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Bernal Navarro, Juana C.
Representacion iconografica de la vida de Maria Virgen

La coleccién Cuadernos de lconografia. La
femineidad biblica, que ha iniciado la Edi-
torial Universidad Politécnica de Valencia,
comienza su andadura con la edicion de un
primer volumen dedicado a la Representa-
cion iconogrdfica de la vida de Maria Virgen,
del que es autora Juana C. Bernal Navarro,
especialista en iconografia cristiana aplicada
a la conservacion y restauracion de obras de
arte, al que seguiran otros compendios mo-
nograficos, proximamente, dedicados a las
Heroinas Veterotestamentarias y a las Mag-
nas Mujeres del Nuevo Testamento.

El hilo conductor de estas publicaciones esta
basado en la utilizacion de una metodologia
iconografica, donde el conocimiento de las
fuentes escritas primarias y del contexto
histérico en el que fueron creadas es fun-
damental para poder abordar un estudio
iconico en su integridad de forma correcta,
profundizando en la forma y contenido de
las imagenes, objeto de un estudio para su
conveniente lectura.

La historiadora del arte Bernal Navarro, in-
vestigadora con un denso bagaje en estudios
iconograficos (vgr: el ciclo dedicado a las
pinturas murales de Dionisio Vidal, de la Igle-
sia parroquial de San Nicolas, obispo de Bari,
y de San Pedro martir, de Valencia)', sefiala
en los preliminares la idea de llevar a cabo
una coleccion sobre la femineidad biblica
desde una iconografia de género, dedicado

al papel preponderante y ejemplarizante que
han tenido las mujeres en la historia del Cris-
tianismo, surge por la necesidad de poner en
valor sus hazafas que, aunque reconocidas
y recogidas textualmente, no manifiestan la
hegemonia e importancia que han jugado
a lo largo del desarrollo y creacion de sus
arquetipos, tanto de forma narrativa como
artistica, en contraposicion con su homdlo-
gos masculinos.

La obra que resefiamos nos acerca de una
manera comprensiva a la imagen represen-
tativa de la Madre de Dios, a través de un
andlisis detallado de las fuentes escritas;
una publicacién en la que se plasman los
estudios marianos, caracterizados por el de-
sarrollo de un andlisis critico de las fuentes
primigenias, con un marcado caracter trans-
versal e interdisciplinar en el andlisis de los
ciclos narrativos e iconografias completas.
El profesor José Luis Cueto Lominchar, deca-
no de la Facultad de Bellas Artes de la UPV
(2009-2017), es el autor del prélogo de este
volumen que el artista titula “La imagen de
Maria Virgen, una iconografia de género”,
en el que, primeramente, hace referencia a
la leccion inaugural que el gran historiador
del arte britanico, de origen austriaco, Ernst
Gombrich, pronunci6 en el University College
de Londres en 1957, acerca de “Arte y saber
histdrico”, subrayando en aquel momen-
to la relacion del artista con la historia y la
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importancia que tienen los medios visuales
en la educacion, que son claves entre el
emisor y el receptor; para, a continuacion,
referirse Cueto Lominchar en su exposicion
a que la profesora Bernal Navarro, en este
estudio dedicado a la iconografia mariana,
“analiza el concepto de feminidad biblica de
las representaciones marianas, incluyendo
una perspectiva de género que permite pre-
guntarnos algunos de los sesgos asociados
al feminismo. Y lo hace —prosigue sefialando
el docente— con una perspectiva global e in-
tegradora, extremando el rigor y la atencion
a fuentes de toda naturaleza y aportando un
corpus de enorme valor para el estudio y la
investigacion”2.

En este primer volumen dedicado a la Theo-
tokos (término que fue debatido en el tercer
Concilio de Efeso celebrado en el afio 431),
Juana C. Bernal Navarro, profesora del De-
partamento de Conservacion y Restauracion
de Bienes Culturales, de la Universidad Poli-
técnica de Valencia, compendia los tipos de
representacion de la Virgen Maria derivados
de los episodios mas importantes de su vida,
tratados desde una perspectiva global, aglu-
tinando una informacién que ayuda al erudi-
to, estudioso o simplemente al interesado, a
profundizar en los origenes de la Madre de
Dios (san Ireneo de Lyon llama a Maria “se-
gunda Eva”), advirtiéndose en algunos epi-
grafes del texto la transcripcion de parrafos

1 BERNAL NAVARRO, Juana C.."Estudio del ciclo iconografico de San Nicolas obispo de Bari y San Pedro de Verona”, en la obra de VV. AA.. Intervencion
arquitectonica y pictorico-ornamental de la Iglesia parroquial de San Nicolds obispo y San Pedro martir, de Valencia. Vialencia, Parroquia de San

Nicolés obispo, 2017.

2 CUETO LOMINCHAR, José Luis: “La imagen de Marfa virgen, una iconografia de género”. Prélogo a la obra de BERNAL NAVARRO, Juana C.:
Representacion iconografica de la vida de Maria Virgen. Valencia, Editorial Universidad Politécnica de Valencia, 2021, p. VIII.
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completos que ayudan mediante la imagen y
la palabra, a conocer mas de cerca los textos
apacrifos marianos.

El capitulo primero esta dedicado a las Fuen-
tes escritas marioldgicas donde se observa
que la figura de Maria adquiere protagonis-
mo, no en las narraciones de los evangelios
canonicos sino en los apdcrifos (protoevan-
gelio de Santiago, escrito hacia el afio 150),
entre las que se encuentran las dedicadas a
la Natividad, a la infancia de Jesucristo, los
apocrifos asuncionistas, los textos hagio-
graficos (La Leyenda Dorada, una serie de
relatos de Jacobo de la Voragine, de 1290);
y el Flos Sanctorum, un compendio de varios
autores recopilado por Pedro de Ribadene-
yra e impreso en el siglo XVI), los escritos de
literatura mistica y visionaria y los tratados y
discursos de Arte (Vicente Carducho, Fran-
cisco Pacheco, Jusepe Martinez, Antonio
Palomino, Juan Interian de Ayala), que se
convirtieron en manuales para los artistas y
en el punto de partida para la explicacion de
las Bellas Artes y su aprendizaje, codificando
conocimientos tedricos y técnicos.

El capitulo segundo se ocupa de la Ascen-
dencia e infancia de Maria, descendiente de
la casa de David y cuya genealogia aparece
en el arbol de Jessé, del que trata el evan-
gelio apdcrifo De Nativitate Mariae, que ya fi-
guraba en los psalterios flamencos y ha sido
estudiado por Manuel Trens (1954). Ello nos
permite conocer mas de cerca la condicion
humana de Maria y su futuro Hijo.

Los padres de la Mater Dei aparecen re-
presentados en los episodios del Anuncio
a san Joaquin, el Anuncio a santa Ana, el
Abrazo ante la Puerta Dorada, la Natividad
de la Virgen y la Presentacion de Maria en
el Templo, siendo los textos muy pobres en
su descripcion.

Maria Virgen, la Elegida encabeza el capitulo
tercero que trata de como fue escogida para
encarnar la nueva Eva y acoger, como narran
los exégetas, en su templo corporal la vida
de Cristo y que también recogen por vez pri-
mera los textos canénicos.

Varios son los episodios que componen
a nivel narrativo el tema propuesto con la
eleccion de José, los esponsales de Maria,
la Anunciacion —muy representada en los
“Libros de Horas” miniados-—y la Visitacion
de la Virgen a su prima santa Isabel, que
a su vez esperaba dar a luz a san Juan, el
Bautista.

El cuarto capitulo esta dedicado a La ma-
ternidad cristoldgica de la virgen Maria. El
mismo acoge los tipos de representaciones

iconograficas en que la Madre de Dios va a
ocupar un papel protagonista, sobre todo en
los preliminares natalicios y en los largos ci-
clos de la Natividad y de la infancia de JesUs.
De esta manera podemos observar como las
escenas artisticas mayormente desarrolla-
das van a ser El suefio de José, El empadro-
namiento o censo, el Nacimiento de Jestis
—considerado el hecho mas importante de
este ciclo y relacionado con él la mula y el
buey, las parteras y la estrella-, La Adoracion
de los Reyes, La Adoracion de los Pastores,
La Circuncision del nifio e imposicion del
nombre de Jestis —segun el rito judio ocho
dias después de un nacimiento los hijos
varones debian ser circuncidados y cabe
recordar la gran devocion que la reliquia del
santo prepucio experimentara durante época
medieval—, La purificacion de la Virgen, La
presentacion de Jests en el Templo de Salo-
mon, La ira de Herodes y la matanza de los
inocentes'y La huida a Egipto, mientras que
sobre la infancia del Nifio solo se registrara
la escena de Jesus entre los Doctores, que
podria considerarse el inicio del ciclo de la
predicacion de JesUs cuando contaba en tor-
no a los doce afios de edad, habida cuenta
que desde este pasaje hasta el bautismo de
Cristo realizado por san Juan Bautista existe
un vacio narrativo muy importante. Sera el
pintor Francisco Pacheco quien en su Arte de
la Pintura (Sevilla, 1649) sefiale a los artistas
en pleno Barroco como deben de represen-
tar esta escena evangélica.

