para dar forma a una serie de construcciones no figurativas, las cuales, forjadas, se despliegan en el espacio, llenas de fuerza. Los títulos de sus obras, con las cuales actualiza la estética tradicional vasca, son suficientemente expresivos: Yunque de sueños, Modulación del espacio; Entorno del vacío; Iru zulo; Peine del viento; Homenaje; Topos; Lurra; etc. Allí donde estas obras

alcanzan plenitud expresiva es en el espacio abierto. Es muy notable el dominio que ha desarrollado con las técnicas que utiliza, especialmente de la forja. Ganador de diversos premios internacionales de escultura (Trienal de Milán, 1954; Bienal de Venecia, 1958; Carnegie, 1984; Premio Wolf, 1985) y otros en reconocimiento de su trayectoria cívica (Premio Rembrandt, 1975; Premio Juan XXIII, 1977), es considerado uno de los escultores más importantes. También es muy significativa su actividad como grabador.

En septiembre del año 2000, Chillida vio realizado uno de sus grandes sueños. Aquel día, en Hernani, abrió sus puertas el centro que él mismo había bautizado como Chillida-Leku (Casa de Chillida). Este proyecto empezó a gestarse en 1984, cuando él y su esposa adquirieron un viejo caserío del siglo XVI, rodeado de prados y bosques, con la idea de crear un espacio que contribuyese a la divulgación de su obra y albergase de forma permanente una muestra representativa de la misma.

DALÍ, SALVADOR

(Figueras (Girona) 1904 -Púbol (Girona) 1989)

En 1921 ingresa en la Escuela de Bellas Artes de San Fernando en Madrid, de la que es expulsado en 1926. En 1921 se ins​tala en la Residencia de Estudiantes de Madrid, donde hace amistad con Federico García Lorca y Luis Buñuel. En 1925 participa en la Exposición de artistas ibéricos en Madrid y presenta su primera exposición individual en las Galerías Dalmau de Barcelona. Sus primeras obras fluctuaron entre la tradición académica y algunas incursiones en el campo del cubismo y la pintura metafísica de De Chirico. En 1926 viaja a París y Manuel Ángeles Ortiz le presenta a Picasso. Allí, acompañados de Buñuel y Bores, visitan el Louvre, galerías y frecuentan las tertulias de los pintores españoles en el Café Rotonda. Un mundo deformado, lleno de obsesiones sexuales, ligadas a las teo​rías de Freíd, y de motivos como los relojes blandos, pianos, muletas y materias orgánicas en des​composición, es el que queda reflejado en las obras surrealistas de esta época. Durante el verano de 1929, en Cadaqués, conoce a Gala, esposa del poeta Paul Eluard, que a partir de entonces se con​vertirá en su musa. En 1934 es expulsado del Grupo Surrealista por André Bretón. El mismo año expone en la Galería Julián Levy de Nueva York, a donde viaja por primera vez. Participa en la Exposición surrealista de Tenerife (1935) y en Fantastic Arte, Dada, Surrealism en el Museo de Arte Moderno de Nueva York. Desde entonces se dedica a pintar obras alejadas de la modernidad, de intenso misticismo religioso y temáticamente inspirada en los grandes artistas de la tradición pictórica europea, como Leonardo, Rafael, Vermeer y Velázquez. En 1952 pronuncia conferencias sobre la Mística Nuclear. En 1963 publica El mito trá​gico del Ángelus de Millet. En 1978 ingresa en l'Académie Frangaise. En los años siguientes su obra es objeto de grandes retrospectivas en todo el mundo. Antes de caer enfermo en 1980, vivió ocupado en la investigación de la pintura hiperestereoscópica y en cuatro dimensiones, de la que él mismo se consideraba pionero. En 1982 muere Gala. En 1984 se crea en Figueras la Fundación Gala-Salvador Dalí. El 23 de enero de 1989 fallece Dalí en Figueras.

DOMÍNGUEZ, ÓSCAR 

(La Laguna (Santa Cruz de Tenerife), 1906-París, 1957)

De formación autodidacta, en 1934 se incorporó en París al grupo. Domínguez está considerado hoy en día uno de los mayores exponentes mundiales de la vanguardia histórica española que se gestó en París durante las primeras décadas del siglo XX. Junto a su nombre suelen figurar el de artistas de la talla de Picasso, Miró o Dalí. Versátil y polifacético, es uno de los artistas más atractivos e innovadores del panorama de la pintura internacional del siglo XX. En general, las figuras y objetos que componen sus obras surrealistas contienen referencias mágicas, mecanicistas y sexuales, situándose muchas de ellas en el paisaje canario a pesar de residir la mayor parte de su vida en París.  Las aportaciones de Domínguez a esa corriente estética serían la calcomanía sin objeto preconcebido y el litocromismo. En 1937 comenzó a practicar el automatismo y en 1945 volvió a sus orígenes dentro del figurativismo convencional. Óscar Domínguez es considerado hoy en día uno de los mayores exponentes mundiales de la vanguardia histórica española que se gestó en París durante las primeras décadas del siglo XX. Junto a su nombre suelen figurar el de artistas de la talla de Picasso, Miró o Dalí. El 31 de diciembre de 1957 se suicidó en París, abriéndose las venas en el baño de una fiesta que daba su amiga, la Vizcondesa de Noailles. Sus restos descansan en el "Panteón de los Noailles" del cementerio de Montparnasse junto a otros artistas. Poco antes de su muerte había realizado en París una exposición antológica de gran éxito

FERRANT, ÁNGEL (

Madrid, 1890- 1961)

Su padre fue el pintor Alejandro Ferrant. Tras sus estudios en la Escuela de Bellas Artes de San Fernando, se decanta por la escultura. En 1910 se presenta a la Exposición Nacional de Bellas Artes y gana la segunda medalla. Posteriormente, trabaja como profesor en la Escuela de Artes y Oficios de Barcelona, donde reside hasta 1935. Las distinciones en la III Bienal Hispanoaméricana de Barcelona, en 1955, y la mención de la XXX Bienal de Venecia, en 1960, suponen su reconocimiento a nivel internacional. Su paso por Barcelona fue decisivo para la transformación de su lenguaje escultórico. Influido tanto por el contacto con las vanguardias plásticas catalanas como por la obra de los futuristas (de la que tuvo conocimiento en una viaje a Francia), Ferrant evolucionó de una escultura de corte academicista hacia la abstracción. En 1999, el Museo Nacional Centro de Arte Reina Sofía le dedicó una importante retrospectiva, donde se recogían 119 esculturas y más de 140 dibujos.

Las esculturas en hierro de Ferrant difieren de los móviles de Calder, pues la naturaleza de la obra de ambos apenas es coincidente; el tiempo se manifiesta en la obra de Alexander Calder en forma de movimiento mientras que en Ferrant lo hace por medio del azar.

FERNANDEZ GRANELL, EUGENIO 

(La Coruña, 1912 - Madrid, 2001)

Estudia el bachillerato en Santiago de Compostela y más tarde violín en el Conservatorio de Madrid. En ese tiempo entra en contacto con escritores y artistas, como Cándido Fernández Mazas, que le da a conocer el arte de vanguardia. Después de la guerra civil se exilia a Francia y posteriormente se traslada a Latinoamérica hasta 1957, fecha en que se establece en Estados Unidos. En París conoció a Benjamin Péret y a Wifredo Lam, incorporándose al movimiento surrealista. En sus estancias americanas

en la República Dominicana, Puerto Rico y Guatemala, continúa consolidando su contacto con el surrealismo, habiendo conocido a Breton, Masson y Mabille en Santo Domingo. Es en el Caribe donde decide su dedicación a la pintura, aunque seguirá escribiendo (es autor de novelas, ensayo y relatos) y haciendo música. En Nueva York se dedica a la docencia como profesor de literatura española en el Brooklyn College. Colabora con el grupo Phases de E. Jagger, con el que hace exposiciones. En 1985

regresa a España. A partir de entonces se da a conocer su obra a través de exposiciones antológicas que dan prueba de su capacidad imaginativa para fundir la influencia inicial picassiana con el surrealismo americano. Desde 1995 existe la Fundación Eugenio Granell en Santiago de Compostela y en 2001 se le concedió de manera póstuma la Medalla de Oro de Galicia.

