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Posiblemente en todo ser
humano anide el
sentimiento de las coplas
de Jorge Manrique a la
muerte de su padre de
que “todo tiempo pasado
fue mejor". Y en cada
persona exista una
parcela del pasado
inmarchitable, que no se
borra con los afios y que
cuando reaparece en la
realidad presente en
forma de recuerdo le
sobrecoge el animo y le
emociona, aunque el
presente sea mejor que
aquel pasado. En su En
busca del tiempo perdido,
Marcel Proust lo describio
magistralmente, cuando el
protagonista, en una visita
que hace a una tia que le
da de merendar té con
magdalenas, se siente
transportado a un mundo
de emociones pasadas y
sus recuerdos se reavivan
con el simple hecho de
introducir las magdalenas
en el té, evocandole su
infancia. A todo el mundo
le ha pasado que un
perfume, un olor, una
musica, una poesia, unas
palabras, una insolita
aparicién, le ha recordado
de pronto un tiempo
pasado. Y quizad sea ésa
la explicacion y no otra de
que se considere que el
tiempo pasado fue mejor
aunque no lo haya sido.
Porque lo cierto es que ha
sido un tiempo propio, el
que cada uno ha vivido
consigo mismo y con los
suyos, y ese tiempo, esas
memorias, son indelebles

y se han convertido en la
biografia personal, en la
circunstancia y el yo real
de la persona; aquello que
designé Unamuno como
la “intrahistoria” que
subyace profunda frente
al oleaje turbulento vy
superficial de la historia y
gue no es otra que la
pequefia historia de la
gente corriente.

Algunas de las
exposiciones celebradas
en Madrid en la pasada
temporada se han referido
precisamente al tiempo
pasado, con ese toque de
nostalgia por lo vya
transcurrido. Entre ellas,
la exposicibn ElI mundo
gue vivio Cervantes, en el
Centro Cultural de la Villa,
comisariada por la
académica de la historia,
Carmen Iglesias, que
transportaba

magistralmente por unas
horas al mundo, a la
historia y a la
“intrahistoria” del insigne
escritor de El Quijote. El
mundo que vivié

Cervantes sumergia al
espectador en el mundo
de finales del siglo XVI y
comienzos  del  XVII,
destacando una serie de
ambitos de dicho periodo
en la vida cotidiana de la
Espafia de entonces. Asi
se enfocaba la cultura, la
literatura, el ejército, los
campesinos, los hidalgos,
las costumbres y las
formas de vida rurales y
urbanas.

La exposicion se
subdividia en siete partes
que llevaba cada una
como titulo una frase de
El Quijote poniendo asi en
relacion los distintos
ambitos tematicos con la
narracion cervantina.

I. “En un lugar de la
Mancha”. Se contraponian
la figura del hidalgo y la
del campesino manchego
mostradas a través de
grandes fotografias del
campo manchego con
molinos de viento; vy
sendas vitrinas del
tamafio de una habitacion
en las que se ofrecian
aperos de labranza de la
época, carro, trillo, yugo,
rastrillo, arado, rueca,
podadera y hoz, que
representarian al mundo
campesino; y muebles
castellanos del siglo XVI 'y
XVII, como sillones
frailunos y mesa de plata
repujada, y armas como
carabina de caza vy
ballesta, que podrian
representar al hidalgo.
Numerosos cuadros
colgaban en las paredes
de la muestra, siempre
con relacion al tema
enunciado. Asi, retratos
de caballeros e hidalgos,
Caballero de rosa, de
G.B. Moroni, Caballero
Santiaguista y dama,
1610-19, de andénimo
espafiol; Boda de hidalgos
en Bayona, 1593-1610, de



Francisco de Mendieta;
escenas costumbristas del
pueblo como Sopa de
pobres, de Antonio de
Puga, y Escenas de
cocina, de Alejandro de
Loarte; y una serie de
grabados a pluma vy tinta
sepia, de Vicente
Carducho y Antonio del
Castillo, con escenas
campesinas varias.

1. “Por caminos
desusados”. Se
representaban en esta
sala los viajes continuos
que realizaban las gentes
de la época en busca de
una mejora de sus
condiciones de vida; lo
que les hacia llegar hasta
Madrid, Sevilla o]
Valladolid, buscando el
amparo y el servicio de la
Corte, y también los viajes
a las Indias, siendo el
propio Cervantes buen
ejemplo de ese afan
viajero que  afectaba
especialmente a las
clases bajas y medias. Se
mostraban nuMerosos
cuadros pertenecientes a
esa Corte idealizada por
el viajero. Asi, un muy
buen Retrato de Felipe I
anciano, 1590, de Juan
Pantoja de la Cruz, uno
de los mejores retratistas
de la Corte —junto a
Sanchez Coello—, quien
ha dejado una excelente
galeria de retratos de los
monarcas Felipe 1l vy
Felipe 1l y de su familia,
los cuales permiten
reconstruir el ambiente
regio, y destacar la
riqgueza y el detallismo de
los vestidos de las reinas,
princesas y damas.
Caben citarse el Retrato
de Felipe I1ll, 1607, de
Pedro Antonio Vidal; de la
Reina Margarita de
Austria, 1604, de Pantoja
de la Cruz; de Felipe IV
nifio con su hermana Ana
(reina de Francia), 1612,

de Bartolomé Gonzalez,
también autor del Retrato
de D. Alfonso y su
hermana Ana Margarita,
infantes de Espafa, 1612,
y del Retrato del infante