Sefiala Juana C. Bernal que durante el tiem-
po de la predicacion de Jesus la figura de
Maria pasa a un segundo orden, por la pre-
eminencia y primacia de su Hijo que anuncia
la Buena Nueva, que se daré a conocer tanto
al pueblo judio como a los gentiles. En este
hilo conductor el capitulo quinto viene dedi-
cado a La Madre de Cristo durante la predi-
cacion, que recoge dos episodios que ten-
dran su repercusion en la plastica: Las bodas
de Cand, relatado por san Juan Evangelista
a partir y tratado a partir del siglo XV como
una escena costumbrista de representar un
banquete festivo con multitud de personajes;
y Cristo se despide de su madre, un pasaje
que solo es referido en los textos meditacio-
nales medievales, concretamente derivado
de Meditaciones Vitae Christi del Pseudo
Buenaventura (1588), en el capitulo LXI.

El capitulo sexto recoge el dolor que afligira a
Maria durante la Pasion de Cristo, lo que se
conoce por Planctus Mariae, un término lati-
no que pertenece al género literario poético
en los tristes acontecimientos que abarcaran
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desde el Jueves Santo hasta el Lunes de
Pascua o de Resurreccion en la ciudad de
Jerusalén, de lo que proporcionan noticia los
textos devocionales, misticos y literarios a lo
largo de la época medieval. Mucho de ello
se deberd a la representacion de los autos
sacramentales.

Derivado del pasaje evangélico Maria en el
monte Calvario, El Calvario o Stabat Mater,
es importante subrayar la importancia que
tendra el escrito “Stabat Mater Dolorosa”, del
franciscano Jacopone da Todi, de promedios
del siglo Xlll, donde mediante una plegaria
se recoge el desgarrador sufrimiento de la
Virgen en ese terrible y afligido momento de
la Pasion y cuyas primeras frases ya se con-
tenian en los Trenos o Lamentaciones, escri-
tos por san Efrén en el siglo VII, una poesia
mariana litlrgica.

Jacobo de la Voragine dedica el capitulo
CCXXIV de La Leyenda Dorada a la Piedad
de Nuestra sefiora, resaltando el caracter
heroico de la Virgen al pie de la Cruz. En este
contexto se incluyen también los episodios
de EI descendimiento de la Cruz, la Lamen-
tacion sobre Cristo muertoy La Piedad, en el
que aparece la Madre de Dios sosteniendo el
cuerpo inerte del Hijo y que constituird por sf
mismo un modelo iconografico nuevo que-
dando Maria en su soledad, el de la Mater
Patiens, que dard lugar a la advocacion de la
Mater Dolorosa, con un instrumento de dolor,
la espada o espadas. La representacion del
dolor de la Virgen se verd influido por los tex-
tos y por su constante evolucion devocional.
Asimismo, la escena de la Aparicion de Cris-
to resucitado a su madre, se vera fomentado
por las fuentes devocionales.

Maria Virgen, post-Pentecostés proporciona
titulo al séptimo y Ultimo capitulo en el que
son abordados episodios finales de la vida
de la Madre de Dios, tales como £l Transito o
Muerte de la Virgen, la Entrega del cingulo al
apdstol Tomds, la Asuncidn de Maria al cielo,
y su Coronacidn en la esfera celeste impues-
ta por Dios Padre y su Hijo, y los angeles.
Cierra este denso por extenso e interesan-
te volumen una relacién de fuentes escritas
primarias que incluye autores como Jacobo
de la Voragine, Alonso de Villegas, Pedro de
Ribadeneyra, las obras de prestigiados trata-
distas de arte —ya referidos lineas arriba—y
una relacion de libros candnicos; y la extensa
noémina de selectas referencias bibliografi-
cas, con las citas de “autores clasicos”, entre
otros, de José Manuel Bernal, Anna Catalina
Emmerick, Hilda Graef, Emile Male (el gran
historiador francés del Arte Gético y Barroco),



Joaquin Pérez Sanjulian, el icondlogo Louis
Réau y el presbitero Manuel Trens i Ribas.

Es mucho de valorar el esfuerzo de sintesis
que ha realizado Juana C. Bernal, doctora en
Bellas Artes por la Universidad Politécnica de
Valencia, en la elaboracion de este libro de-
dicado a la representacion iconica de la Vir-
gen Maria, como Madre de Jesucristo, “ar-
quetipo ejemplarizante de virtud y sacrificio”,
en palabras de José Luis Cueto3, y al que

3 CUETO LOMINCHAR, J. L.; Op. cit., p. VIII.

seguiran otros vollimenes destinados, desde
una perspectiva de género, a las heroinas del
Antiguo y del Nuevo Testamento.

En resumen, una obra metodoldgica de re-
ferencia y de consulta imprescindible, tanto
para los interesados de las Humanidades y
de las Ciencias Sociales, como para los teo-
logos desde la fe o desde el laicismo y estu-
diosos de las Bellas Artes, en los programas
iconograficos para lectura e interpretacion

Calle, Roman de la (Coord.)
Entre Ia Crisis, la Resistencia y la Creatividad. Los diez ultimos
anos del Arte Valenciano Contemporaneo (2008-2018)

de los testimonios visuales de otras épocas y
su significado. Y un gran empefio editorial de
la Universidad Politécnica de Valencia.

Francisco Javier Delicado Martinez
Departamento de Historia del Arte
Universitat de Valencia

Valencia, Publicaciones Universitat Politecnica de Valéncia (PUV), 2020
Coleccion InterdiciplinARS, n° 1

472 paginas. llustraciones en color y blanco y negro

ISBN: 978-84-9048-867-6
D.L.: V-683-2020

La editorial de la Universitat Politécnica de
Valéncia UPV ha iniciado, en el afio 2020,
una nueva coleccion InterdisciplinARS, dirigi-
da por el Catedratico de Estética y Teoria de
las Artes de la Universitat de Valencia, escri-
tor, critico de arte y académico de San Car-
los, Roman de la Calle. Ademas, acttia como
coordinador de este niimero uno, que tiene
como hilo conductor el referido al titulo del
volumen, sumamente interesante, al oscilar
entre conceptos fundamentales —vigentes
en el contexto entre los afios 2008-2018—/a
Crisis, la Resistencia y la Creativiaad.

Sin duda, componer este trabajo interdisci-
plinar supone un encuentro con el panorama
de las ideas, un meditado planteamiento, y
una confianza por parte del coordinador, Ro-
man de la Calle con los veinte colaboradores
del proyecto, todos ellos profesionales de la
cultura y de las artes. Asi ha sido, efectiva-
mente. Basta leer el indice para dar al lector
una idea del significado e interés que el li-

bro le ofrece. Toda una suma de vivencias
y de investigaciones se van desgranando en
cada uno de los capitulos, a los que se une,
ademas, la parte grafica de las numerosas
imagenes y el apartado final dedicado a las
Bio-bibliografias de los participantes.

El' coordinador del volumen invitd direc-
tamente a los veinte autores de este libro,
profesores universitarios de diferentes espe-
cialidades (filosofia, bellas artes, historia del
arte, diseflo o arquitectura), profesionales
relacionados con el hecho artistico (galeris-
tas, ilustradores, actores, musicos, gestores,
criticos de arte) y de otras actividades (pe-
riodistas, médicos o politicos). Ademas de la
cuidada introduccion al volumen —“Proemio
amanera de contexto. Entre la mirada critica,
la resistencia y las producciones artisticas
colaborativas”— Roman de la Calle es autor
de uno de los diecisiete capitulos.
Significativos son, efectivamente, todos los
capitulos por las diversas aportaciones. El
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primero de ellos titulado “Aquellos dias,
estas realidades”, escrito por José Ricardo
Sequi, periodista, asesor y escritor, aporta
una vision globalizadora de la trayectoria
politica, econdmica y artistica-cultural de la
comunidad. Por su parte, Francisco Taber-
ner, arquitecto y profesor de la Universidad
Politécnica de Valéncia, es el autor de “Ar-
quitectura y Urbanismo tras la burbuja inmo-
biliaria. 2008-2018", en su estudio investiga
y expone temas referentes a los apartados
de Urbanismo y Ordenacion del Territorio. El
capitulo tercero “llustracion grafica y gestion
cultural. Estudio, defensa y divulgacion en los
dias mas aciagos (2008-2018)” se constru-
ye desde las experiencias profesionales del
historiador del arte Manuel Garrido, en sus
diversas disciplinas relacionadas con la ilus-
tracion grafica, la edicion, la critica de arte,
la mediacion cultural, o la gestion cultural,
desde el asociacionismo. El bloque “Arte y
Crisis 2008-2018. Politicas culturales en el