GARGALLO,PABLO 

(Maella 1881 – Reus 1934)

A los siete años de edad se instaló con su familia en Barcelona, formándose como artista con Eusebi Arnau y en la Llotja, donde fue discípulo de Venanci Vallmitjana . Frecuentó los círculos modernistas y en 1903 viajó a París, donde conoció a Pablo Picasso y a Max Jacob. Fue también en la capital francesa donde quedó impresionado por la obra de Rodin. Volvió a París en 1907, en 1912-14 y de nuevo en 1924-34, después de haber sido profesor en la Escuela Superior de Bellos Oficios de Barcelona (1917-1923). Su obra se inscribe en un realismo muy depurado, con trazos cubistas, y muestra una especial minuciosidad por el tratamiento de los espacios vacíos. Entre sus obras más importantes destacan El profeta (1933), su obra más famosa, el retrato de Picasso (1913) y Maternidad (1922).

GAUDÍ CORNET, Antoni  

(Reus o Riudoms, 1852-Barcelona, 1926)

Arquitecto nacido en Riudoms en 1852 y muerto de accidente en Barcelona en 1926. Cursó en la barcelonesa Escuela Superior de Arquitectura, al mismo tiempo que colaboraba con el maestro de obras José Fontseré. Obtuvo su título profesional en el año 1878. La obra que informa la vida del genial constructor y que le caracteriza como tal, es el templo de la Sagrada Familia. Gaudí nació a la vida artística en el período en que, muerto el neoclasicismo, había hecho su aparición impulsiva y fervorosa el romanticismo arquitectónico, consecuencia del cual fue el modernismo. Gaudí era reconocido por sus coetáneos dentro y fuera de las fronteras españolas, pero su singular genio innovador y creativo no fue aceptado universalmente hasta bastantes décadas más tarde. En la actualidad, su figura es internacionalmente reconocida y su obra se cuenta entre las más admiradas de la arquitectura de todos los tiempos.
GONZÁLEZ, Julio

 (Barcelona, 1876-Arcueil, 1942)

Este escultor catalán nació en Barcelona en 1876.Sus primeros pasos artísticos están vinculados al Cercle Artístic de Sant Lluc y Els Quatre Gats donde tomó contacto con la vanguardia catalana, con la que más tarde también se relacionará en París donde se trasladó en 1900. Sus piezas de joyería y hierro forjado pronto alcanzarán éxito pero será la muerte de su padre el motivo que lleve a González a París junto a Pablo Picasso, Sabartés o Hugué. En la capital francesa se dedicará a la pintura y participará en el Salon des Independants de 1907, exponiendo regularmente en el Salón de Otoño desde 1909. En un taller de la empresa automovilística Renault aprenderá a trabajar en la técnica de la soldadura autógena, alternando esta revolucionaria técnica con trabajos en arcilla y bronce. Será en 1922 cuando organice su primera exposición individual en París. El contacto con Brancusi y Gargallo le llevará a nuevas experimentaciones, a partir de 1927 con obras de hierro y tres años después con máscaras de bronce en las que muestra su estrecha vinculación al cubismo. Sus trabajos en hierro llamarán la atención de Pablo Picasso, quien en 1928 empezará a trabajar con González. Desde 1930 la abstracción empieza a penetrar en su obra, utilizando el espacio como una nueva vía de investigación. Su obra está considerada pionera de una corriente fundamental de la escultura moderna en hierro. Muere en Arcueil (Francia) en 1942.

GRIS, Juan

(Madrid, 1887-Boulogne-sur-Seine, 1927)

Artista nacido en Madrid, le vemos en 1906 en París, donde formará parte de la escuela cubista, siendo uno de sus más importantes representantes, tras conocer a Picasso y Braque. Sus primeras obras datarían de 1912, aunque ya antes habría ilustrado revistas parisinas gracias a la labor del pintor malagueño. Entre 1922 y 1924 hizo escenografías para dos ballets de Sergei Diáguilev, Las tentaciones de la pastora y La paloma, paralelamente seguía pintando. Tras 1925 utilizó sobre todo el gouache y la acuarela y realizó algunas ilustraciones para libros. Entre los géneros que realiza destacan las naturalezas muertas, muy acordes con el espíritu cubista; también encontramos retratos.

En. el transcurso de la Primera Guerra Mundial trabajó en París, donde, en 1919, tuvo lugar su primera exposición individual en la Galerie L’Effort Moderne. En 1922, ya con su salud muy debilitada, se instaló a vivir en Boulognesur- Seine donde residió hasta su prematura muerte, en 1927.
HUGUÉ, MANOLO 

(Barcelona, 1872-Caldes de Montbui (Barcelona), 1945)
Estudió en la Escuela de Bellas Artes de La Lonja y durante su juventud trabaja la fundición artística Masriera y Campins, colaborando posteriormente en los decorados relacionados con las fiestas del Descubrimiento de América de Barcelona. Amigo de Picasso y Miró, participa en las tertulias del “Els Quatre Gats”. En 1901, ya en París, frecuenta los círculos de vanguardia, acudiendo al “Bateau Lavoir”, donde conoce a Paco Durrio, escultor y orfebre, dedicándose un tiempo a la creación de joyas donde se observa la influencia de este último. En Ceret es donde empieza su obra escultórica,

que se expone en Alemania y Nueva York durante la Guerra Mundial, para volver a Ceret al terminar la contienda. Su salud quebrantada le obliga a dejar su trabajo. Regresó a España y, a pesar de estar convaleciente, volvió a esculpir presentando sus obras en este mismo año en la Bienal de Venecia y la Exposición de Barcelona de 1929; estuvo presente también en la Exposición Nacional de Bellas Artes de París de 1941 y en el Salón de los Once de 1943 de Madrid, entre otras. En 1932 fue nombrado Académico de Bellas Artes de San Jorge de Barcelona. Su escultura aborda el modernismo, al que pronto abandonará por las influencias del simbolismo de Gauguin. Sus obras están presentes en grandes museos como en el Museo de Arte Contemporáneo de Barcelona o en el Centro de Arte Reina Sofía de Madrid.

LEIRO, FRANCISCO 

(Cambados, Pontevedra, 1957)

A los dieciséis años se trasladó a Santiago para aprender el trabajo de la piedra en la Escuela de Artes y Oficios. Después de permanecer tres cursos en Santiago, viajó a Madrid, acudiendo a las clases de dibujo y modelado de Bellas Artes. En esta época decide volver a trabajar la madera. Su obra ha pasado por diferentes etapas, aunque obedeciendo siempre a una figuración expresionista. Los referentes fundamentales de su estilo son la escultura gallega, la grandeza miguelangelesca, el hieratismo egipciomesopotámico y el expresionismo alemán. Ha utilizado todo tipo de materiales: madera coloreada, alambres con materiales incorporados, hormigón, granito, mármol. A mediados de los 70 tuvo una etapa surrealista en la que perteneció al grupo “Foga”. Actualmente mezcla gran variedad de maderas aprovechando sus peculiaridades cromáticas (Meira, Madeira, Kola, uvero o teca). Su escultura yuxtapone formas figurativas con estructuras abstractas que dan origen a piezas de connotaciones alegóricas cuyas referencias narrativas se sitúan más allá de la historia y de la memoria, invocando una ficción irónica y atemporal.

LÓPEZ, ANTONIO 

( Tomelloso,1936)

Su temprana facilidad para el dibujo llamó la atención de su tío Antonio López Torres, pintor manchego de paisajes, y gracias a él obtuvo el apoyo familiar para dedicarse a la pintura. Cuando apenas tenía trece años se traslada a Madrid para preparar su ingreso en la Escuela Superior de Bellas Artes de San Fernando; mientras, trabaja también en el Museo de Reproducciones y en la Escuela de Artes y Oficios.

Entre 1950 y 1954 lleva a cabo los estudios de Bellas Artes de forma muy brillante, logrando premios en las asignaturas de Dibujo del Natural y el Premio de Pintura Carmen del Río de la Academia de Bellas Artes de San Fernando. 

De 1985 es su primera exposición antológica, en el Museo de Albacete, coincidiendo con una retrospectiva en Bruselas en el marco de Eurpalia´85, que ese año se dedica a España. Un año después, dos nuevas muestras, una en Nueva York y otra en Londres, son el pórtico de la gran antológica celebrada en 1993 en el Museo Reina Sofía de Madrid. En el año 2006 recibe el Premio Velázquez de las Artes Plásticas 2006. 