D. Carlos y su hermana

D2 Maria (reina de
Hungria), 1613-14; el
Retrato del Duque de
Lerma, 1602, de Pantoja
de la Cruz; la
Peregrinacion de los
Archiduques Isabel Clara
Eugenia y Alberto de
Austria a Nuestra Sefiora
de Laeken, 1601, de Van
der Beken; Vista de
Seuvilla, de Alonso
Sanchez Coello; Vista del
Alcazar de Madrid, de
Félix Castello; Vista de la
Plaza Mayor de Madrid,
1620, anénimo; la Plaza
Mayor de Valladolid,
1656, de Gil de Mena; y
finalmente el interesante
cuadro Intercambio de
Princesas entre las Cortes
de Espafia y Francia,
1615, de anénimo
flamenco, cuadro que
rememora el intercambio
que hubo en el rio
Bidasoa, entre las
princesas Margarita de
Austria, hija de Felipe IlI,
en futuro matrimonio con
Luis Xlll de Francia, y el
de Isabel de Borbén,
hermana de Luis Xl de
Francia, con Felipe IV.

lll. “Que el fin de la guerra
es la paz’. Debate sobre
la preeminencia de las
armas o las letras con
Cervantes como
representante de ambas
profesiones. Se muestran
en grandes vitrinas la
armadura, escudo, testera
y rodela de Felipe lll; la
daga y la armadura del
Duque de Feria; espadas
espafiolas de lazo,
espadas de  pitones,
mosquetes y arcabuces;
la indumentaria del Tercio
de Saboya, S. XVII; una

gran armadura de caballo,
Augsburgo, siglo  XVI,
cuadros como El sitio de
Ostende, 1618, de
Sebastidn  Vrancx; el
Retrato del Principe de
Saboya, 1607, de Pantoja
de la Cruz; y el de un
Maestre de Campo de la
Infanteria Espafiola,
anénimo. Se cita el
fracaso de la Gran
Armada frente a la flota
inglesa en 1588, al
orientarse  la  marina,
después de Lepanto,
desde el Mediterrdneo
hacia los mares del Norte,
con el cuadro del gran
marino que fuera

D. Alvaro de Bazan,
Marqués de Santa Cruz,
que muri6 antes de
empezar la gran batalla
siendo sustituido por el
Marqués de  Medina
Sidonia; se muestra la
espada de D. Alvaro de
Bazan; una maqueta de
galedn del siglo XVII; la
maqueta de una galera de
24 bancos del S. XVII; un
casco turco, un cafién, y
el Retrato de Soliman el
Magnifico, anénimo, el
gran rival de Carlos V, y el
del Sultdn Murat Han, por
anénimo italiano.

IV. “La pluma es lengua
del alma”. Se abarcan las
letras en un sentido
amplio, letrados, juristas y
clérigos. La importancia
de los libros y la lectura
en voz alta. Se muestran
numerosos ejemplares de
libros, ya impresos por el
descubrimiento de la
imprenta. Se ofrece, la
Biblioteca de Don Quijote
con los libros de
caballeria que
presumiblemente leia el
caballero. La Galatea, de
Cervantes; y en una gran
vitrina una mesa
escritorio, un bufete
plegable, una arquilla, una
arquimesa, una silla de



brazos, un brasero, un
tintero, secador y velén.

Los tres ambitos restantes
se ofrecian mas ambiguos
y dispersos mostrando
una parte marginal o
minoritaria  de la vida
cotidiana del cruce de los
siglos XVIy XVII.

V. “Con cadenas en los
pies”. Presentaba el
mundo de los marginados
gue en aquel entonces
era muy amplio ya que
abarcaba un variado
abanico en el que se
encontraban los
delincuentes, cautivos,
prisioneros, presos de
guerra, pobres, picaros,
moriscos, gitanos, judios,
conversos, etc. También
en esta sala se incluian
los ritos devocionales, y la
vision de la medicina, la
justicia y la caridad.
Diversos cuadros como
Alegoria de la Inmaculada
Concepcion, 1616, de
Roelas; Representacién
de los Novisimos, S. XVII,
anonimo; Nacimiento de
la Virgen, 1603, de
Pantoja de la Cruz
Vanitas, anénimo; Cristo
Crucificado del Padre
Simén  (Visién), 1613-
1615, de Francisco
Ribalta; Los Cuatro
Evangelistas, 1630, de
Eugenio Caxeés; El
Trinitario Simén de Rojas
en su lecho de muerte,
1624, de Velazquez; y
Desembarco de Cautivos
redimidos por San Pedro
Nolasco, 1602, de
Francisco Pacheco. Una
gran vitrina de farmacia
con todos los utensilios
utilizados para fabricar
medicinas,  completaria
este capitulo tan diverso.

La sala VI. “Es de vidrio la
mujer”, estaba dedicada a
la mujer del mundo
cervantino. La

subordinacién al varén, la
reclusion en conventos, 0
las mujeres de vida facil
serian algunos de los
aspectos femeninos que
aborda esta fase sin que
se extienda en grandes
consideraciones o]
disquisiciones. El
Autorretrato con libro de
Sofonisba Anguissola,
1554, podria ser una
muestra antagoénica
precisamente de las
mujeres citadas al mostrar
con ella a una mujer
cultivada.

Por dltimo, la sala VII.
“Los dias eran todos de
fiesta”, abordaba el tema
del esparcimiento y el ocio
como necesidad vital.