contexto valenciano. Festivales, Colectivos e
Iniciativas Culturales Urbanas de Valencia” lo
escribe Aristides Rosell, artista visual, dise-
fiador grafico comunicacional, critico de arte,
presidente de la Associacid Cultural Rus-
safart, activista cultural e impulsor de inicia-
tivas culturales colectivas, desde los barrios.
A partir de otro escenario —el de la Facultad
de Bellas Artes de la Universitat Politécnica
de Valencia— en el capitulo cinco del volu-
men comentado, el profesor José Luis Cle-
mente, junto a Toni Simarro, tratan de las
“Ensefianzas activas frente a la crisis: apren-
der haciendo en la universidad”. El capitulo
seis, de Angela Montesinos, historiadora del
arte, profesora de la Facultad de Bellas Artes
de la Universitat Politecnica de Valencia y
critica de arte, se centra en las “Resistencias
de la mujer artista, en el panorama creati-
vo valenciano (2008-2018)", a través del
estudio de determinadas muestras celebra-
das en tal contexto. En el séptimo capitulo,
Joan Manuel Marin, profesor de Estética y
Teoria de las Artes en la Universidad Jaume
| de Castellén, investigador especializado
en disefio industrial, analiza, con especial
minuciosidad, “Doce afios de creatividad
(2008-2019): crisis e internacionalizacion
del disefio industrial en el contexto valen-
ciano”. Por su parte, Joanfra Rozalén de
“La Dependent”, director del Teatro Principal
de Alcoi y coordinador de representaciones
del Betlem de Tirisiti (BIC), abre el capitulo
ocho desde sus experiencias “Entre la crisis,
la resistencia y la imaginacion en las Artes
Escénicas. Teatro, Arte y Trabajo”.

“De las musicas experimentales y otras
turbulencias sonoras, durante la crisis
(2008-2018)”, lo escribe Josep Lluis Galia-

na, saxofonista, escritor, especialista en la
creacion electroactstica y en la investiga-
cién etnomusicoldgica. En el capitulo diez,
“Vidas paralelas. La profesionalizacion en
artes plasticas e historia del arte: algunas re-
flexiones personales desde la gestion cultu-
ral y la docencia”, Jorge Sebastian, profesor
del Departamento de Historia del Arte de la
Universitat de Valéncia, vinculado a la Funda-
cion Mainel, sefiala en el titulo de su trabajo
esa dualidad como docente y como gestor
cultural. EI capitulo once, titulado “Experien-
cias museograficas en un contexto de crisis.
Patrimonio cultural inmaterial y educacion
artistica”, Roman de la Calle investiga una
parte de la historia del MuVIM. Mijo Miquel,
profesora de escultura en la Facultad de Be-
llas Artes de San Carlos, traductora e inves-
tigadora, trata el tema “Revivir la analogia.
Antiguos formatos para nuevos conflictos en
el agit-prop contemporaneo”.

El epigrafe “Sporting Club Russafa Carlos
Moreno Minguez Arte, Colectividad, Re-
sistencia y Creatividad”, capitulo trece del
volumen esta escrito —colectivamente— por
Manel Costa, poeta y perfomer, por Emiliano
Barrientos, profesor y actual presidente del
Sporting Club y por Lucia Peir¢ Lloret, artista,
especialista en arte de accion, instalacio-
nes y performances. Se trata de un estudio
colectivo sobre la autogestion de dicho es-
pacio. El siguiente capitulo, “Entorno a los
modelos de produccion, gestion y difusion,
durante diez afios de arte valenciano (2008-
2018)”, es analizado por Alba Braza, histo-
riadora del arte, gestora cultural, comisaria e
implicada en arte experimental y alternativo,
nos expone las actividades desarrolladas en
“Otro Espacio, y, Sin Espacio”.
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Bajo el epigrafe “Las galerias de arte y los
afos de la crisis en Valencia (2008-2018)",
Reyes Martinez, restauradora de hienes cul-
turales, doctora en Bellas Artes y galerista,
trata de la crisis y de los cambios de las ga-
lerias de arte. Desde otro enfoque, en “Arte y
terapia, en el contexto valenciano de la crisis
2008-2018", son analizados, por la doctora
en medicina M? Tedfila Vicente-Herrero, do-
cente e investigadora, los efectos de la crisis
en la salud, la enfermedad, el aislamiento o
la necesidad de integracion social. Por dlti-
mo, ‘Hacer de la necesidad virtud: La gestion
cultural y el desarrollo del comisariado. Diez
miradas sobre el contexto valenciano (2008-
2018)” es el titulo del estudio globalizador,
desarrollado por Maite Ibafiez, doctora en
Historia del Arte, gestora cultural, critica de
arte, como panorama del contexto abordado.
En resumidas cuentas, investigar y recuperar
experiencias y documentos, en torno a los
sobrevenidos efectos que la extrema dureza
de la crisis econémica, social, politica y cul-
tural —activa entre el 2008 y el 2018— provo-
c6 directamente sobre el siempre complejo y
sumamente sensible entramado artistico de
la Comunidad Valenciana —en sus vertientes
personales y colectivas, institucionales y
privadas, asi como en los dominios patrimo-
niales, mercantiles y profesionales— ha sido
un oportuno y responsable proyecto grupal y
colaborativo, que ahora ha visto, definitiva-
mente, la luz. Nos felicitamos por ello y por el
interés del propio volumen.

Juana Balsalobre
Universitat d'Alacant
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El Cristo de la Salvacion de José de Mora es
una de las esculturas mas sobresalientes del
Barroco granadino. Su perfeccion técnica,
el minucioso estudio anatémico v la historia
y devocion que la envuelven sitdan a esta
obra en la cumbre no sélo de la produccion
de su escultor, sino en la de todo un perio-
do historico en Espafia. Varios han sido los
investigadores e intelectuales que hasta el
momento se habian aproximado a la imagen
y su andlisis historico-artistico, como es el
caso del historiador Manuel Gémez Moreno o
los profesores Domingo Sanchez-Mesa Mar-
tin y Juan Jesus Lopez-Guadalupe Mufioz,
entre otros.

No obstante, la publicacion en el afio 2018
del articulo “El Cristo de José de Mora
(1688): nuevos datos para la historia de una
obra cumbre y su vinculacion con los oficia-
les de la Real Chancilleria de Granada” en
la revista De Arte por parte de José Antonio
Diaz Gémez, supone un punto de inflexion en
el andlisis de esta pieza, pues se trata de la
documentacion mas exacta sobre el Cristo
de Mora hasta ahora realizada, trabajo en el
que el autor datd con precision el momento
de su hechura y los agentes que intervinie-
ron en ella.

Este articulo seria el punto de partida para
que en 2020 viera la luz un libro, objeto de
esta resefia, dedicado por entero a esta ico-
nica talla, tema principal de la publicacion y
del que parten varios capitulos en los que se
desgrana el contexto en el que se realizo, asi
como otros aspectos de gran interés como
el espacio en el que se encuentra y, por
supuesto, el escultor que la llevd a cabo, el
granadino José de Mora. Su autor, el profe-
sor de la Universidad de Sevilla José Antonio
Diaz Gémez, muestra un ensayo cientifico y
multidisciplinar acompaiiado de una narra-
cion dinamica e ingeniosa que bien puede

considerarse todo un referente para futuros
investigadores sobre escultura y escultores.
En este estudio sobre el Cristo de Mora,
también conocido como Cristo de la Mise-
ricordia, el autor no sdlo se hace cargo de
la imagen propiamente dicha, su aspecto
formal, técnico y estilistico, sino también
de todos los agentes que orbitan en torno a
él, ya sea el propio escultor, que lo sit(a en
un espacio y tiempo concretos, la familia de
este, los comitentes de la obra, el espacio
donde se encuentra, cuestiones sobre el de-
venir artistico de Granada, la historia vivida
por la propia imagen y otros aspectos que,
pudiendo ser entendidos como algo acce-
sorio, Diaz Gomez los expone como puntos
de interés, complementarios al andlisis de
la escultura protagonista pero con identidad
propia dentro del texto, pudiendo leerse cada
capitulo de manera independiente. De este
modo, el autor consigue redescubrir al lector
una imagen que a priori podria ser ya bien
conocida y logra despojarla de mitos que a lo
largo del tiempo han acompafado a una de
las obras de arte mas excepcionales que se
conservan en Espafia.

El estudio viene precedido de un prélogo es-
crito por el profesor Miguel Cordoba Salme-
rén y una introduccion, en la que se exponen
los motivos que han llevado al profesor Diaz
Go6mez a estudiar de manera multidisciplinar
el tnico Crucificado de Mora de tamafo na-
tural conocido hasta el momento, ademas de
la manera con la que resolvi6 las incognitas
presentadas, siendo por tanto un apartado
que, lejos de constituir un capitulo baladi, se
muestra como un texto interesante en tan-
to que se desvela la implicacion profesional
y devocional del autor con el Cristo de la
Salvacion, mostrando el proceso por el que
pasa un investigador mientras trabaja sobre
un temay que bien puede servir de guia para
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futuros historiadores interesados en la ver-
tiente investigadora.