En los últimos años se le han dedicado exposiciones como la del 2008, en el  Museo de Boston  o la del Museo Thyssen- Bornemisza y el Museo de Bellas Artes de Bilbao en 2011.  Precisamente en 2013 su obra pudo verse en los principales museos de Japón gracias a la exposición monográfica que se presentó en tres ciudades.

LÓPEZ,JULIO 

(Madrid, 1930)

En la orfebrería de su abuelo, que era artista, empieza desde muy pronto la práctica del arte. Asiste a la Escuela de Artes y Oficios y estudia en la Escuela de Bellas Artes de San Fernando donde conoce y entabla amistad con artistas como Antonio López y Lucio Muñoz, exponiendo en las Salas de la Dirección General de Bellas Artes de Madrid, los artistas mencionados y su hermano Francisco López. En 1970 es nombrado, por oposición, profesor de Modelado de la

Escuela de Artes y Oficios de Madrid. En 1982 obtiene el Premio Nacional de Artes Plásticas y entre otras distinciones cabe resaltar su nombramiento de Académico de la Real Academia de Bellas Artes de San Fernando en 1986, donde ingresaría con el discurso titulado “La medalla, territorio de lectura”.

En 1995 se realiza una exposición antológica de su obra desde 1960 hasta a ese año en la sala de Exposiciones de Plaza España (Madrid). En el año 2004 recibe la “Medalla de Honor” de la Universidad Internacional Menéndez Pelayo. En los últimos años ha participado en diversas exposiciones colectivas y se realizó una exposición antológica de su obra en el Palacio de los Serrano.

LOOTZ,EVA 

(Viena, 1940)

Tras estudiar Bellas Artes, Musicología, Cinematografía y Filosofía en su ciudad natal, decide trasladarse a Madrid a finales de los años sesenta, y desde entonces vive y trabaja en la capital española. 
Su obra se caracteriza por la utilización de registros heterogéneos (escultura, fotografía, video, instalaciones, intervenciones sonoras) y un marcado interés por la interacción entre materia y lenguaje.
Entre los premios y galardones que ha recibido destaca el Premio Nacional de Bellas Artes en 1994. En 2009 fue galardonada en la XX edición del Premio Tomás Francisco Prieto de la Fundación Real Casa de la Moneda y en 2010 con el Premio MAV de Mujeres en las Artes Visuales.

Ha expuesto en numerosos países, destacando algunas de sus exposiciones como «Metal» (Madrid, 1983), «Alfombra escrita» (Ámsterdam, 1990), «A Farewell to Isaac Newton» (Londres, 1994), «Ich und Du» (Colonia, 2000), «La lengua de los pájaros» (en el Palacio de Cristal del Retiro MNCARS, Madrid, 2002), «Viajes de agua» (en la Casa Encendida, Madrid, 2009) y «A la izquierda del padre» (en la Casa de la Moneda, Madrid, 2010). Su obra se encuentra representada en museos como el MNCARS, el MACBA, el ARTIUM, el CGAC, el Museo Patio Herreriano, el Museo de Arte Contemporáneo de Malmö (Suecia), el Museo Municipal de Madrid o The Chase Manhattan Bank (Nueva York).

MIRÓ, JOAN

 (Barcelona, 1893- Palma de Mallorca,1983)
Pintor español cuyas obras recogen motivos extraídos del reino de la memoria y el subconsciente con gran fantasía e imaginación, y que se hallan entre las más originales del siglo XX. Miró nació el 20 de abril de 1893 en Barcelona y allí estudió en la Escuela de Bellas Artes y en la Academia Galí. Su obra anterior a 1920 muestra una amplia gama de influencias, entre las que se cuentan los brillantes colores de los fauvistas, las formas fragmentadas del cubismo y las bidimensionales de los frescos románicos catalanes. En 1920 se trasladó a París, encontrándose con Pablo Picasso, donde, bajo la influencia de los poetas y escritores surrealistas, fue madurando su estilo. Miró arranca de la memoria, de la fantasía y de lo irracional para crear obras que son transposiciones visuales de la poesía surrealista. Posteriormente, Miró produjo obras más etéreas en las que las formas y figuras orgánicas se reducen a puntos, líneas y explosiones de colorido abstractos. Aunque identificado con la causa republicana, tras el inicio de la II Guerra Mundial volvió a España en 1940, donde llevó una vida retirada durante toda la dictadura franquista. Miró también experimentó con otros medios artísticos, como grabados y litografías, a los que se dedicó en la década de 1950. También realizó acuarelas, pasteles, collages, pintura sobre cobre, escultura, escenografías teatrales y cartones para tapices.

MUÑOZ, JUAN 

( Madrid,1953- Ibiza,2001)

Cursó estudios de Arquitectura en la Universidad Politécnica de su ciudad natal, Madrid. Su  carácter cosmopolita le llevo a completar su formación en el Central School of Art de Londres y en el Pratt Centre de Nueva York, donde estudió escultura y grabado. 

El tema principal de su trabajo  es la figura humana y su relación con el espacio arquitectónico ,son imágenes ilusorias que remiten a la crisis del hombre contemporáneo, a su soledad y a la frágil distancia entre normalidad y locura. Su obra  supuso un original puente entre la escultura clásica y la de vanguardia, construyendo espacios inquietantes cargados de confrontaciones y tensiones visuales. Participó en la Bienal de Venecia en 1986 y un año después expuso en el CAPC Musée d´Art Contemporain de Burdeos. A lo largo de su carrera, realizó numerosas exposiciones individuales en ciudades como Dublín, Lisboa, Nueva York, Barcelona o París.Recibió en 2000 el Premio Nacional de Artes Plásticas. La Tate Modern de Londres acogió en su vestíbulo una gigantesca instalación denominada “Double Bind”. Murió veraneando en Santa Eulalia del Río a los cuarenta y ocho años de edad.

NAVARRO, MIQUEL

(Mislata, Valencia, 1945)

Estudia en la Escuela de Bellas Artes de San Carlos. Comienza a pintar a finales de los

años sesenta realizando algunas obras, en cierta manera expresionistas, en relieve con goma y plástico. En torno a 1972 se decide a practicar la escultura, al tiempo que trabaja en el diseño industrial aplicado a la cerámica. 

Durante la década de los ochenta comienza a obtener un importante reconocimiento a escala internacional y es seleccionado en prestigiosas exposiciones de arte español contemporáneo. 

Su obra escultórica, que concibe generalmente y desde un primer momento como montaje, integra diversas piezas en un conjunto con sentido escenográfico y sintetiza referencias arquitectónicas y de la vanguardia histórica. Entre los numerosos premios que ha recibido destacan el Premio Nacional de Artes Plásticas (1986) ,Premio C.E.O.E .a las Artes (1990) , Premio Nacional de la Asociación de Críticos de Arte (AECA) ARCO 95 ,Distinción de la Generalidad Valenciana al Merito Cultural (2002) ,VIII Premio Internacional Julio González (2008),Académico de la Real Academia de BBAA de San Fernando.

OTEIZA, JORGE 

(Orio, Guipúzcoa, 1908 - Donostia, 2003)

Abandona la carrera de Medicina para dedicarse hacia 1931 a la escultura. Trabaja en diferentes oficios y viaja a América en el 35 donde reside en diferentes países durante catorce años combinando diversas actividades, profesor de cerámica, textos teóricos sobre el arte americano, y su propio trabajo creativo escultórico. Crea el grupo “Espacio” promoviendo la integración de arquitectos, pintores y escultores. A su vuelta a España se integra en los movimientos renovadores y en 1950 obtiene el encargo del conjunto escultórico de la Basílica de Aranzazu cuyo expresionismo y visión sintética de las formas es censurado y paralizado cinco años después. Desde la tradición constructivista centra su investigación en el espacio mismo como protagonista real y activo del bloque cúbico escultórico despiezado hasta llegar a la disolución de la escultura como materia. Lo contemporáneo, la prehistoria, la vanguardia y el lenguaje son revisados con sorprendente vigor conceptual. Muestra de ello es su célebre publicación de “Quosque tandem! Ensayo de interpretación de alma vasca”. Desde su laboratorio de tizas hasta la fundación de grupos como “Gaur” (1966) o la “Escuela de Deba”, Oteiza aglutina el debate permanente sobre la raíz de la vanguardia vasca.