“Contar cuentos,
componer versos, paseatr,
leer colectiva o

individualmente,
deleitarse con la mdusica,
distraerse con algunos
juegos de mesa vy
especialmente con los
juegos de azar; realizar
variadas actividades que
supongan un ejercicio
fisico, como bailar, jugar a
la pelota o a los bolos,
pescar y cazar, son, entre
otros varios de los
entretenimientos que
practican las personas
gue acompafian o0 se
encuentran  con  don
Quijote”.

Retrotrayéndose aun mas
en el ayer, una exposicion
sumergiria al espectador
de nuevo en el pasado, en
el del Imperio Egipcio,
retrocediendo para ello
milenios en la historia.
Patrocinada por Caja
Madrid y la Fundacién
Canal, en las salas del
Centro de Exposiciones
de esta Ultima institucion,
la  exhibicion  Faradn,
hasta 14 de mayo de
2006, mostraba  una
exquisita porcion de los

tesoros del antiguo Egipto
procedentes del Museo
Egipcio de El Cairo, con
un montaje realmente
espectacular al reproducir
una gran piramide en el
exterior y nueve pares de
columnas palmiformes a
tamafio natural, réplicas
de las del Templo de
Karnak, en el interior,
conformando una gran
sala central de la que
partian las siete salas
adyacentes 0 ambitos
donde se situaban los

tesoros egipcios
presentados. Una
exposicion ciertamente

grandiosa e interesante y
muy bien estructurada y
documentada. La muestra
hacia una evocacion del
Imperio Egipcio, uno de
los mas antiguos del
mundo, al retroceder
hasta tres milenios antes
de Cristo, siendo uno de
los mas  sugestivos,
atrayentes y cultivados
dada esa antigiedad. De
tal modo que, mientras
otras naciones vivian
todavia en la Prehistoria,
Egipto desarrollaba un
gran Imperio, un sistema
de leyes y una
organizacion

administrativa, con el
farabn como maximo
representante del poder
religioso y civil, y un arte
gue todavia ahora sigue
sorprendiendo y
cautivando por su
misterio, perfeccion y
exquisitez formal. A lo
largo de esos tres
milenios, y de sus
correspondientes treinta y
una dinastias, el Imperio
Egipcio se desarrollaria
de forma admirable; con
una gran preocupacién
religiosa volcada en el
més all4 que ha permitido
gue en sus templos,
enterramientos y tumbas
se encuentren verdaderas
joyas artisticas que los



faraones guardaban para
la otra vida, de las cuales
una parte se ofrecia en la
Fundacién Canal.

Envuelto en un halo de
misterio, en parte debido
a la antigiedad
mencionada, en parte a
que durante siglos no se
pudieron descifrar los
jeroglificos que adornaban
sus papiros, arquitecturas
y esculturas (hasta que en
1822 fuera hallada en
Egipto la piedra “Roseta”
con caracteres dematicos,
griegos y jeroglificos que
permitieron a Champollion
traducir los ininteligibles
signos egipcios), el
Imperio Egipcio es bien
conocido en todas sus
dinastias y en los
nombres de todos sus
faraones, hasta llegar al
afno 30 AC en que a la
muerte de Cleopatra pasa
a ser una provincia del
Imperio  Romano. El
periodo de esplendor de
Egipto corresponde al
Imperio Nuevo que abarca
desde 1.550 AC hasta
700 AC (siglo en el que
Homero escribio La
lliada), de la XVIII a la
XXIV dinastias. Es el
periodo de los faraones
mas conocidos, como
Tutmosis |, Il, 1l (casado
con la reina Hatsheput
que le sucede), vy
Tutmosis IV, los cuales se
alternarian con Amenofis
I, I, 1, y IV, siendo este
ultimo, Amenofis v
(1.370-1.352 AC), un
faradn idealista y
revolucionario que
rompiendo la rigidez de la
estructura imperial cambié
la capital Tebas por Tell-
el-Amarna, el dios Amon
por el dios Aton, y su
propio nombre que seria
desde entonces sustituido
por el de Akhenaton. En el
terreno artistico también
Akhenaton revolucionaria

el hieratico y frontal arte
egipcio por un arte mucho
mas movido, naturalista y
expresionista. Su
revolucién tan solo duraria
el tiempo de su reinado, y
a su muerte, con él faradn
Tutankhamon y
Horemheb (que inicia la
dinastia XIX), las cosas
volvieron a ser como eran,
restaurandose el culto a
Amén, y la capital a
Tebas. A continuacion
vendrian los mas
conocidos faraones
Ramses I, Ramses Il y
Ramses lll, que inaugura
la XX dinastia, en 1.200
AC. Cabe resaltar que el
imperio egipcio se dividia
en dos monarquias, la del
Norte y la del Sur,
correspondientes al Bajo y
Alto Egipto.

En la exposicion Faraén,
partiendo de la gran sala
central de  columnas
imitacion de las del templo
de Karnak, se
establecerian los siete
ambitos expositivos que
no seguian una
cronologia lineal sino una
estructura tematica con el
farabn como centro de los
mismos.

1. Los faraones y la
historia. Resalta la figura
del faradn como
concepcion original en la
gue con atributos divinos
viene a la tierra con objeto
de establecer el bien y
eliminar el mal. Destacan
en este ambito esculturas
como la de la Faraona
Hatsheput, de la XVl
dinastia, en estatua
oferente; el Busto de
Amenhotep IIl, también de
la dinastia XVIII, y la
estatua de Quefrén, de la
dinastia IV, sedente y en
alabastro.