El ensayo de Diaz Gomez se estructura en
diez capitulos, los cuales se construyen a
partir de conceptos Unicos que son los que
dan titulo y sentido a los mismos, ademas
de que en conjunto, estos capitulos vienen
unidos no sdlo por el tema del que parten, el
andlisis del Cristo de la Salvacion de Mora,
sino también por sus parrafos introductorios,
empezando en su mayoria con una descrip-
cion itinerante por las calles de Granada,
aludiendo a puntos histéricamente estraté-
gicos de la ciudad que de algiin modo han
quedado vinculados a la historia de la ima-
gen objeto de estudio, haciendo que el lector
imagine y conozca aquella Granada en la que
Mora y su tiempo vivieron.

En los dos primeros capitulos, denominados
“La obra de arte” y “El autor”, Diaz Gomez
muestra la genialidad de la obra de Mora,
el conocimiento técnico y fisiondmico que
encierra, la minuciosa perfeccion de la talla
tanto en el plano interior como en el exterior
a través de un trabajo previamente ideado
de manera atenta y el inusual papel de este
escultor como artista desvinculado de los
frecuentes talleres gremiales. Asi, el estudio
redescubre al lector esta imagen con nuevos
datos y lecturas y reflexiona sobre la propia
condicion del artista con respecto al tiempo
que le tocd vivir, analizando la imagen que
de €l tenian intelectuales de su época con el
fin de acercarse fielmente a la mentalidad,
caracter e ingenio de José de Mora.

Los dos siguientes capitulos, denomina-
dos “El tiempo” y “El espacio”, hacen un
recorrido por la Granada del siglo XVIl y el
patrimonio que Mora pudo llegar a conocer
de primera mano, poniendo en contexto el
trabajo del escultor y conociendo el ambien-
te artistico en el que la escultura del Cristo



de la Salvacion fue creada y que también
da sentido a la misma. También repara en
el lugar para el que la imagen fue creada, la
capilla funeraria de la familia comitente de
la obra en la iglesia de San Gregorio Bético,
en la que se encontraba la congregacion de
padres caraccilionos de Granada y de cuya
documentacion historica el autor extrajo las
noticias relativas al origen de dicho Crucifi-
cado.

El quinto apartado, llamado “Los preceden-
tes”, se sale de la linea establecida en los
cuatro capitulos anteriores para reflexionar
sobre aquellas obras que de alguna mane-
ra se encuentran directa e indirectamente
relacionadas con el trabajo de Mora. Asi, se
centra en aquellas piezas artisticas que han
marcado un antes y un después en el de-
sarrollo de la imagen de Cristo Crucificado
en Granada y sin las que no se entenderia
el significado, aspecto formal y estilistico del
crucificado del escultor.

Y tras los precedentes, vienen “Las con-
secuencias”, el titulo del sexto capitulo en
el que se pone de relieve el impacto de la
propia imagen cristifera creada por Mora en
la escultura granadina posterior, entendien-
do que el trabajo de este artista traspaso la
referencia que este tenia de las soluciones
plasticas adoptadas por los Cano y los Mena,
reinterpretando sus esquemas y matizando
las imagenes con esas formas personales
que son las que marcaran el devenir de la
escuela e incluso influira de manera decisiva
en escultores ya de posguerra, como el caso
de Domingo Sanchez Mesa.

Con respecto al séptimo apartado, “La es-
tética”, Diaz Gémez se hace cargo de los
recursos artisticos que posibilitan que el es-
pectador entienda la imagen como deposita-
ria de la fe Cristiana y de unos valores y en-

sefianzas religiosas determinadas, de hacer
tangible aquello que es inteligible. Por ello,
reflexiona sobre la imagen y los complemen-
tos de esta, en este caso de la Cruz, desde
una perspectiva teoldgico-devocional, en la
que pone atencion a los escritos misticos de
la época y como estos fueron materializados
por Mora en su produccion y mas concre-
tamente en este Cristo, haciendo de esta
obra una pieza artisticamente intelectual.
Por su parte, el capitulo “La artesania” trata
todos aquellos aspectos que complementan
a la imagen, centrandose sobre todo en la
exquisitez de la cruz de carey, su cuidado y
pensado disefio que viene a ofrecer una lec-
tura dual, divina y humana. En este sentido,
la pieza viene a ser ejemplo de una arte-
sania frecuente en el siglo XVIIl por la zona,
que bien puede considerarse arte y que por
tanto dignifica aun mas la obra para la que
fue realizada.

Los dos dltimos capitulos, denominados “La
historia” y “La historiografia”, concluyen el
estudio de una manera magistral, atendien-
do a dos cuestiones fundamentales para
comprender la obra protagonista del libro,
el Cristo de la Salvacion, desde una dptica
social. En el primero se ha reparado en las
vicisitudes de la propia imagen a lo largo del
tiempo, los cultos que le rindieron, la historia
de la cofradia, las distintas advocaciones por
las que se conocia a la imagen, los cambios
de espacio y todo cuanto ha ocurrido en tor-
no a esta imagen al margen de su ejecucion
y quienes participaron de ello.

Con respecto al segundo, este refuerza los
temas tratados en el anterior fijando la aten-
cién en la importancia que tiene para la ima-
gen que a lo largo del tiempo investigadores,
profesores, cronistas o curiosos hayan repa-
rado en la pieza y hayan dedicado tiempo a
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reflexionar sobre las mismas, dejando por
escrito la importancia de la imagen desde
el punto de vista artistico, cultural, social y
devocional. De este modo, se reflexiona so-
bre cémo otros autores han visto a la imagen
atendiendo al enfoque empleado en sus tra-
bajos, testimonios que no son sino reflejo de
la mentalidad, ideologias, avance cientifico e
intereses de la sociedad de cada momento.
A todo lo anteriormente expuesto cabe afia-
dir los apartados de “Bibliografia”, abundan-
te y completa, y “Epilogo” en el que el autor
expone unas claras conclusiones acerca de
por qué es importante el Cristo de Mora y por
qué se le ha dedicado este completo trabajo
de investigacion.

Tras exponer los puntos principales de los
que se compone este trabajo realizado por el
profesor Diaz Gomez, puede decirse que es
una investigacion modélica en tanto que re-
descubre una imagen ya conocida realizando
una reflexion integral y transversal de la mis-
ma, aportando nuevos e interesantes datos
que no son sino resultado de esa “suerte” de
la que el autor habla en la introduccion, de
aquellos resultados buscados y hallados du-
rante la ardua tarea investigadora. Por tanto
este trabajo es un magnifico ejemplo de que,
en cualquier investigacion que se emprenda,
la “suerte”, muchas veces azarosa, debe en-
contrarte trabajando: indagando entre libros,
legajos, tratados, cartas, etc., y observando
detenidamente las obras. Sélo asf, esa “suer-
te”, ese contrato, esos capitulos, esa firma
0 ese dato revelador, serd localizado y dara
sentido a todas aquellas hipétesis e interro-
gantes que todavia quedan por resolver.

Marina Belso Delgado

Historiadora del arte y doctoranda en la
Universidad de Murcia
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Critica y compromiso (historico)

Es dificil encontrar un titulo mas ade-
cuado para este interesante libro: Vi-
cente Aguilera Cerni y el arte espaol
contemporaneo no pueden disociarse.
No es frecuente, en nuestro pais, la
practica de la biografia intelectual (aun-
que en los Ultimos afios se halla incre-
mentado algo), menos an en el ambito
de la escritura de arte. Asi que hay que
saludar la publicacion de este libro, re-
sultado de la tesis doctoral de la auto-
ra, dirigida por el profesor José Martin
Martinez y defendida en la Universidad
de Valencia. Por eso, el libro incluye un
importante aparato critico y una biblio-
grafia exhaustiva, conviene subrayarlo
porque es algo que no ocurre siempre.
La organizacion cronoldgica del libro
(obligada desde el momento en que la
autora se plantea escribir una biogra-
fia) no oculta los multiples papeles que
asumid el protagonista de esa historia:
critico, historiador, activista y promotor
cultural, militante politico. Siempre me
ha interesado mucho su dimension his-
toriografica y sobre todo el lugar de sus
trabajos en la historia del arte espariol
contemporaneo; fueron pioneros en un
momento en que el interés académico
por el arte contemporaneo era sensible-
mente menor que en la actualidad. No
hace falta subrayar el interés de libros
como Ortega y d’Ors en la cultura artis-
tica espariola (no sélo porque ponia al
descubierto la existencia de una cultura
artistica en el franquismo, sino porque
aclaraba el papel de los dos pensadores
en su configuracion); Panorama del nue-
vo arte espariol (mal recibido en algunos

sectores, como se recuerda en el libro),
que aportaba, al filo de 1966 una vision
panoramica, precisamente, y ponia a
prueba el método formal en un momento
de gran desprestigio del mismo. Merece
la pena recordar el texto de combate que
fue, en los primeros afios 70, Iniciacion
al arte espariol de posguerra, que asu-
mia un curioso formato entre el informe
politico y el manual. Hay en estos traba-
jos, escritos al margen de la academia,
un intento de reflexion metodoldgica, de
puesta al dia de la historia del arte. Se
entienden mejor si, como hace la autora
del libro, se tienen en cuenta sus trabajos
de arte antiguo (de la pintura medieval
valenciana al Greco) y sus estudios, me-
nos conocidos, sobre arte norteamerica-
no que, por cierto, suscitan una cuestion
no totalmente aclarada (aunque se su-
giera en el libro), la de la presencia de la
guerra fria cultural en Espafa.