PALAZUELO, PABLO 

(Madrid, 1916)

Comienza estudios de arquitectura en Inglaterra y desde los años 40 se centra en la pintura desde una óptica de abstracción formal. En 1948 viaja becado a París y cuatro años más tarde obtiene el Premio Kandinsky. Su trabajo personal y sensible da como fruto una coherente propuesta para el arte español de una estructuración racional de la forma plástica. Partiendo fundamentalmente del espacio plano que es donde el autor desarrolla gran parte de su obra, llega a análisis de gran interés contemplativo en las tres dimensiones. Los movimientos neoconstructivistas y neoconcretos de las exposiciones celebradas en la segunda mitad de los sesenta en Madrid, Valencia y Barcelona, supone una preocupación del arte español por depurarlo de toda retórica;

de ello Palazuelo es buen exponente desde su personal visión del problema.

PICASSO, PABLO 

(Málaga, 1881-Mougins, Provenza, 1973)

Pablo Picasso es sin duda uno de los personajes más importantes del siglo XX. Estudia en las escuelas de Bellas Artes de La Coruña, de Barcelona, donde frecuenta Els Quatre Gats, y Madrid, siendo alumno de Muñoz Degrain. En 1900 viaja a París, pero pronto regresa a Barcelona, donde inicia el llamado “periodo azul”, que se desarrollaría desde 1901 al 1904, año en que vuelve a París para trasladarse definitivamente, iniciando su “periodo rosa” (1905-1906). En 1907 pinta Les demoiselles d´Avignon, obra cumbre de la historia del arte, punto de partida para el cubismo, movimiento que perdura hasta 1917, para a partir de este momento alternar con la figuración más innovadora. En 1927 comienza su faceta escultórica, dominando la curva en sus formas, trabajando junto al gran escultor Julio González. En 1930 se produce un nuevo cambio que lo acerca al surrealismo. A lo largo de su vida Picasso supo beber de numerosas fuentes artísticas para hacerlas propias, hasta llegar a ser considerado como el artista más emblemático y significativo del siglo XX. 

PLENSA, JAUME 

( Barcelona, 1955)

Desde su primera exposición en 1980, ha vivido y trabajado en distintas ciudades y países  como Berlín, Bruselas, Inglaterra, Francia, Estados Unidos y actualmente reside entre Barcelona y París. En esta ciudad fue profesor en la Escuela nacional de Bellas Artes, también ha dado clases y conferencias en numerosas universidades e instituciones. Colaboró como profesor invitado en la Escuela del Art Institute de Chicago.

Desde 1992 ha recibido numerosos galardones y premios en certámenes tanto nacionales como internacionales. Cabe destacar su nombramiento como Caballero de la Legión de Honor de las Artes y de las Letras por parte del Ministro de Cultura francés en 1993.

Su trabajo escultórico se ha ido desarrollando a través de distintas etapas en las que la recuperación de materiales, como el bronce, el hierro o el acero ha sido clave. En 1986, comenzó a realizar esculturas con hierro donde incorporaba luz y textos escritos en relieve. Recientemente ha comenzado a mezclar materiales como resina sintética, alabastro, plástico, luz, video y sonido. Su producción también incluye un número importante de obras en papel y acuarelas.

SÁNCHEZ, ALBERTO 

(Toledo,1895 -Moscú,1962) 


Alberto fue zagal de pastor, hortelano, panadero, porquero, aprendiz de herrero, zapatero y sobre todo escultor. 

Sus primeras esculturas, todavía naturalistas, las realizó durante los años 1916-1920, y en Melilla, donde cumplía el servicio militar. En sólo doce años fue capaz de pasar del realismo ramplón y miserabilista de su comienzo, a una personal escultura en que pesan más las propias formas y preocupaciones que las presencias, por otro lado innegables, del cubismo y del surrealismo. Cubista es su investigación sobre el vacío activo, sobre el hueco y sobre la estructura por planos simples. Surrealista es su inclinación por las metamorfosis formales, por los volúmenes bulbosos y neumáticos y por un cierto organicismo fantástico. En 1926 comienza su vida profesional. Se crea la Escuela de Vallecas. Dos protagonistas: Benjamín Palencia y Alberto Sánchez, quienes querían llegar a la sobriedad y a la sencillez que les transmitían las tierras de Castilla. Al obtener una plaza de profesor de dibujo, le destinan a El Escorial. 

Su obra espigadísima (12'5 metros de altura) El pueblo español tiene un camino que conduce a una estrella, realizada para el pabellón español de la Exposición Internacional de París de 1937, cierra el primer ciclo de la escultura de Alberto, quien, al marchar el año 38 a Moscú como procesa en su actividad escultórica hasta 1956, dedicando su tiempo en tan desproporcionado lapso, a labores educativas y a su actividad de escenógrafo. Sus últimas esculturas las realizó entre el inicio del deshielo de Kruschew, y su muerte. 

TÀPIES, ANTONI 

(Barcelona, 1923-2012)

Tàpies nace en Barcelona en 1923 y procede de una familia burguesa, culta y liberal, dedicada a la tradición editorial y librera. Su interés por la pintura surge durante una enfermedad pulmonar que le obliga a pasar un largo periodo de tiempo de reposo. Comenzó los estudios de Derecho pero los abandonó para dedicarse plenamente a la pintura. Su primer estudio de pintura lo instala en 1946 en Barcelona. Ese mismo año conoce a Joan Brossa, se integra en la vida cultural y artística barcelonesa y conoce la obra de Paul Klee y Joan Miró. En este ambiente funda en 1948 la revista Dau al Set. Durante este tiempo, la obra de Antoni Tapies recibe el influjo del surrealismo, produciendo unos cuadros de factura más lisa y con una temática relacionada con el mundo de los sueños. Son visiones oníricas y autorretratos, aunque ya están presentes algunos símbolos como las cruces o los fragmentos corporales que caracterizarán su obra posterior. En los años 80 comienza a interesarse por la cultura oriental que se plasma en su énfasis por lo material y la identidad entre hombre y naturaleza. Las obras de los últimos años giran en torno al dolor, entendido como parte esencial de la vida. En 1990 se inauguró en Barcelona la Fundación Antoni Tàpies, creada por iniciativa del propio artista.  En abril de 2010 el rey Juan Carlos I le concedió el título nobiliario de marqués de Tàpies por su "gran contribución a las artes plásticas de España y del mundo". Pintó hasta el final de sus días.

TORRES GARCÍA, Joaquín 

(Montevideo, 1874-1949)

Su familia se trasladó a Mataró, en 1891 de donde era natural su padre. Comienza sus estudios en la Escuela de Bellas Artes y Oficios de Mataró y en la Escuela de Bellas Artes de la Lonja de Barcelona, en la que será compañero de Mir, Sunyer y Nonell.

 Se hace miembro de Circle Artistic de Sant Lluc, frecuentando la tertulia “Els Quatre Gats”, entablando amistad con Ivo Pascual, Jaime Llongueras, Manolo Hugué, Pablo Roig y Julio González. Pasa alguna temporada en Madrid, de la mano de Pablo Roig, donde ilustra libros y se dedica a la enseñanza del dibujo para subsistir. 

Pinta al óleo jardines y paisajes, que irán evolucionando a un clasicismo noucentista, para terminar en escenas de la vida cotidiana y de grandes murales. En 1926 en París pinta sus obras contructivistas influenciado por los ismos. Funda en 1930 de la mano del escritor Marcel Supphor y en contacto con pintores como, J. González, Picasso, Mondrian, Braque, Arp, el grupo “Cercle et Carré”, junto a una revista que lleva el mismo nombre.