2. La imagen del rey:
reflejo de una civilizacion.

Las imagenes del faraén
poseian una simbologia
propia  con atributos
especiales como el cetro,
siempre descrito como un
dios. El Busto de Ramses
II, de la dinastia XIX, en
granito gris, con labios
muy gruesos y 0jos
almendrados; la estatua
de Sebekhotep, dinastia
Xlll, sedente y con
simbolos faradnicos
cruzados; Sabacon, sefior
del doble pais, con la
corona dual del Norte y
Sur, de la dinastia XXV; y
de nuevo Quefrén (uno de
los constructores de las
tres piramides cercanas a
El Cairo), impresionante
en su postura sedente y
en basalto.

3. El Faradn intermediario
entre los hombres y los
dioses. Como
descendiente  de los
dioses, el Faradon debia
proteger el orden del
mundo y mantener el culto
a las divinidades en los
respectivos templos
construidos al efecto. La
estatua de Akhenaton, en
Karnak, encarnado en
forma del dios Osiris, se
ofrece mucho mas
naturalista y expresiva,
segin se ha explicado
anteriormente, al ser el
Faradn rebelde que
sustituye los dioses, la
capital y el arte,
rompiendo la inmovilidad
caracteristica egipcia. El
Obelisco con nombre de
Ramses, de la dinastia
XIX; la estatua de la
Princesa Shepenupet, de
la dinastia XXV; y una
serie de pequefias
figurilas que asombran
por la perfeccion de su
disefio y su dibujo, junto a
su delicadeza expresiva.

4. El Faradén guardian del
equilibrio del mundo. EI
faradn se establece como



ordenador del caos en el
mundo, del equilibrio entre
el bien y el mal, y Egipto
como centro de la
civilizacion mundial;
distintos relieves con la
figura del farabn y sus
atributos monarquicos.

5. El Faradén responsable
de la prosperidad en
Egipto. La gran mision del

Faraén como
representante de los
designios divinos

consistia en sacar
adelante su pais, lo cual
haria en épocas
extraordinariamente

tempranas, con una

organizacion y
administracion muy
estratificada

y
perfectamente establecida
burocraticamente en la
que resalta la figura del
Visir, lo que seria un
ministro actual, hasta los
escribas. Aqui se ofrecen
imagenes de algunos de
estos personajes, como la
estatua de Paser
arrodillado, alcalde de
Tebas y Visir del Alto
Egipto; de nuevo Paser
ofreciendo la cabeza de
Amon, de rodillas;
Rahotep, sentado en flor
de loto, dinastia V,
Imperio antiguo, y
Ramosenaijt, gran
sacerdote de Amén con
escriba.

6. La casa del Faradn, el
palacio. El Faraén poseia
una familia muy
numerosa, y en su palacio
no solo vivia su extensa
familia sino una serie de
funcionarios y sirvientes
que estaban bajo su
absoluto dominio.
Destacan personajes
como los preceptores
reales, asi Benermerut,
preceptor de la Princesa
Meritamén, de la dinastia
XIX; o familiares como la
Reina Tuya, madre de

Ramses I, de la dinastia
XIX; se exponian también
objetos que decoraban los
palacios y las reinas,
como collares, diademas,
exvotos, brazaletes, etc.
Asimismo, la corte bajo el
reinado de Akhenaton,
con el dios Atén, el disco
solar, en el naturalismo
expresionista de la corte
de Tell-el-Amarna. Y su
familia, la Cabeza de

Princesa amarniense,
dinastia XVIII, de
exagerada forma oval; un
Servidor arrodillado,

dinastia XVIII; el Harén
real con Busto de
princesa, y el Sarcéfago
del principe Tutmosis; el
Mobiliario Real, con la
decoracion del palacio de
Tell-el-Amarna.

7. La muerte del Faradn,
el eterno regreso. La
religién egipcia creia en la
vida eterna, para lo cual la
tumba del Farabén se
preparaba con enormes
riquezas, muebles e
incluso servidores, que
debian ayudarle en el més
alld. Una de las piezas
mas preciadas de la
coleccion sera la Mascara
funeraria de Psusenes |,
dinastia XXI, en oro, con
collar, pectorales,
brazaletes, anillos,
dedales, y estatuillas
funerarias, varias. El
Sarcofago de Amosis,
dinastia  XVIIl, Imperio
Nuevo, en madera
pintada; Vaso Canopo, de
alabastro de la dinastia
XVIIl 'y el Modelo de barca
funeraria de Tutankamon,
de la dinastia XVIII, en
madera  pintada.  Por
tltimo, cabe resaltar por
separado una de las
estatuas mas interesantes
de la muestra, situada en
el &mbito 3, la de Ramses
Il arrodillado, en posicion
oferente, delante de tres
pequefias figuras

colocadas sobre una
peana cubierta con
jeroglificos.

En épocas mas cercanas
pero también con un
cierto sabor a tiempo
pasado, la Fundacion
Juan March, ofrecia una
interesante retrospectiva
de Otto Dix (1891-1968),
hasta el 14 de mayo. El
artista se halla situado en
un largo periodo
estratégico de la Alemania
de la primera mitad del
siglo XX, en la Alemania
de la Guerra del 14, la de
la Republica de Weimar,
la de la Segunda Guerra
Mundial y en la Alemania
dividida con la dominacién
comunista de la Republica
Democratica. Otto Dix se
ofrece de esta forma
como un testigo
excepcional, un
observador de aquel
tiempo que le tocd vivir,
reflejando ese tiempo
turbulento en su arte con
fina ironfa 'y cruda
mordacidad. Otto  Dix
atravesaria en su obra
distintos estilos
vanguardistas tales como
el dadaismo, el realismo y
el expresionismo. Pero
serd en el realismo de la
Nueva Objetividad y el
expresionismo en los que
su arte encontrara la total
plenitud.