Queda claro, leyendo la necroldgica
que dedicé a Lionello Venturi (Papeles
de Son Armadans, 69, 1961), que Agui-
lera piensa que el critico ha de ser un
tedrico profundo, alguien capaz de de-
fender opciones artisticas claras y un
(posible) historiador del arte; todo esto
debe cristalizar en la actividad principal
de la critica, que, finalmente, ha de leer
la actividad artistica como un dato -de
primer orden- para entender el mundo.
Asi, en el horizonte de la buena critica
del momento, como en el periodismo de
alcance de la época, esta la presencia
del concepto, hoy olvidado, del intelec-
tual completo.

Como critico, Aguilera desconfio del
“informalismo todopoderoso”, que qui-
So leer en términos sociales, entendio,
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sin compartirla, su promocion oficial y,
tenian que ver con la integracion de
las artes; en su imaginario la Republica
de Weimar parece tener un papel im-
portante, sus textos sobre Gropius y la
Bauhaus (un titulo, por cierto, de Giulio
Carlo Argan que Aguilera conocia bien)
asi parecen indicarlo, pero también su
papel activo en la conformacion de gru-
pos como Parpallo y Antes del arte, que
Aguilera entendié como instrumentos
para una necesaria puesta al dia del
arte espafiol. Por otra parte, nuestro au-
tor se ocupd de la mayoria de los artis-
tas contemporaneos de referencia.

La proyeccion internacional de Aguilera
Cerni es paralela a la del arte espariol,
cuando obtiene el Premio Internacional
de la Critica alcanza un gran margen de
movimiento; recibe encargos del régi-
men y tiene un papel en exposiciones
como Esparia Libre. Son situaciones que
desvelan la complejidad del régimen de
Franco, su instinto de supervivencia y el
complicado proceso de reciclaje inter-
nacional que llevo a cabo. Las actitudes
individuales, las biografias como ésta,
resultan muy esclarecedoras en ese
sentido.

No carece de importancia la militancia
politica de Aguilera Cerni, comunista
primero y socialista después, como
tantas, y siempre vinculada al activismo
cultural. Sus actitudes parecen ajustar-
se al marxismo “amable” de que habla-
ba Toni Judt; “En Italia y en el mundo
hispanohablante, la mayor parte de la
izquierda preferia la idea de un Marx
mas amable” (Sobre el olvidado siglo
XX, Madrid, Taurus, 2008, 115).



En este sentido es absolutamente re-
presentativa su aventura museologica
de Villafamés, utdpica, en la drbita de
Weimar, pero sobre todo en abierta
contradiccion con las estrategias de un
estado cultural con el que el talante de
Aguilera, como el de otros muchos in-
telectuales, no terming de identificarse.
Pese a todo, nuestro critico estuvo bien
presente en proyectos como la revista
Cimal, publicacion de referencia y una
de las méas solidas del pais entre 1979y
2003, afio en que desaparecio. No pue-
de escribirse la historia del arte espa-
fol contemporaneo sin Cimal, como no
puede hacerse sin Suma y sigue del arte
contempordneo. En el arco que puede
trazarse entre las dos publicaciones,
solo hay que repasar la bibliografia del
libro de Lydia Frasquet para comprobar
que Aguilera Cerni esta presente en
todas las publicaciones de arte de in-
terés y en otras muchas de referencia
cultural.

Con buen criterio, Lydia Frasquet se
detiene en la polémica aportacion espa-
fiola a la Bienal de Venecia de 1976 y

La publicacion del profesor Andrés Martinez-
Medina sobre los planos y documentos
gréficos del proyecto de restauracion del ar-
quitecto Javier Vellés Montoya, en la isla de
Tabarca entre 1980-1982, por encargo del
Ministerio de Cultura, va mas alla del caso
concreto porque los sitlia en el momento y
el contexto historico y cultural en que se tra-
zaron. Por otra parte, la relacion profesional
de Martinez-Medina con la isla de Tabarca,

el papel de Aguilera. La historia es muy
interesante y cada vez mejor conocida,
admite multiples puntos de vista, pero
leyendo este libro, queda muy claro que
hay un factor generacional nada des-
defiable que podria servir para explicar
bastantes aspectos de ese complejo y
poliédrico proceso que fue la transicion
democratica. El grupo ganador de esta
batalla, por cierto, se vio muy pronto
desplazado (0 al menos cuestionado)
por quienes, al principio de la década
siguiente, anunciaron la llegada de un
nuevo paradigma.

Las posiciones de Aguilera pueden en-
tenderse bien leyendo un libro que el
critico publicd ese mismo 1976, Arte
y compromiso histdrico. De nuevo apa-
rece aqui el término “cultura artistica”;
no es solo “una parcela del mas amplio
campo de la historia cultural” (Arte y
compromiso histdrico, 10), es un esce-
nario (cercano al concepto de campo de
Bourdieu) donde se ponen en juego la
produccion artistica, las nociones so-
ciaimente dominantes, las directrices
fundamentales del pensamiento y los

Martinez Medina, Andrés

canales, nunca asepticos, por los que
discurre la préactica artistica; “es un
hecho que en Espafia nunca ha habi-
do tantas revistas de arte como ahora,
pero cualquier lector un poco atento se
dara cuenta facilmente de que la mayor
parte de tales publicaciones estan de un
modo u otro relacionadas con el tejido y
los condicionamientos del mercado ga-
leristico” (Arte y compromiso historico,
20-21). En este campo el arte puede
relacionarse con la cultura, con la so-
ciedad y, especialmente, con la vida, de
la que el arte, para Aguilera Cerni, es un
“ademas”.

Solo queda saludar, de nuevo, la publi-
cacion de este libro, recordatorio tacito
de que todavia hay muchos asuntos
pendientes en el &mbito del arte espafiol
contemporaneo. Ojala cunda el ejemplo.

Julian Diaz Sanchez
Universidad de Castilla-La Mancha
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restauracion de las murallas de Ia ciudadela
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donde ha realizado obras de restauracion de
su iglesia de San Pedro y San Pablo, refuerza
su conocimiento directo del lugar y de las
dificultades que se presentan en este tipo
de obras, y, en consecuencia, enriquece y da
mayor calado a la investigacion y el andlisis
realizados.

En el libro se recoge un conjunto amplio
de XXXIV 1dminas que ilustran gréficamen-
te de manera sistematica y precisa todo el
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proceso seguido durante el desarrollo del
trabajo: dibujos de campo de levantamien-
tos topograficos, secciones a mano alzada y
perspectivas (julio-agosto, 1980); planos del
alzamiento (julio-agosto, 1980); planos del
proyecto (diciembre, 1980, diciembre 1981);
detalles de la obra (mayo-junio 1982); pers-
pectivas, croquis y detalles (octubre, 1998);
y planos del proyecto de restauracion (de
1980 actualizados en 1998 y 1999). Esto no



s6lo pone al alcance del lector una estimable
documentacion grafica sino que, ademas,
nos permite comprobar y verificar de manera
directa la precision de los comentarios y el
estudio hecho. Aunque se incluyen algunas
fotografias y fotomontajes, como las pano-
ramicas generales de 1980 (fig. 8b, p. 99)
0 los planos del proyecto comparados con
la imagenes de la obra realizada (fig. 13a,
p. 108), quizds una recopilacion sistematica
mas completa de las instantdneas tomadas
durante la realizacion del proyecto y la eje-
cucioén de la obra enriqueceria la informacién
gréfica recogida en esta publicacion y nos
daria una posible lectura a tres bandas in-
terrelacionadas y complementarias: dibujos,
textos e iméagenes fotogréficas.