SOLANO, SUSANA 

(Barcelona, 1946)

Considerada como una de las escultoras españolas que mayor reconocimiento ha obtenido internacionalmente, Susana Solano se forma en la Facultad de Bellas Artes de Barcelona. Inicialmente se interesa por la pintura, pero más adelante se centra en la escultura. Al comienzo de su labor escultórica asume la obra de Brancusi como referente para la producción propia, siendo la madera su material. Más adelante incorpora el hierro y el plomo y utiliza la técnica del forjado industrial, resaltando la faceta artesanal del proceso. Ha realizado exposiciones en distintos países destacan: ARC-Musée d'Art Moderne de la Ville de París; CCCB, Barcelona; Centre Georges Pompidou, París; Fundación Querini Stampalia, Venecia; Gallery National, Atenas; MoMA, Nueva York; Museo Guggenheim, Bilbao; Museo Marugame Hirai (Japón); Museo Patio Herreriano, Valladolid; Museo Rufino Tamayo, México D.F.; Sprengel Museum, Hannover; Stedelijk Museum, Ámsterdam; The National Museum of Contemporary Art, Oslo...
VICENTE, ESTEBAN 

(Turégano, 1903 - Bridgehampton, EE.UU., 2001)

A los años 18 ingresó en la madrileña Escuela de Bellas Artes de San Fernando. En Madrid conoció a autores de la Generación del 27, como Juan Ramón Jiménez, Federico García Lorca o Rafael Alberti, y al cineasta Luis Buñuel. En 1929 marcha a París, allí conoce a Picasso, Dufy y Max Ernst y trabaja pintando los decorados del famoso Folies Bergère. Después regresa a España, se casa con una joven norteamericana y tras el estallido de la Guerra Civil, emigra a Estados Unidos. A partir de ese momento comenzó su inclinación por la abstracción y sus obras se expusieron en galerías de Nueva York, Houston, Chicago y San Francisco. Fue pionero del expresionismo abstracto y formó parte de la Escuela de Nueva York junto a pintores como Mark Rothko, Willem de Kooning, Jackson Pollock y Franz Kline. Junto a su actividad pictórica, Esteban Vicente desarrolló una importante labor docente como profesor de pintura en la Universidad de Puerto Rico, en la Universidad de Berkeley, California y en la Universidad de Nueva York.   

En 1998, se inauguró el Museo de Arte Contemporáneo que lleva su nombre en Segovia y El 11 de enero de 2001, poco antes de cumplir 98 años, falleció en su casa de Bridgehampton (Long Island).
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PEQUEÑO FORMATO PARA UNA VERDAD HISTÓRICA

Por Francisco Calvo Serraller
Hay tres rasgos que caracterizan de entrada la colección de escultura del Instituto de Crédito Oficial: el que sean piezas de pequeño formato; su naturaleza vanguardista; y, por último, el que todos sus autores sean españoles o casi. Habría que destacar quizás un cuarto rasgo, el de que cada escultura esté acompañada por los correspondientes dibujos, pero es el único que fielmente continúa ese principio dogmático del clasicismo de otorgar un valor fundamental al disegno, raíz del pensamiento que configura la obra, sea escultura, pintura o arquitectura.

Antes de comentar lo que fueron o son cada uno de los artistas aquí reunidos, dentro del contexto de la escultura española del siglo XX, creo que puede ser útil analizar cada uno de los rasgos característicos que dan sentido a esta colección, siguiendo, además, el orden con que antes los he enunciado.

Pues bien, ¿qué significa eso del pequeño formato? En principio, el tamaño de una obra de arte no puede asociarse con ningún momento histórico específico, ni estilo. En realidad, ocurre algo parecido con los materiales con que se fabrican las obras, aunque en este caso en menor medida, ya que, al menos en algunas ocasiones de nuestro pasado, se concedía un mayor aprecio estético a lo que enfáticamente se denominaba materiales «nobles», que eran los de mejor calidad, fuera por su rareza o resistencia comparativamente mayores. De todas formas, un repaso atento a la cuestión pone en evidencia la casi completa imposibilidad de determinar lo artístico en función de cualquiera de las determinaciones físicas del objeto, sea su tamaño, la calidad del material, el tipo de soporte, etc. Así, en la llamada civilización megalítica, convivieron, y son igualmente apreciados, un descomunal monumento de grandes bloques de piedra, como una diminuta asta de hueso tallada con cualquier filigrana, lo que, desde la prehistoria hasta nosotros, se ha venido repitiendo de forma semejante.

¿Por qué, entonces, insisto, destacar significativamente este asunto irrelevante del formato como rasgo característico de una colección de escultura contemporánea? Por de pronto, hablar de pequeño formato y asociarlo específicamente con la escultura es algo que sólo se ha hecho en nuestra época contemporánea, y, en especial, durante el siglo XIX, el momento en el que la escultura como género artístico entró en una profundísima crisis de la que nada nos autoriza a decir que haya sido hoy por fin superada. Esta crisis, en el fondo, era más la crisis del clasicismo, que la de un género artístico determinado, aunque tampoco se puede ignorar que la escultura había sido el género artístico más representativo de la tra​dición artística occidental clásica.

Uno de los más sagaces críticos románticos, el poeta Baudelaire, se dedicó a desa​creditar sistemáticamente el valor artístico de la escultura por su naturaleza esencialmente anti-moderna. En sus célebres comentarios críticos al Salón de 1846, Baudelaire dedicó, por ejemplo, todo un ensayo a razonar acerca de Por qué la escultura es aburrida, que así se titulaba literalmente el epígrafe correspondiente. Los muy negativos adjetivos calificativos que el mordaz escritor fue desgranando allí contra la escultura —arte de salvajes, brutal y positiva como la naturaleza, arte complementario—, así como los que posteriormente vertió contra la misma, trece años después, en el Salón de 1859 —portadora de valores intempora​les y, por tanto, incomprensibles para el secularizado hombre contemporáneo—, todos ellos querían denunciar la ausencia de espiritualidad-imaginación en este género artístico y, sobre todo, su insoportable pretensión de intemporalidad, el peor pecado para una mentali​dad moderna.

Con todo, además de estas graves impugnaciones estéticas, Baudelaire hacía también referencia despectiva a la cuestión del pequeño formato como la típica señal de degenera​ción de la escultura de su época. De esta manera, y sin que a Baudelaire pareciera importar​le lo que poco antes había escrito acerca de la irritación que sentía el ciudadano contempo​ráneo cuando, en su paseo diario, al atravesar cualquier plaza, se veía severamente señalado por el absurdo gesto conminatorio de cualquier estatua —«ídolo de piedra», la llamaba lite​ralmente—, escribió que la escultura resultaba todavía más insoportable si perdía esta natu​raleza divina, abandonaba consecuentemente el material noble y se reducía de tamaño, convirtiéndose en «figurillas portátiles» industrialmente talladas. «Del mismo modo que la poesía lírica ennoblece todo, la pasión incluida —afirmaba literalmente Baudelaire—, la escultura, la auténtica, solemniza todo, incluso el movimiento; reviste todo lo que es humano con algo de la eternidad y de la dureza de la materia empleada. La cólera se con​vierte en calma, la ternura se hace severa, el sueño ondulante y abrillantado de la pintura se transforma en meditación sólida y obstinada. Pero si se quiere imaginar cuántas perfeccio​nes hay que reunir para obtener este severo encantamiento, no habrá que sorprenderse de la fatiga y el descorazonamiento que se adueñan frecuentemente de nuestro espíritu al recorrer las galerías de esculturas modernas, donde el objetivo divino es ignorado casi siempre, y lo bonito, lo minucioso, sustituyen complacientemente a lo grande. Tenemos el gusto fácil de complacer, y nuestro diletantismo se acomoda por igual a todas las grandezas y a todas las coqueterías».

Ciertamente no puede estar uno muy seguro que a Baudelaire le entusiasmara que el arte solemnizara todo, incluso el movimiento, ni que lo ondulante se transformase en algo sólido y obstinado, por sólo citar algunas de las determinaciones derivadas de un uso divino de la escultura, pero lo que se ponía en evidencia era el desprecio del poeta román​tico frente a lo que expresivamente en francés se denominó la bibelotización del arte, pues, de hecho el término bibelot significaba con mayor precisión y crudeza lo que en nuestra lengua ha quedado expresado con el eufemismo débil de «pequeño formato», un objeto portátil. Todavía un siglo después del descalificador aserto baudelaireano, nuestro Eugenio D'Ors, nada sospechoso en su caso de veleidades anti-clasicistas, recogía lo dicho por el genial poeta y lo resumía en la siguiente y muy lapidaria afirmación: «En escultura, lo que no es un Dios, es un cachivache», sentencia premonitoria de lo que ha sido la plástica con​temporánea, que parece dividida, en medio de la sociedad secularizada del crepúsculo de los dioses, entre el diseño industrial, el bibelot serializado o la despersonalizada investigación de las estructuras.