La pintura de Otto Dix
retratdé no sélo a grandes
personajes de su época,
sino ambientes y lugares,
en especial el de Berlin de
entreguerras, plasmando
aquella mezcla de drama,
desesperacion y tragedia
que envolvieron los
“dorados veinte”; por un
lado, fabulosos en lo
artistico y lo musical, y por
otro draméticos y
desoladores, con una
Republica de Weimar que
no lograba imponer el



orden en las ciudades
dominadas por bandas de
paramilitares que
imponian su ley por la
fuerza sembrando de
muerte y horror las calles
alemanas; mientras en los
cabarets se vivia una
felicidad ilusoria y en las
cervecerias se impartian
mitines y se amotinaban
los trabajadores. Y seria
precisamente en las
cervecerias muniquesas
donde saldria a la luz en
aquellos afios veinte un
hombre de turbio pasado,
Adolf  Hitler; el cual
exaltado y desenfrenado
en su deseo de revancha
contra los paises
vencedores de la Primera
Guerra Mundial, segun él
causa de los males
alemanes, el paro, la
pobreza y la
impresionante
hiperinflacion  del afio
1923, propugnaba una
gran Alemania vencedora
y  triunfante, y lo
consiguio.

El Berlin de los afios
veinte y treinta sera el
Berlin representado por
Otto Dix, con su grandeza
y sus sinsabores,
reflejandolo satiricamente
con agudo sentido del
humor y gran mordacidad.
Cuando finalmente Hitler
llega al poder en 1933, y
triunfa el
nacionalsocialismo, Otto
Dix fue considerado un
“artista degenerado” y sus
obras prohibidas y
rechazadas. A pesar de
ello, Otto Dix siguid
representando con
mordacidad demoledora
personajes politicos 'y
militares de clara
adscripcion
nacionalsocialista.

En la exposicion de la
Fundacion Juan March se
pudo contemplar a un

implacable Otto Dix lleno
de ingeniosidad en su
critica mordaz. Con

retratos, paisajes y
escenas costumbristas
urbanas, representados
en un crudo

expresionismo-realismo,

en obras que iran desde
el afio 1914 hasta 1969,
componiendo un total de
84 obras (6leos, guaches,
acuarelas y  dibujos)
procedentes de distintas
colecciones y museos
alemanes. De esta
manera, la exposicién
atraviesa toda la vida
artistica de Dix, con sus
diferentes estilos. Desde
un primer Autorretrato
fumando, 1914,
expresionista, cabe
entresacar el repulsivo y
truculento cuadro de la
Pareja anciana, 1923;
Madame de burdel, 1923,
extremadamente crudo y
expresionista; el Retrato
del Filésofo Max Scheler,
1926, pintado con ese
extrafio realismo
expresivo que envuelve al
retratado en un halo
desasosegante; el
Autorretrato  con  Jan,
1930, también en ese
peculiar realismo, esta
vez muy bello; Ecce
Homo I, 1949, con un
Cristo humilde y sumiso
en su sufrimiento, y muy
similar, el Pequefio
Alzamiento en la Cruz,
1958; Prisioneros de
guerra, 1948, en el que
muestra su antimilitarismo
en un  expresionismo
geometrizado, y
finalmente Autorretrato
con Marcella, 1969, en un
fuerte expresionismo no
exento de ternura. El
cuadro mas espectacular
de la muestra se titula
Metrdpolis (boceto para el
triptico), 1927-28, y esta
realizado en carboncillo,
tiza, lapiz y sanguina. Los
laterales muestran dos

escenas callejeras de
Berlin, en verdad
auténticas, atestadas de
gente peculiar, soldados
lisiados, mendigos,
prostitutas, y damas vy
caballeros elegantes; en
el cuerpo central, el
triptico ofrece una escena
de cabaret: frente a una
orquesta tocando,
hombres y mujeres (con
trajes transparentes por
los que se percibe el
desnudo) bailan y se
divierten dentro de un lujo
y un ambiente que roza la
pornografia. Sera el Berlin
de los “dorados veinte” en
el que todo esta permitido,
gue apura hasta el final la
copa del placer y el
desenfreno, en los afios
previos a la gran tragedia
que pronto sobrevendria,
la llegada de Hitler y los
nacionalsocialistas, y la
subsiguiente Segunda
Guerra Mundial con su
terrible estela de
desolacion y muerte.

Por las mismas fechas,
una exposicién doble en
el Museo Thyssen
Bornemisza y en la
Fundacién Caja Madrid
acercaba al espectador a
la fascinante Rusia de
principios de siglo XX, un
terreno vedado e
impenetrable hasta hace
s6lo unos afos cuando
sobrevino la caida del
comunismo. La exposicion
Vanguardias Rusas se
celebré brillantemente en
las dos entidades citadas
donde se pudo
contemplar el arte
vanguardista ruso de las
tres primeras décadas del
XX, muy poco conocido y
contemplado  por las
razones antedichas. Un
tiempo realmente
fascinante, sobre todo el
de los afios finales del
Imperio zarista, en los que
hubo un auge
impresionante de todas



las artes y de la cultura
que hicieron de Moscu
una capital muy relevante
en lo artistico. En el afio
1993 ya hubo una primera
exposicién de las
Vanguardias Rusas en la
sala de la Fundacién
Central Hispano en
Madrid que causo
sensaciéon por la calidad
de las obras presentadas
pertenecientes a artistas

practicamente

desconocidos en
Occidente. Fue entonces
cuando surgieron

nombres como Lariénov y
Gonchéarova,
representantes del
Rayonismo; Rddchenko,
Rozénova, Stepénova,
Vesnin, Exter, Popova,
pertenecientes al
Constructivismo ruso, y a
los mas conocidos,
Malevich, inventor del
Suprematismo, y
Kandinsky, autor de la
primera abstraccion en
1910.