La informacion grafica aportada resulta rele-
vante porque sirve como hilo conductor para
comprender la manera en que se abordaba
una intervencion de estas caracteristicas con
el soporte conceptual e instrumental propio
de la época que ha quedado ya definitiva-
mente superada por la incorporacién en los
trabajos arquitecténicos de los medios y so-
portes infograficos y la generalizacion de los
programas de dibujo por ordenador. Son, en
consecuencia, un ejemplo elocuente de un
modo de trabajar que ya es historia y abre
una reflexion sobre la interdependencia entre
el modo de representacion y la manera en
que se traslada a la realidad. O sea, entre
los sistemas graficos, su concrecion en el
proyecto y su reflejo en la obra. En defini-
tiva, entre la arquitectura, su invencion y su
representacion en un contexto especifico y
con unos medios que pertenecen ya al pa-
sado reciente de la actividad profesional. Tal
como dice el texto: “estos dibujos son los
testimonios fisicos de la cultura material de
una época que llegaba a su fin: la del dibujo
a mano como soporte del proyecto de arqui-
tectura” (p. 103). Mas adn. Son el testimonio
de una interdependencia entre la capacidad
de observacion y la habilidad de la represen-
tacion que es nuclear en la actividad proyec-
tual. Porque, como pensaba Matisse, el 0jo
s6lo puede ver lo que la mano puede dibujar.
Es, precisamente en este contexto donde el
recuerdo de aquella experiencia que evoca
el arquitecto Javier Vellés en un breve es-
crito inicial resulta revelador. Los apuntes
y croquis iniciales y los detalles durante la
obra, es decir, “los dibujos al principio y al
final coinciden en formato, técnica y expre-
sion a mano” (p. 107). Observacion, dibujo
y proyecto, se convierten, asi, en la expre-

sidn mas elocuente del modo de abordar la
intervencion arquitectonica de una época ya
concluida.

El propio proceso de elaboracion proyectual
y los documentos graficos en los que se
plasma sirven para una reflexion historio-
grafica de mas calado porque deshorda el
ejemplo especifico de la muralla de Tabar-
ca que sirve como catalizador. Y el profesor
Martinez-Medina aprovecha este caso para
abordar esa reflexion historiografica. Da un
repaso al sustrato tedrico de la época, tanto
en relacion con el debate general sobre las
teorias de restauracion entonces vigentes
como en su traslacion y reflejo en el en-
torno cultural de nuestro pais en aquellos
afos. Lo que le sirve para situar la actitud
del proyectista y sus criterios conceptuales
en las coordenadas de su momento hist6-
rico. Los planteamientos sobre las teorias
del restauro italianas de Giovanonni y Brandi
nos llegaron en la década de 1970 principal-
mente de la mano de tedricos como Ignasi
de Sola-Morales y de actuaciones puntuales
como las de Antoni Gonzalez en la Diputacid
de Barcelona. Por el contrario, la adminis-
tracion estatal centralizada responsable del
patrimonio arquitectonico, bajo la direccion
de Fernando Chueca en el Ministerio de Cul-
tura y Francisco Pons Sorolla en la Direccion
General de Arquitectura, seguia anclada en
los postulados de la restauracion que tenian
como referencia de fondo la Carta de Atenas
y la Carta de Venecia. La llegada en 1980 al
Ministerio de Cultura de Dionisio Hernandez
Gil dio una orientacion distinta y actualizada
a las intervenciones patrimoniales. Es en ese
momento cuando, en 1980, Vallés recibio del
Ministerio de Cultura el encargo de la res-
tauracion parcial de las murallas de Tabarca.
Esta politica tuvo una vida efimera de apenas
cuatro afos porque el RD 1720/1984 trans-
firio las competencias en patrimonio arqui-
tectonico a la Generalitat Valenciana, lo que
explica que cuando la obra se paralizd no se
retomara. Posteriormente, el encargo de la
Conselleria de Cultura al mismo arquitecto
del “Proyecto de restauracion del baluarte
del Principe” en 1999, se situd ya en unas
coordenadas graficas y conceptuales dife-
rentes. Justamente la diferencia entre las
propuestas de 1980-82 y 1998-99 le permi-
te al profesor Martinez-Medina contrastar el
cambio producido entre la manera previa de
dibujar este tipo de intervenciones y la que
ha surgido tras la incorporacion de sistemas
de dibujo informatizados. Asi pues, en la his-
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toria reciente de la recuperacion patrimonial
de Tabarca este proyecto supuso el final de
una etapa en todos los sentidos. El resto de
obras de restauracion necesarias en la isla
que, en algunos casos, se han ido abordando
posteriormente, desde los distintos lienzos
de murallas a los edificios como la Casa del
Gobernador, la iglesia, el faro, el cementerio,
la almadraba o el conjunto residencial, res-
ponde ya a otras coordenadas.

El despliegue de las bases conceptuales
sobre las que se apoya el proyecto nos con-
duce a otra vertiente de la investigacion: las
referencias estilisticas en las que se encua-
dra. Las alusiones al grafismo de los planos
historicos del siglo XVIll de Mendez de Ras
del que hacen gala los planos elaborados
relacionan este trabajo con las corrientes de
la época auspiciadas por la Tendenza italia-
na, que expresaban una voluntad de respeto
y fidelidad a la historia superando posturas
meramente miméticas o estilisticas. O sea,
tal como expresamente se expone en el tex-
to, también el estilo grafico recoge y refleja
los criterios y fines que orientaron esta inter-
vencion patrimonial.

S6lo un investigador experto en la redaccion
de proyectos y direccion de obras, con el
bagaje del conocimiento especializado nece-
sario, es capaz de interpretar correctamente
estos dibujos arquitectonicos donde se cru-
zan todas estas lineas superpuestas de as-
pectos graficos, constructivos, estructurales,
proyectuales y expresivos.

Estamos, pues, ante un trabajo que no sélo
actualiza la historiografia arquitectonica de
Tabarca, sino que nos permite comprender,
en sus premisas culturales y conceptuales,
el alcance de las obras de restauracion de
su muralla llevada a cabo por el arquitecto
Javier Vallés entre 1980-1082. No es sdlo el
andlisis aislado de un proyecto, ni una apro-
ximacion historica al lugar y a la intervencion
sino que va mas alla porque, al hilo de su
exposicion, aporta la informacion y los datos
necesarios para entenderla en una perspec-
tiva mas amplia, situarla en su momento y
valorarla en sus justos términos desde las
condiciones que la hicieron posible.

Juan Calduch
Real Academia de Bellas Artes
de San Carlos
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El estudio monografico que el profesor Ino-
cencio Vicente Pérez Guillén presenta en
este libro se centra en uno de los edificios
preservados mas emblematicos y significa-
tivos del uso de la azulejeria valenciana de
los siglos XVIIl y XIX. EI Hospital de Pobres
Sacerdotes es una institucion fundada en
1356 por iniciativa del obispo de Valéncia
Hugo de Fenollet. El edificio medieval se
concluyé en 1396 y la institucion se dedicd
por sus estatutos a atender a los sacerdo-
tes sin recursos en sus Ultimos dias, por ello
acogeria en su dia a San Luis Bertran (1526-
1581), fraile dominico que marchd a Nueva
Granada en 1562. Su estancia en Colombia
es rememorada por ser prior del Convento de
Santo Domingo de Santa Fé de Bogotd, y por
el papel que ejercié en defensa de los indi-
genas contra los abusos de encomenderos y
colonos. Actualmente es venerado alli como
Santo Patrono de Colombia. Se le atribuyen
milagros y prodigios que continuaron tras su
retorno a Valencia en 1569, entre ellos la de
convertir en milagrosa la actual Fuente de
San Luis, siendo posteriormente canoniza-
do por el papa Clemente X en 1671. Pasd
la dltima etapa de su vida en una humilde
celda del Hospital de Pobres Sacerdotes y su
ejemplo vital y el hecho de que residiera en
este inmueble impulsé al obispo Francisco
Fabidn y Fuero (1719-1801) a recordarle,
con motivo del segundo centenario de su
canonizacion, encargando desde 1780 una
compleja ornamentacion de azulejeria para
recubrir su celda, convertida en capilla para
Su veneracion, asi como varios espacios del
Hospital. De hecho destacan hoy en dia en
el edificio varios conjuntos de azulejeria de
gran calidad e importancia:

- La azulejeria encargada para el zocalo y el

pavimento de la celda de San Luis (1780).

- El panel Salus Infirmorun y el de la Caridad
yla Ciencia (c. 1782).

- El panel con el Arbol de los Cofrades (c.
1782).

- La azulejeria de la capilla del Hospital, dedi-
cada a la Virgen Maria (1790-94).