¿Será, así pues, la muerte de Dios la causa de esta supuesta trivialización de la escultura no de la escultura, algo de esto tiene que ver, por lo menos, con la crisis de la estatua, la genuina forma de representación plástica durante el clasicismo. En cualquier caso, antes de tratar sobre esta cuestión, que afecta de lleno al segundo factor característico de esta colección —pues se trata de una colección formada por vanguardistas españoles del siglo XX— hay que poner el dedo en la llaga acerca de la proliferación de los pequeños formatos o bibelots en nuestra época hasta el punto de constituirse, a su vez, casi en un género. Y ese dedo ha de apuntar al fenómeno de la democratización del arte a través del mercado, que afectó asimismo al éxito del cuadro de caballete —también más económico, más fácil de manejar y más versátil— en el arte contemporáneo.

Verdaderamente aún no hemos logrado asimilar por completo la extraordinaria mutación, respecto al uso social del arte, que ha supuesto la democratización del mismo en nuestra época, democratización que es equivalente a su mercantilización o a su consumo masivo. De hecho, decir público, es como hablar de consumo anónimo. En este sentido, se explica el fenómeno de la bibelotización —tema que ha sido estudiado en un brillante ensa​yo por Rémy G. Saisselin, Le bourgeois et le bibelot—, como también se explica la seriación industrial del objeto, una forma eficaz no sólo de facilitar su producción y consumo masivo —vamos: su abaratamiento—, sino también su desacralización o secularización, sustrayendo al objeto de las significaciones trascendentes que hasta entonces poseía.

De todas formas, tampoco es literalmente cierta esa historia de la escultura contem​poránea como, los dioses definitivamente ausentes, su mera transformación en cachivaches o monerías fabricadas en serie para satisfacción de masas de consumidores. Además y frente a esa bibelotización, la llamada escultura de vanguardia desarrolla un formidable combate contra esta trivialización, incluso mediante drásticas negaciones de lo que hasta entonces había sido la identidad tra​dicional de la plástica. En este sentido, primero luchó para romper con el con​cepto de estatua; después, potenciando el fragmento y el análisis interno de la estructura del objeto; finalmente, pensando la escultura al margen de la relación corporal del espectador. Todas estas rupturas han expandido el campo de lo escultórico, por utilizar la expresión de R. Krauss, hasta una peligrosa, pero estimulante indeterminación. En realidad, la plástica de vanguardia convirtió en virtud algunos de los vicios denun​ciados por Baudelaire y otros críticos de arte contemporáneos, como precisamente se puede comprobar en esta selección de esculturas incluidas en la colección del ICO que da pie a este comentario.

Por lo demás, encarando el tercer factor característico al que aludí al principio para definir lo esencial de la colección, el de la nacionalidad, creo que hay que plantearse ese mismo interrogante que ya utilicé en otra publicación reciente en la que estudiaba el tema de la escultura española actual: ¿es la escultura una expresión artística española? Hay que aclarar que la pregunta no viene sólo motivada por el hecho de haber sido el arte español tradicional más pródigo en pintores famosos, sino por la resistente voluntad anticlásica de nuestra cultura y arte tradicionales. En todo caso, el asunto cambia revolucionariamente al llegar el siglo XX, cuando no sólo se multiplican los escultores en nuestro país, sino que algunos hacen aportaciones esenciales a la plástica de vanguardia, la cual sería ciertamente distinta sin la intervención de figuras como Picasso o Julio González, pero también otras, comparativamente menos célebres, aunque ni mucho menos carentes del mayor interés, como Manolo Hugué, Torres García, Pablo Gargallo, Alberto Sánchez, Miró, Dalí, Ferrant, Chillida, Chirino, Oteiza, Palazuelo, Alfaro, Tàpies, Julio López Hernández, Schlösser, M. Navarro, Solano, J. Plensa, Juan Muñoz, etc., por sólo citar algunos nombres de los que están recogidos en la presente colección, que no es tampoco una lista a la que, sin pretensiones de exhaustividad, se la pueda acusar de poco representativa o irrelevante.

En todo caso, esta insospechada irrupción de formidables escultores durante el siglo XX en un país que se creía de pintores, no obedece a ningún fenómeno extraordinario e inexplicable. En realidad, procede, en primer lugar, de la misma fuente que otorgó una súbita popularidad internacional al arte español tradicional a comienzos del siglo XX, una Escuela Española que hasta entonces apenas si era conocida allende nuestras fronteras —y, cualquier caso, siempre despreciada por su excéntrica orientación anticlásica—, y, en segundo, por el privilegiado papel que pudieron desempeñar estos artistas excéntricos de España, condenados a los márgenes de la Historia, cuando, de Goya en adelante, la vanguardia demandó romper violentamente con el fardo del pasado histórico. Lo que quiero decir es, en realidad, bastante sencillo: que lo mismo que condenó tradicionalmente al arte español —su anticlasicismo—, potenció, en la era contemporánea, su capacidad revolucio​naria de innovación, y, en este mismo sentido, si la escultura fue, durante el clasicismo, la especialidad artística más representativa, y, por tanto, poco y heterodoxamente frecuentada por nuestros creadores de aquella edad, cuando aquella quedó desacreditada a partir del siglo XIX —bien por su naturaleza insoportablemente académica, bien por su indescifrable identidad vanguardista— comenzó a adquirir un insólito potencial rupturista, lo que signi​fica tanto cortar con el pasado como abrir nuevas perspectivas.

De esta manera, no sólo mediante la escultura, pero también a través de lo que ella supuso en la poética de vanguardia, he aquí que la atrasada y excéntrica España estuvo en disposición de aportar un insólito número de protagonistas en el desarrollo del arte del siglo XX. Centrándonos exclusivamente en el terreno de la plástica, bastaría con citar sólo los nombres de Pablo Picasso y Julio González para acreditar el valor de la aportación española en este campo, pero, como se sabe, la nómina es mucho más amplia y se renueva hasta el momento presente.

La importancia de la aportación de los artistas españoles al desarrollo de la escultura del siglo XX no se puede cifrar, desde luego, en una treintena de nombres, pero, a través de los que están representados en la colección reunida por el ICO, sí cabe evocar lo esen​cial de esta epopeya, como trataré de demostrar a continuación, como también es posible hacerse una idea de la específica complejidad de nuestro arte local, que posee dos líneas paralelas simultáneas, al menos hasta prácticamente el actual momento de homologación internacional, dos líneas que, sin salirnos del marco de la vanguardia, diferencian lo domés​tico y lo cosmopolita, o, si se quiere, el arte hecho dentro o fuera de España.

Un primer repaso de la cronología generacional de los escultores aquí representados puede servir de cierta utilidad al respecto, pues, entre los vanguardistas históricos, nos encontramos con nacidos en la década de los setenta del pasado siglo —Manolo Hugué (1872 - 1945), Joaquín Torres García (1874 - 1949) y Julio González (1876 - 1942)—; en la década de los ochenta —Pablo Gargallo (1881 - 1934) y Pablo Picasso (1881 - 1973)—; en la de los noventa —Ángel Ferrant (1891 - 1961), Joan Miró (1893 - 1983) y Alberto Sánchez (1895 - 1962)—; así como, atravesando la frontera del siglo XX, lo seguimos haciendo con los que vinieron al mundo en la primera década del siglo —Salvador Dalí (1904 - 1989) y Jorge Oteiza (1908)—; en la segunda —Pablo Palazuelo (1916)—; en la tercera —Antoni Tàpies (1923), Eduardo Chillida (1924), Martín Chirino (1925) y Andreu Alfaro (1929)—; en la cuarta —Julio López Hernández (1930) y Adolfo Schlösser (1939)—; en la quinta Miquel Navarro (1945) y Susana Solano (1946)—; en la sexta —Juan Muñoz (1952) y Jaume Plensa (1955)—...