En la Rusia de los
primeros afios del siglo
estos artistas crearon
unas Vanguardias en
paralelo a las
Vanguardias Occidentales
gue supusieron como
éstas una revolucion y
ruptura innovadora con el
arte anterior. Bien es
verdad que en aquellos
afios iniciéticos, cuando
todavia la Revolucion
Rusa de 1917 no habia
estallado, gran parte de
estos artistas viajaron a
Paris y se empaparon de
las obras de los
impresionistas, los
cubistas y los futuristas;
de ahi que estas
corrientes se trasladaran
a Rusia de la mano de los
artistas rusos, donde se
hizo una interpretacién
personal y renovada de
las mismas en forma de
Cubofuturismo,

Rayonismo y
Constructivismo. Las
influencias  occidentales
existieron ciertamente en
estos artistas rusos de
antes de la revolucion
comunista pero la
creacion y produccién que
realizaron fue realmente
personal y original. A
partir de 1930, el arte ruso
se interné en un largo
periodo de silencio
absoluto  convirtiéndose
en un arte al servicio del
régimen comunista.

De este modo, Ila
exposicion del Museo
Thyssen y de la
Fundacién Caja Madrid,
ofrecié al publico parte de
aquel arte vanguardista
de las tres primeras
décadas del siglo XX, en
especial de la primera y la
segunda. La muestra se
subdividia en cinco
secciones, siendo la
quinta la ubicada en la
Fundacién Caja Madrid, a
su vez subdividida en
cuatro apartados.

1. “La leccion de los
Barbaros”. En esta
seccion se trata del arte
primitivo  ruso, todavia
figurativo y anterior a las
vanguardias, que casi
todos los artistas rusos
trabajaron.  Asi  Mijail
Lariénov, con El
Panadero, 1909, y Natalia
Goncharova, con Los
luchadores, 1909-10; vy
desde Munich, Malevich,
con Formas geométricas.
Hombre de espaldas, y
Kandinsky, con El destino.
El muro rojo, 1909.

2. “Un torbellino de
energia’. Afos  1912-
1917. Se contemplan las
vanguardias rusas propias
como el Cubofuturismo vy
el Rayonismo. En el
Cubofuturismo se hace
una sintesis del Cubismo,

Futurismo y
Expresionismo. Sus
artifices, Olga Rozanova,
con Hombre en la calle,
1913, en un estupendo
analisis de volimenes, y
Liubov Popova, con
Retrato de un filésofo.
Construccion Cubista,
1915. El Rayonismo, casi
abstracto en su marafa
impenetrable de rayos
coloristas y luminicos, lo
muestran sus creadores,
Mijail Lariénov, con
Paisaje rayonista, 1912, y
Natalia Gonchérova, con
Paisaje rayonista, 1913.
Se presentan, ademas, en
este apartado a dos
escultores
importantisimos de las
vanguardias, Tatlin, autor
del Monumento a la |l
Internacional, con
Contrarrelieve de esquina,
1914, y el excelente
Naum Gabo, con Maqueta
para cabeza construida n°
3,1917.

3. “Experimentos
individuales”. Se ofrecen
tres artistas rusos

individualistas y de gran
personalidad: Chagall,
Kandinsky y Filénov. Marc
Chagall se caracteriza por
una obra ingenuista de
gran encanto, cercana al
surrealismo, de hermosos
colores y sugestiva
simbologia. Una sola sala
le ser4d dedicada con
cuadros como El Paseo,
1917, La casa azul, 1917,
La casa gris, 1917, EIl
judio rojo, y La aparicion,
1917-18. Kandinsky, con
otra sala individual,
muestra su romanticismo

colorista manchista
envolvente, todavia
alejado de sus
composiciones abstractas
geomeétricas, asi
Crepusculo, 1917,

Composicién con bordes
blancos n° 163, Dos
Ovalos (Composicion n°
218), 1919, Moscli |,



1916, y Pintura con tres
manchas, 1914.

4. “El modelo organico”.
Un tanto ambiguo,
propugna el organicismo,
o la vuelta al modelo
natural organico (mucho
mas fuerte e interesante
como corriente dentro de
la escultura y de la
arquitectura). Sus
representantes, Boris
Ender, con Colores de la
naturaleza, 1917, Ksenia
Ender, con Lago, 1925, y
Mijail ~ Matiushin,  con

Construccion pictérico-
musical, 1918,
abstraccién en

movimiento circular de
brillantes colores.