- Los paneles con escenas de la vida de San
Luis situados en el sobreclaustro (c. 1870).
La excepcionalidad de este conjunto merecid
una primera aproximacion a su estudio por
parte del profesor Pérez Guillén en el articulo
titulado “Fuentes iconograficas y emblemati-
cas de las azulejerias del Hospital de Pobres
Sacerdortes de Valencia”, presentado en las
actas del | Simposio Internacional de Emble-
matica (Teruel, 1992), en el que evidenciaba
su gran riqueza iconografica y conceptual.
En este estudio, no sélo se confirman las
fuentes de inspiracion de muchos de los
jeroglificos, emblemas y representaciones
que conserva el conjunto, sino que ademas
se establece su relacion con el arzobispo Fa-
bian y Fuero como promotor de los encargos
del siglo XVIIl. Se evidencia que su motiva-
cion estuvo ligada a la conmemoracion del
segundo centenario de la canonizacion de
San Luis y se exaltan la ejemplaridad de
Su vida y sus virtudes, como promotor de la
Concordia entre dos mundos antagonicos:
América y Europa.

El autor manifiesta que esta vision se asien-
ta en la propias experiencias del Arzobispo,
retornado de Puebla de los Angeles (México)
donde ejercié como Obispo (1765-1772). La
admiracion que sentia por San Luis hicieron
que asumiera de su propia pecunia revestir la
celda de San Luis, convertida ya en espacio
de veneracion, con escenas sobre la conver-
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sion de los indigenas, representados como
nifios para manifestar su inocencia basada
en la ignorancia de las escrituras, y sefialar
el camino de la salvacion de sus almas. Una
escena central del zécalo muestra el abrazo
fraternal entre dos mundos, América y Espa-
fia, como gratitud por la evangelizacion apor-
tada por los colonizadores. En el suelo de la
misma instalé un pavimento que manifiesta
la concordia entre el Viejo y el Nuevo Mundo
en clave emblematica, presidido por la per-
sonificaciones de Europa y América sobre
orbes que representan los dos hemisferios,
todo ello iluminado por el sol que simboliza la
intervencion de San Luis como fuente de luz
divina que disipa las tinieblas. El autor define
esta representacion como la “apoteosis cos-
mica de San Luis Beltran, guia y nexo por sus
virtudes entre el catolicismo y el paganismo
redimido, entre Europa y América, entre el
Viejo y el Nuevo Mundo, entre dos los dos
hemisferios”. La escena central se rodea con
jeroglificos alusivos a la penitencia, al amor
a Dios, la defensa de la Fe o la pureza. Toda
la iconografia se fundamente en alusiones
eruditas de jerogificos o escenas que proce-
den de fuentes como Ripa, Piero Valeriano,
Boschio o Lopez de los Rios.

Tras el pormenorizado estudio de este espa-
cio emblematico y central, el autor prosigue
con la descripcion y el andlisis de otros dos
grandes conjuntos que pertenecerian al pa-
trocinio directo de Fabian y Fuero: en el atrio
el panel con el monograma coronado de
Maria, flanqueado por angeles que sostienen
la filacteria Salus Infirmorum, con alusiones
iconograficas a la Iglesia y a la corona de
Espafia, y el panel que daba acceso a la far-
macia hospitalaria y que representaba una
arquitectura de trampantojo en torno a la



imagen de Nuestra Sefiora de la Providencia,
flanqueado por las representaciones de la
Caridad y de la Medicina o la Ciencia. Segun
el profesor Pérez Guillén el primero es un
panel de acogida que manifiesta la funcion
del centro aludiendo a la tutela de la Virgen
sobre la Iglesia, Espafia y las Provincias de
Ultramar. Se analizan de ambos las fuentes
iconograficas y se aporta informacion rele-
vante para su interpretacion. En el segundo
conjunto, ubicado en el claustrillo, vemos el
panel del Arbol de los Cofrades y el de la
Junta de Consejeros de 1556. El arbol de los
cofrades representa la historia de la institu-
cion y entre los personajes historicos que re-
une aparece el inspirador del programa ico-
nografico, San Luis Beltrdn, junto a otro san-
to de gran veneracion local como fue Santo
Tomas de Villanueva. El autor aprovecha el
andlisis para desvelar su erronea utilizacion
historiografica como fuente cronoldgica, que
pretendia su datacion en el siglo XVII, al apa-
recer representado el rey Carlos II. El analisis
del panel de la Junta de Consejeros ilumina
sobre varios aspectos: que representa la re-
unién de la Junta que certific el Milagro de
la Dormicion de la Virgen en 1556, que la
escena asume un criterio mediante la repre-
sentacion de la indumentaria de la época y
finalmente que reconstruye el escenario real
en el que se celebraban las Juntas, segun
el croquis que se encuentra en las propias
Constituciones de 1757 de la Real Cofradia
de la Virgen de la Seo o del Milagro cuya
sede era el Colegio, asi como la posicion que
ocupan sus cargos. También se analizan en
el texto el monograma de Marfa, como rea-
firmacion del patrocinio mariano, el panel de
Nuestra Sefiora de la Consolacion, éste de
1786, y un pequefio plafén eucaristico.

Todo este conjunto destaca por su unidad
estilistica, programatica y cronologica, fru-
to de la renovacion sufragada por Fabidn y

Fuero. El estudio destaca ademas la calidad
pictérica de la azulejeria, vinculada por la
inspiracion en obras de artistas eminentes
contemporaneos como Ignacio \Vergara,
Manuel Salvador Carmona o Juan Bautista
Sufer, por citar algunos la eleccion de fuen-
tes eruditas, asi como su fabricacion en la
fabrica de la calle Mossen Femades de
Alegjandro Faure, autor de la celda, o de su
sucesor Marcos Antonio Disdier para el res-
to y el panel de la Consolacion, fabrica que
daria origen a la Real Fabrica de Azulejos de
Valencia cuya existencia se constata ya en
1796 y no en 1797 como indica el autor.

Al siglo XVIIl pertenece aln todo el chapado
de la capilla del Hospital, de la que el autor
destaca su extraordinario programa teolo-
gico, emblematico y moral concebido para
espectadores formados como eran los sa-
cerdotes residentes, cuyas referencias ico-
nogréficas mas proximas localiza en fuentes
eruditas de Antonio Ginther, Jacobo Boschio
o F. Pincinelli, entre otros. De su interpreta-
cion se desprende que sus paneles presen-
tan el camino a la Gracia mediante una re-
tdrica criptica que en la azulejeria valenciana
es Unica, a 0jos del autor, quizas s6lo com-
parable con el pavimento de los Cuatro Ele-
mentos del Palacio Ducal de Gandia. De ahi
la indiscutible importancia del conjunto unida
a una calidad de ejecucion y una simbologia
de conjunto que el autor interpreta en clave
teolégica como concordia entre el tomismo
de Luis Beltran y la corriente agustiniana, a la
que perteneceria Fabian y Fuero, en la Gltima
fase del gobierno de este Arzobispo. Sobre el
taller de origen se apunta nuevamente a la
fabrica de Mossen Femades con una data-
cion que cabe situar entre 1790-94.

El tltimo conjunto analizado en el estudio es
el programa de los paneles hagiograficos de
la portentosa vida de San Luis Beltran en los
que se ilustran los episodios y milagros mas
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resefiables de su existencia, encargo que
seria contemporaneo a las catorce Estacio-
nes del Via Crucis del claustrillo que no se
incluyen en el estudio. Se trata de una obra
notable, ya que el autor destaca que es sin
duda el conjunto iconografico mas antiguo
conservado /n situ dedicado al santo domi-
nico aunque su colocacion aparece desorde-
nada desde el punto de vista de la cronologia
biografica. El profesor Pérez Guillén atribuye
el encargo al arzobispo Mariano Barrio y
Fernandez (1861-1876) y su fabricacion en
torno a la celebracion del Il Centenario de la
canonizacion de San Luis Beltran en 1871,
aunque no se decide a una atribucion de
procedencia o autoria concreta dada la gran
calidad que alcanzaron entonces muchas
fabricas valentinas, como las de Sanchis,
(Gastaldo o Royo.

Esta es la Gltima gran aportacion del profesor
Inocencio Vicente Pérez Guillén a la historia
de la azulejeria de Valéncia. Desgraciada-
mente, el profesor fallecio pocos meses
después de ser publicado el libro. En éste se
alcanza una profundidad y una maestria en
el andlisis, tanto de las fuentes como de la
calidad de la obra o de los aspectos histo-
ricos que la enmarcan, que verdaderamente
transmite la importancia y singularidad del
conjunto y la relevancia de la figura del pro-
fesor Inocencio Vicente Pérez Guillén gracias
al cual, sin lugar a dudas, el estudio de la
azulejeria valenciana de aplicacion arquitec-
ténica ha logrado profundidad de conoci-
miento y reconocimiento universal.

Jaume Coll Conesa
Director del Museo Nacional de Ceramica



Que la época del franquismo espafiol
es un periodo de claroscuros, que solo
recientemente esta siendo puesta de
manifiesto y estudiada con rigor a la luz de
innovadoras investigaciones, es algo que en
los Ultimos arios se esta haciendo patente a
través de revisiones historiograficas, como
las de Paula Barreiro Vanguardia y critica
de Arte en la Esparia de Franco (Madrid, La
Balsa de la Medusa, 2021) o Juan Albarran,
en la obra Disputas sobre lo Contemporaneo.
Arte Espariol entre el franquismo y la
postmodernidad (Madrid, Exit, 2019), sin
olvidar los solventes estudios de Julidn Diaz
Sanchez o Dolores Giménez Blanco, por citar
algunos autores.