Que durante nueve décadas consecutivas, desde los años setenta del pasado siglo hasta los cincuenta del presente, haya uno o varios representantes de las sucesivas genera​ciones que protagonizan el arte español contemporáneo, acredita el valor de la colección del ICO, pero es que, además, como ya he sugerido antes, cabe hacer un repaso de exis​tencias semejante al anterior desde el punto de vista de movimientos y estilos significativos. En este sentido, Manolo Hugué encarna la reacción novecentista frente al muy importante modernismo finisecular de Cataluña, pero sin la radicalidad con que acometieron ese papel vanguar​dista Gargallo, González y naturalmente Picasso, tres figuras capi​tales para el desarrollo de la escultura en hierro de las décadas de los veinte y treinta.
Lo que supuso esa escultura en hierro, según ideas de españoles, para el desarrollo de la ulterior vanguardia internacio​nal, se pone en evidencia citando a los americanos Calder y, sobre todo, David Smith —como, por cierto, lo ha constatado una reciente exposición en el Museo Guggenheim de Nueva York, con el título de Picasso and The Age of Iron—, pero su incidencia en la escultura española de después de la Guerra Civil es todavía más abrumadora, como se comprueba citando los nombres de Oteiza, Chillida, Martín Chirino y otros más jóvenes, aunque lógicamente de forma menos inmediatamente literal.

En cierta manera, a partir de la obra escultórica de estos vanguardistas históricos de nuestro país, se puede ya rastrear algunas de las líneas determinantes que regirán el desarrollo global de la plástica española, pues, a través de Gargallo, Picasso y González, escultores de la vanguardia histórica, se proporcionó la primera alternativa expresionista a una trayectoria plástica hasta entonces sólo articulada a través de lo orgánico y lo abstracto. En este sentido, lo que hizo Picasso a partir de 1925, no sin antes con el cubismo haber facilitado asimismo el paso a la escultura geométrico-constructiva, fue absolutamente decisivo inclu​so para poner en crisis el concepto formalista de la vanguardia en sí. Como le correspondió a Julio González percatarse, primero, de la extraordinaria importancia del camino iniciado por Picasso con las esculturas en hierro de los años veinte, cuando éste reclamó su asistencia técnica, y, después, desa​rrollar él mismo las posibilidades que había implícitas.

Recogiendo lo insinuado por Picasso, Julio González denominó a esta revolución de la escultura en hierro «dibujar en el espacio» y él mismo aclaró su significado cuando, a continuación, dejó escrito lo siguiente: «El verdadero problema que se debe resolver aquí no es sólo querer hacer una obra armoniosa, un hermoso conjunto perfectamente equilibrado... sino lograrlo mediante el matrimonio de la materia y el espacio, mediante la unión de formas reales e imaginarias, obtenidas y sugeridas gracias a puntos establecidos o perforaciones, y, como la ley natural del amor, confundirlos hasta hacerlos inseparables, como lo están el cuerpo y el espíritu».

Cualquiera que analiza la obra de Julio González entre fines de los años veinte y comienzos de los cuarenta, esos aproximadamente quince años decisivos en los que se situó a la cabeza de la escultura contemporánea, así como atiende a las razones esgrimidas por el genial artista catalán, no puede ignorar la complejísima trama de elementos subyacentes: desde lo que significaba la reivindicación artística del metal más emblemático de la revolución industrial, con lo que concitaba todo el desprecio social hacia él menos en lo que atañía a su rentabilidad económica, hasta lo que significaba hacerlo mediante los procedimientos artesanales de la forja, como le correspondía hacerlo al vástago de una antigua familia de menestrales herre​ros. De manera que, complejidad, sin duda, pero también contradicción, la que supone que un artesano de la vieja y excéntrica España se ponga a la cabeza de la vanguardia y lo haga, además, alegando motivaciones metafísicas, como lo es la defensa del espíritu del gótico.
Esta curiosa tensión contradictoria es la misma que se hace explícita en las declara​ciones de Picasso que se publicaron en Cahiers d'Art durante el año 1935: «El arte abstrac​to no es más que pintura. ¿Dónde está el drama? No existe un arte abstracto. Hay que comenzar siempre con algo y después se puede quitar todas las huellas de la realidad. Entonces ya no hay peligro, porque la idea del objeto habrá dejado una huella indeleble. Es lo que incitó al artista, estimuló sus ideas y despertó sus emociones. Al fin de cuentas ideas y emociones quedarán apresadas en su obra. Por mucho que hagan no podrán escaparse del cuadro, del que forman parte integral, aunque su presencia ya no pueda ser observada. El hombre, quiéralo o no, es el instrumento de la naturaleza, que le imprime su aspecto y sus características... No se puede ir contra la naturaleza: ¡es más poderosa que el más fuerte de los hombres! ¡Nos conviene llevarnos bien con ella! Podemos permitirnos ciertas libertades, pero sólo en cuestión de detalles. Tampoco existe un arte figurado y no figurado: todo se nos aparece en forma de figuras. Hasta las ideas metafísicas se expresan mediante figuras simbólicas. Fíjate, por tanto, lo ridículo que es concebir la pintura sin figuración. Una per​sona, un objeto, un círculo, sin figuras; su efecto sobre nosotros puede ser más o menos intenso».

Estas declaraciones de Picasso no sólo sirven para explicar su posición crítica respecto a la vanguardia en sí, sino también dan cumplida cuenta de su trayectoria personal, y parecen encajar a la perfección para reflexionar acerca de lo que supuso su obra en hie​rro, que se inició con el Homenaje a Apollinaire, muerto unos pocos años antes. Weerner Spies ha señalado con fundamento cómo Picasso pudo recoger lo que su amigo había escrito en Le poète assassiné, cuando el escultor llamado en dicha obra Oiseau du Bénin llevó a cabo un monumento en memoria del poeta Croniamantal:

«Una estatua, ¿de qué? —preguntó Tristouse—. ¿De már​mol? ¿De bronce? No, eso es demasiado arcaico —respondió L'Oiseau du Bénin—. Quiero hacerla de nada, como la poesía y la fama. ¡Bravo! ¡Bravo! —replicó Tristouse, mientras aplaudía—, una estatua de nada, de vacío, eso es. ¿Cuándo empezamos?»

La nada de Picasso era, no obstante, algo más que el simple hueco; se trataba más bien de apelar a esa «nada germinal» de Mallarmé: un vaciamiento, una purificación, una progresión regresiva; más, desde luego, que un simple vacío. La futura criatura quedará, así pues, armada con una osamenta de hierro: figura para resistir la catástrofe. Este férreo retorno a la figuración —que no hay que equivocar jamás con lo realista, lo académico o lo formalista— llevó a la vanguardia a entonar su canto de cisne, dejando todos los ulteriores episodios de la misma como en falso, quizás, a veces, ingeniosos, pero sin la convicción que proporciona hacer algo creyendo en la verdad.

Desde esta misma perspectiva, se puede comprender lo que, en 1956, Steinberg escribió acerca del valor de la aportación de Julio González, al que denomina un artista simultáneamente moderno y humanista, así como que David Smith escribiera en una carta dirigida a la hija de González, Roberta, que consideraba a su padre «como el padre de toda la escultura en hierro de este siglo».

Por otra parte, lo que supuso la obra del Torres García de los años treinta en París, cuando fue el principal animador del grupo «Abstracción-Creación», con el propio Julio González, como las que había mantenido antes el escultor uruguayo con Picasso y con Manolo, cómplice histórico de la rebeldía novecentista contra el modernismo catalán fini​secular, pone en auténtico valor su presencia en un conjunto como el que estamos comentando.

¿Y qué decir de las presencias de los surrealistas Miró y Dalí, sucesivamente prota​gonistas de las dos corrientes del grupo capitaneado por Breton durante los años veinte y treinta? Nadie puede negar, por de pronto, que los artistas vanguardistas de nuestro país se movían en el surrealismo como peces en el agua, lo que quizá se confirma todavía más cuando vemos los objetos creados por estos dos afamados pintores que fueron Miró y Dalí.