En la Fundacién Caja
Madrid se presenté 5. “La
construccion de un
hombre nuevo”, donde se
mostraba “la dialéctica
entre vanguardia artistica
y cambio politico-social
durante los afios
siguientes a la
Revolucién”. Sobresalia la
seccion “Suprematismo y
Constructivismo”, con la
presentacion de tres
grandes artistas rusos. El
creador del
Suprematismo, Kasimir
Malevich, que en fecha
muy temprana, 1915, crea
una corriente abstracta
pura, austera, mistica,
ideal, con muy pocos
elementos, un cuadrado,
un circulo, una cruz, en
colores blancos y negros.
Sera el descubrimiento de
la geometria pura como
arte. Su gran repercusion
Yy numerosos seguidores
llegaran hasta finales del
siglo XX. Sus obras,
Cuadrado negro, 1923,
Cruz negra, 1923, vy
Circulo  negro, 1923,
muestran la simplicidad
total de la figura y el color
en toda su desnudez. El
Constructivismo estara
representado por

Rédchenko quien en su
replica a Malevich hizo su
Negro sobre negro en
1918. Su escultura
Estructura espacial
suspendida 9, 1920-21,
ensambla circulos dentro
de circulos, Construccion
espacial suspendida 13,
1920-23, triangulos dentro
de triangulos, y
Construccion espacial
suspendida 11, cuadrados
dentro de cuadrados, de
nuevo pues la geometria
por la geometria. El
Lissitzky sera también uno
de los principales
ejecutores del
Constructivismo ruso vy,
ademas, uno de sus
mayores difusores en
Occidente. Sus obras,
Proun 1C, 1919, Proum
48, 1919-20, y Proum,
1923, conjugan las formas
rectangulares, rectas o
inclinadas suspendidas en
el vacio.

De todas las exposiciones
presentadas en la
temporada, serd la Ultima,
Picasso.  Tradicion vy
Vanguardia, hasta el 3 de
septiembre de 2006, la
mas espectacular y
distintiva de todas las
habidas, al mostrar las
réplicas de algunas
grandes obras maestras
que realizara Picasso
juntamente con el cuadro
del maestro que o
inspirara. Se traen para la
ocasion cuadros de
Picasso nunca vistos en
Espafia de todos Ilos
museos del mundo, MET,
MOMA, Guggenheim de
Nueva York, Tate Modern,
etc., permitiendo
establecer en vivo la
comparacion  entre la
fuente inspiradora (la
mayoria procedente del
Museo del Prado) y la
obra inspirada. La
exposicién se ofrece en
dos museos: en el Museo
del Prado, donde se

encuentra la relativa a las
obras clasicas que
motivaron a Picasso, y la
del Museo Nacional
Centro de Arte Reina
Sofia, donde se sitia el
Guernica, convertido en el
eje de las dos
exposiciones por
conmemorar los “25 afos
con el Guernica en
Espaina”. Conviene
empezar por el Prado y
concluir en el Reina Sofia.

Se trata pues de una
dialéctica pictérica entre
Picasso y ElI Greco,

Velazquez, Ribera,
Antonio Moro, Veronés,
Zurbaran, Tiziano,
Rembrandt, Rubens,

Poussin, Ingres, David,
Goya, Delacroix y Manet.
Aunque no todos los
grandes maestros estén
presentes, y aunque no
haya una mencién directa
en todos los casos si se
percibe clara la relacién
entre los cuadros. Las dos
exposiciones son
extraordinarias y
acaparan la atencién del
espectador en todo
momento que no cesa de
hacer paralelismos vy
comparaciones. Uno se
pregunta hasta qué punto
lleg6 la osadia y la
genialidad de Picasso que
llegando a distorsionar y
desfigurar, y en ocasiones
a destruir la obra maestra,
lo que consiguié por el
contrario fue ensalzarla,
resaltar su grandeza. Si
me tuviera que quedar
con alguna de estas
réplicas picasianas, lo
haria sin duda con alguna
de las numerosas
versiones que Picasso
realiz6 de Mujer llorando,
inspiradas en La Dolorosa
de Tiziano, de 1555; y
mé&s en concreto con la
gue se encuentra frente a
esa Dolorosa, Mujer
llorando con pafiuelo,



1937, situada en el centro
de la gran sala central del
Museo, versiones todas
ellas que sirvieron como
modelo de la que luego
figuraria en su Guernica.
Impresionantes mujeres,
en verdad madres, de un
valor dramatico
verdaderamente
sobrecogedor.

La sala central del Museo
del Prado se habilitd al
respecto. Para empezar,
varios cuadros de su
época temprana, La Vida,
1903, La planchadora,
1904, Mujer en camisa,
1904-05, de su periodo
azul, y Muchacho
conduciendo un caballo,
1906, del periodo rosa.
Junto a ellos, La
Santisima Trinidad, 1577-
79, de EIl Greco, pintor de
quien Picasso tomé el
alargamiento vy estilizacion
de las figuras y la sutil
belleza de los cuadros de
esa época. A continuacion
vienen cuadros como
Mujer con abanico, 1908,
donde se ve la huella del
primitivismo de las
esculturas  negras; El
aficionado, 1912, en
impenetrable cubismo
analitico; El poeta, 1911,
también en indescifrable
cubismo analitico, y el
Harén, 1906, homenaje al
Bafio Turco de Ingres,
que no figura en la
muestra. Autorretrato con
paleta, 1906, en el que
destaca el volumen de la
figura; La flauta de Pan,
1923, en bello clasicismo
mediterraneo con tema
mitologico; El idilio, 1923,
de nuevo el clasicismo en
finos y sutiles desnudos,
ambos posiblemente
inspirados en Poussin y
en la escultura clasica;
Pablo vestido de arlequin,
1921; y los Tres musicos,
1921, en Cubismo
sintético, en el que el

artista se autorretrata
junto a Apollinaire y Max
Jacob, los cuales se
contraponen a Venus y
Adonis, de Veronés, y a
Los Borrachos, 1629, de
Veladzquez, que inspiraran
a Picasso.