Entre el surrealismo y lo constructivo se movió ese escultor aún no suficientemente conocido y valorado que fue Ángel Ferrant, el cual encarnó asimismo el paradigma incontestable de esa línea doméstica de la vanguardia española, con lo que, además de llenar el arco cronológico dramático del antes y el después de la guerra civil, nos sirve de perfecto encuadramiento para los que, tras la posguerra y en el interior de España, trataron de reconstruir el espíritu de una vanguardia ya exiliada por decreto político. Parece obligado citar aquí los nombres de Jorge Oteiza, Eduardo Chillida, Antoni Tàpies, Pablo Palazuelo, Martín Chirino y Andreu Alfaro, algunos protagonistas efectivamente de grupos emblemá​ticos de la vanguardia superviviente de posguerra, como Dau al Set, El paso, Parpalló o el Equipo 57, pero, sobre todo, revitalizadores de las corrientes más significativas de la sensi​bilidad moderna española, tanto en su dimensión más expresionista como en la constructi​va, y, no pocas veces, habiendo empleado ese material del hierro con que Picasso, González y Gargallo fueron capaces de revolucionar la escultura contemporánea.

Obsérvese, por lo demás, que en algunos de estos artistas carece ya de sentido la separación convencional entre escultura y pintura, lo demuestren cronológicamente antes o después. En cualquier caso, logran saltar el vacío que había abierto un abismo en la traumá​tica historia contemporánea de nuestro país, que no sólo abría una brecha aparentemente insalvable entre tradición y progreso, sino otra, aún más espectacular, entre el dentro y el fuera de España.
Gracias a su intervención creadora, tan significativa desde el punto de vista estético como desde el ético, se comprende no sólo efectivamente la supervivencia sino el papel que siguió desempeñando el arte español hasta la actualidad. Es cierto que, a partir de la déca​da de los sesenta, en la medida en que el aisla​miento español no pudo ser ya mantenido por el cordón sanitario de la ideología franquista, el paisaje artístico de nuestro país tomó unos aires decididamente cosmopolitas, sin que ello significase que simultáneamente aún perviviera algo de la línea doméstica, como lo demostró, y ejemplarmente, ese episodio que a posteriori hemos dado en llamar «realismo madrileño», aquí representado por el escultor Julio López Hernández; pero que, desde fines de los sesenta, en plena época del boom turístico, que no sólo aportó millones de turistas europeos a las playas españolas, sino extraños reductos de formas alternativas de creación artística y de vida, como los que se congregaron en la mítica isla de Ibiza por aquella misma época, aparecieran en nuestra geografía y finalmente decidieran instalarse entre nosotros artistas como el austríaco Adolfo Schlösser, todo ello viene a refrendar ese cambio de paisaje que ahora mismo nos configura.

De hecho, ¿cómo explicar si no la obra de un escultor como Miquel Navarro, cuyos orígenes artísticos se producen precisamente a fines de la década de los sesenta, pero para cobrar un pleno sentido, ya como escultor, a lo largo de la década de los setenta, esa década que marca la transformación del destino político y, por tanto, de la propia identidad de lo español? Que Miquel Navarro lo hiciera mediante ciudades futuristas inicialmente contruidas con mate​rial cerámico no deja de ser una paradoja que extraña​mente enlaza con la que habitó en el corazón de la obra de Julio González, como antes hemos señalado. En cualquier caso, parece que, tras la transición democrática, como apunté en otra ocasión, España ha dejado de ser España, o, mejor, que se acaba produciendo una España de «más allá de España», un país que ya no enfrentará tradi​ción o progreso, dentro o fuera, identidad o caos.

Por lo menos, eso es lo que hace pensar la obra de escultores como Susana Solano, Juan Muñoz y Jaume Plensa, cuyas diferencias de edad no alteran el hecho de haber repre​sentado ya los tres sendos ejemplos de lo que ha sido la escultura española a partir de la década de los ochenta. No deja de ser curioso, por otra parte, que estos tres escultores refle​jen otras tantas formas de entender la escultura: constructiva, expresionista y conceptual. De todas formas, al margen de la calidad e interés que cada cual quiera atribuir a estos tres artis​tas, hoy objeto de un indudable interés internacional, lo que reflejan es esa transformación cualitativa del paisaje español, que ya no aparece hipotecado o aplastado por una identidad marcada a fuego, como una fatalidad que abrasa y deja dolorosas huellas. No se trata ya, por tanto, de una nueva generación, sino de la generación, de que las cosas puedan en lo sucesivo existir sin predestinación; en una palabra: de que el arte cumpla con su más alto destino, alguna vez bellamente expresado por Schiller: que el arte dé la libertad por la libertad.

Llegar a comprender tan alta verdad del arte merece cualquier avatar del destino personal o colectivo. Que se manifieste a través de la historia de un país excéntrico, de un género extraviado como la escultura contemporánea y de una colección de pequeño forma​to, como la que ha dado pie a este comentario, no deja de ser sino uno de los misterios que alumbran la historia del hombre. En este sentido, el pequeño formato encierra una verdad trascendental; el cachivache es refugio de todo un dios. En definitiva: la comprobación, una vez más, de que la letra pequeña escribe también el más hondo sentido de la historia con mayúsculas.
Fundación ICO 

La Fundación ICO, creada por el ICO en 1993,  tiene la misión de contribuir y apoyar el desarrollo de la sociedad y lo hace a través de la promoción de la cultura y el conocimiento en sus diferentes áreas de actuación. Estas se han ido adaptando, con el paso del tiempo, a las prioridades y líneas estratégicas establecidas por los órganos de gobierno según las necesidades detectadas en cada momento. 

Los proyectos son seleccionados de acuerdo con el Plan de Actuación aprobado por su Patronato anualmente.  Al ser una fundación pública, rigen los criterios de objetividad, transparencia, imparcialidad y no discriminación. Existe un Código de buen gobierno de los miembros del patronato, del comité ejecutivo y de los consejos asesores. La Fundación se rige así mismo por un Código de conducta aprobado por el patronato. 

Actuaciones como el Programa de becas China, la organización del Foro hispano-alemán y la actividad museística, entre otras, confieren a la Fundación una dimensión internacional, aunque su misión y ámbito de actuación tienen el foco principal en España.  

Los estados financieros son auditados por la Intervención General del Estado. Además, la Fundación está sometida al control y evaluación de la Auditoría Interna del ICO, del Tribunal de Cuentas y de la Inspección General de los Servicios, entre otros. 

Lineas de actuación

La Fundación ICO contribuye y apoya el desarrollo de la sociedad a través de la promoción de la cultura y el conocimiento en sus diferentes áreas de actuación. Cada una de ellas genera su actividad a partir de sus respectivas líneas estratégicas de actuación.
El área de Arte trabaja en torno a cuatro ejes principales: la gestión y conservación de las Colecciones ICO; una política proactiva de préstamos de dichas colecciones para potenciar la imagen de marca del ICO y España; la realización de un programa anual de exposiciones temporales en el Museo ICO y, por último, la organización de actividades educativas y de difusión en el Museo ICO.
En el área de Formación se da prioridad al fortalecimiento de las relaciones sino-españolas a través de su programa de Becas-China, la programación de actividades formativas complementarias a la actividad del ICO y la promoción de la investigación en los ámbitos de economía, finanzas y educación.
Son prioridades del área de Estudios y Publicaciones , la producción y publicación de obras con enfoque analítico y propositivo en temáticas relevantes para el ICO y la Fundación como la economía y las finanzas. 

Emprendimiento concentra sus esfuerzos en apoyar las estrategias de financiación del ICO a emprendedores y PYMEs poniendo énfasis en el impulso del emprendimiento como valor social y económico.
Mediante la creación y consolidación de  espacios de debate y la concesión de premios, el área de Foros y Debates  da cabida a actividades de carácter social y cultural, complementarias a la actividad desarrollada por el ICO. 

La programación de cada área, fiel a estas líneas, queda recogida en el Plan de actuación aprobado por el patronato de la Fundación ICO. 
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PROGRAMA DE VISITAS 

GUIADAS Y COMENTADAS

Para esta exposición que se dirige a todos los públicos, se ha diseñado un material para escolares, asociaciones y colectivos que consiste en una propuesta de itineración por la exposición en la que se proponen diferentes recorridos y preguntas reflexión sobre lo visto. Los centros escolares y asociaciones que lo deseen pueden llamar al teléfono 902 500 493 para reservar día y hora para realizar la visita guiada gratuita que se ofrece.




INFORMACIÓN

Museos y Exposiciones

Fundación Municipal de Cultura

Ayuntamiento de Valladolid

www.info.valladolid.es

exposiciones@fmcva.org