Enseguida viene la parte
mas relevante de la
exhibiciéon con tres lienzos
de la serie de 58 cuadros
inspirada en Las Meninas
de Velazquez, que desde
lo lejos parece contemplar
con ironia los
experimentos del pintor
malaguefio.  Asi, Las

Meninas segun
Veldzquez, (conjunto),
1957, es una

interpretacion en tonos
grises con rotundas
deformaciones de los
personajes que quedan
transfigurados, desde el
propio Velazquez, hasta la
infanta Margarita y las
meninas. La segunda
version, Las Meninas
segun Velazquez
(conjunto), 1957, esta
estructurada en formas
geomeétricas simplificadas,
y la tercera, Las Meninas
segun Velazquez
(conjunto), 1957, se
descompone en un
mosaico geomeétrico
colorista. Completan este
ambito dos estudios sobre
la Infanta Margarita, de
1957, situados junto al
Retrato de la infanta
Margarita de  Austria,
1665, de Juan Bautista
Martinez del Mazo.

Mujer sentada en un sillon
(Dora), 1938, y Mujer
sentada en un sillén rojo,
las dos con sendas
deformaciones

surrealistas, guedan
situadas frente al Retrato
de Maria Tudor, de
Antonio Moro. Mientras
gque Desnudo tumbado,
1942, y La alborada,

1942, otro desnudo de
impactante vision de su
serie desnudos, se
encuentran junto al
cuadro de Tiziano, Venus
recredndose en la musica,
1550, con influencias
también de Odalisca con
una esclava de Ingres.
Otro impresionante
desnudo femenino, Gran
desnudo, 1964, evoca por
el contrario a la Maja
desnuda de Goya, que se
encuentra situada muy
préxima. Otras obras
evocan a Manet, como El
almuerzo campestre
segin Manet, 1960, a
Delacroix, como Las
mujeres de Argel segun
Delacroix, 1955, o a
Poussin y David, como El
rapto de las sabinas,
1963. Finalmente, de su
serie mosqueteros,
Mosquetero 'y Cupido,
1969, y EI Mosquetero,
1967, emulaciones de El
Greco, Velazquez vy
Rembrandt, se presentan
al lado de El caballero de
la mano en el pecho de El
Greco.

La muestra
correspondiente al Reina
Sofia gira en torno al
Guernica, ese alarido
pictérico de horror vy
espanto sobre la guerra
con su impacto de
destruccibn 'y  muerte.
Desvinculdndolo de su
contexto politico (la
Republica espafiola se lo
encargé a Picasso para la
Exposicién Internacional
de la Artes Técnicas de
Paris de 1937), el
Guernica se ha llegado a
convertir en el simbolo por
excelencia de toda
denuncia bélica, de la
terribilidad de las guerras
cualquiera que sea su
color y justificaciéon. Un
simbolo vivo ciertamente
pues el cuadro esta
basado en la historia real



del pueblo de Guernica
bombardeado por los
escuadrones “coéndor”
alemanes durante la
Guerra Civi. ElI de
Guernica fue el primer
bombardeo habido con
victimas de poblacion
civil. Nadie sabia, vy
tampoco Picasso, que al
cabo de pocos afios
Europa entera se
convertiria en millares de
Guernicas donde la
poblacién civil seria
cruelmente masacrada y
aniquilada y las ciudades
totalmente  devastadas.
De ahi el valor moral del
lienzo, y el sentido
intuitivo y precursor de
Picasso. Posiblemente el
Guernica sea el mejor
cuadro de Picasso,
exceptuando los de su
época de Cubismo
absoluto, en el que
maduraria  todos  sus
experimentos anteriores,
Cubismo, Surrealismo,
Expresionismo, etc. De
todo el conjunto de
personas y animales que
conforman el
conglomerado Unico del
Guernica, nada ni nadie
es comparable a la mujer
llorando con su hijo
muerto en brazos, situada
en el lateral izquierdo del
cuadro, a su impacto
brutal, cuyos modelos se
extienden  multiplicados
por las dos grandes salas
del museo expresados en
aguafuertes, grafitos, etc..
Esas madres, en su
alarido de dolor,
redimirian al artista de
muchos errores de su
vida. El resto de los
personajes contindan ese
grito abismal que
pareciera surgir de lo
hondo de las entrafias. Y
sin embargo, a pesar de
toda su fuerza expresiva,
el cuadro no detuvo el
horror de los bombardeos
gue vinieron después.

Acompafian para la
ocasion al Guernica, Los
fusilamientos del 3 de
Mayo de 1808 en Madrid,
de Goya. Otro grito
expresionista indeleble de
luz y de muerte ante el
espanto de la guerra. Tan
inatii como el Guernica
pues el ser humano no
parece aprender ni ante el
dolor méas devastador. El
Osario, 1945, y Masacre
Corea, 1951, estan en la
misma idea de denuncia
bélica, y en este ultimo se
hace especialmente
dramético, ya que las
victimas del fusilamiento
son mujeres y nifios. En
contraposicion, se sitda el
Fusilamiento del
emperador Maximiliano,
1867, de Manet, en el cual
el artista francés se
inspir6 en Goya. Una
exposicién la del Reina
Sofia a meditar mas que a
disfrutar.
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