La historiograffa, encaminada a revisar
en profundidad la produccion abstracto-
informalista  de  factura  valenciana,
analizada a la luz de los agentes y las
apreturas ideologico-sociales del Régimen
franquista, pedia a gritos estudios desde
nuevos enfoques. En este sentido, el libro
Abstraccion pictérica y cultura artistica
bajo el Franquismo (1940-1980), de la
investigadora, critica, y doctora en Arte Silvia
Tena, constituye una valiosa aportacion en
este aspecto.

A pesar del enfoque local (circunscrito a la
realidad socio-cultural castellonense), la
autora realiza un estudio ponderado que
pone sobre la mesa un andlisis del arte
que va mas alld de formalismos (aunque
la metodologia de andlisis de Tena parte
del estudio de los elementos formales de
la imagen). En efecto: la estudiosa imbrica
la produccion de factura abstractizante en
su vertiente puramente pictorica, dejando
deliberadamente de lado la abstraccion
geomeétrica, con aspectos como los agentes
constructores del gusto, las estructuras de
poder social y econémico de la provincia, asi

Tena Beltran, Silvia
Abstraccion pictorica y cultura artistica en Castello bajo el
Franquismo (1940-1980)

Castellé de la Plana, Universitat Jaume | - Diputacio de Castello, 2021
228 paginas con ilustraciones
ISBN: 978-84-17900-81-6

como algunas de las fuerzas transversales
que impregnaron toda una época, poniendo
especial  énfasis en la aparatologia
legitimadora de un Régimen que perseguia
su normalizacidn y su internacionalizacion
hasta acabar mas o menos alineandose
con el expresionismo abstracto americano.
Pero la analista va un poco mas alla y, la
realidad es que, si algo no es este libro es
complaciente. Y no lo es, ni con el estado
de cosas del mundo del arte espaiiol, ni con
sus relaciones con el poder, ni mucho menos
con su manera de establecer sus discursos
tedrico-criticos.

Tras una introduccion y un primer capitulo,
en los que se aborda la sequedad cultural de
una dura postguerra donde prima el silencio
y la ausencia absoluta de referentes, Silvia
Tena trata con brillantez las conexiones entre
praxis artistica y las corrientes del gusto
de los afos del primer franquismo. En este
sentido, resulta especialmente esclarecedor
el capitulo dedicado al trauma de postguerra,
la marca hispana y el sentido de la identidad.
Otro aspecto valioso de este estudio es
la hilazon de las propuestas artisticas
analizadas con las primeras vanguardias
europeas  (orfismo,  simultaneismo y
cubismo, entre otros), para luego adentrarse
en aspectos ciertamente incomodos, como
la diplomacia cultural bajo la Guerra Fria o
la ofensiva legitimadora del Régimen que, si
bien en focos locales como el castellonense
tuvieron una impronta menor, no es menos
cierto que acabarian conformando el gusto
de una época; un aspecto que, en el caso
que se analiza, sale a la luz por primera
vez en este estudio pionero en el campo
valenciano.

La autora apunta al origen de algunas de
las tensiones que acabarian marcando
la siempre dificil relacion entre el arte y
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la ideologia de una época. Tena traza un
recorrido a través de una serie de obras (que
no de sus autores), lo cual la lleva a dibujar
con una gran amplitud de miras, toda una
época marcada por la inercia de un potente
postimpresionismo de corte sorollista y
una fuerte descentralizacion geogréafica
respecto de los focos de vanguardia, a
pesar del positivo influjo de figuras como
Vicente Aguilera Cerni o el grupo de artistas
alrededor de Manolo Safont y la Saleta de
Onda. Silvia Tena incide, ademas, en otros
aspectos sumamente interesantes como
la relacion entre la trascendencia mistica,
la Iglesia Catolica y el arte abstracto, o
la gestualidad y el concepto de muro-
materia, tan importantes para el estatuto
del informalismo. Sorprende, sin embargo,
que algunos capitulos, a pesar de los temas
tratados, sean mas breves que otros, incluso
siendo periodos histéricos en los que la
estudiosa sigue investigando, o que algunas
obras comentadas expliciten conceptos de
otros tiempos. Quizas se habria beneficiado
de una equilibrada ampliacién en algunas
décadas, como en los afios cuarenta e inicios
de los cincuenta, una brevedad que con toda
seguridad augura futuras publicaciones que
amplien y maticen este primer acercamiento
de posiciones.

Por Ultimo, el volumen se cierra con
un correcto aparato bibliografico y un
valioso apéndice documental, que aporta
trascripciones de textos de la época,
correspondencia inédita entre artistas o
material de hemeroteca procedente de
archivos de los mismos.

Esta monografia, que a buen seguro algln
lector abordara con curiosidad escéptica
—como es habitual en estos casos por lo
reciente de un pasado del que Espafa no
hace tanto que emergié—, tiene el honor



de ser pionero en el ambito castellonense
y eshoza con rigor una época dolorosa.
Apunta, ademés, a algunos focos de
friccion, disecciona con objetividad tanto
los problemas de unas décadas dificiles
como los intereses de algunos agentes
involucrados 'y nombra valientemente,
cuando es necesario, a los responsables.

Es sabido que toda cultura y arte, creados
bajo las constricciones de una guerra y una
dictadura, adolecen de lo que carecen casi
todas las culturas en regimenes similares,
pero hoy, tras cuarenta y tres afios de
Espafia democratica, por fin la mas reciente
historiografia apunta a esos claroscuros a los
que hacia mencion al principio.

VV.AA
Los vinculos del arte valenciano a lo largo de Ia Historia (1)

Estudios como el que se valora, apuntan con
rigor y valentia esa tan necesaria revision
historiografica de una época todavia en fase
de estudio y discernimiento hasta la fecha.

Pascual Patuel Chust
Catedratico de Historia del Arte
Universitat de Valencia
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La presente obra recoge el ciclo de confe-
rencias organizado por la Real Academia de
Bellas Artes de San Carlos en colaboracion
con el Ambito Cultural del Corte Inglés, ce-
lebradas entre el 16 de enero y el 18 de
diciembre de 2018. Por ello, es el resulta-
do del trabajo colectivo de nueve autores,
fundamentalmente historiadores del arte y
arquitectos, que aborda los contactos entre
los artistas valencianos y otros entornos,
ademas de la influencia que diversos agen-
tes externos ejercieron en el arte producido
en Valencia. El eje o elemento articulador
del discurso se relaciona con los trasvases
culturales que se produjeron en el @mbito
artistico en la Valencia de la Edad Media y
la Edad Moderna. En ese sentido, la imagen
predominante contribuye a iluminar la vision
que la historiografia moderna esta ofrecien-
do sobre estos periodos, mucho mas influi-
dos por la movilidad social y geogréfica de
lo que tradicionalmente se pensaba. Asi, la
creacion artistica seria muestra del dinamis-
mo urbano, del triunfo de sociedades cada
vez mas mercantilizadas, de la progresiva in-
terconexion entre territorios. . ., pero también
de la ostentacion de un nivel socioecondmi-
co determinado por parte de un individuo o
una congregacion de personas. No hay que

olvidar que no todos los individuos podian
permitirse ordenar la construccion de un
edificio suntuoso o encargar la realizacion de
una pintura que siguiese las Ultimas tenden-
cias del mercado artistico, lo cual requeria
tiempo y dinero, bienes que solian poseer los
individuos pertenecientes a los sectores mas
elevados de la sociedad de estas épocas.

La obra podria dividirse en dos secciones
bien equilibradas, dedicadas a la época
medieval y moderna, respectivamente. La
primera contiene temdticas relacionadas
con la arquitectura de Valencia y la pintura
gbtica bajomedieval. En el primer capitulo
Arturo Zaragoza analiza la influencia y el
trasvase de elementos arquitectonicos que
atafi6 a ciudades como Valencia, mediante la
comparacion del edificio del monasterio de
Santo Domingo con otros espacios de gran
relevancia del occidente feudal. Mas preci-
samente, el autor se detiene en el andlisis de
la sala capitular, el claustro y la capilla real.
Durante el capitulo no solo podemos apreciar
una descripcion detallada de los elementos
arquitectonicos de estas salas, sino también
una relacion de las influencias que permiten
entender el origen de determinados recursos
arquitectonicos. En ese sentido, Zarago-
74 enfatiza la importancia de los viajes y la
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transmision de conocimiento en el seno del
mundo feudal latino, pero también entre este
espacio y el ambiente bizantino e islamico.

Por su parte, Federico Iborra Bernard aborda,
también desde un punto de vista arquitecto-
nico, un edificio construido en la ciudad de
Valencia: la Casa de la Ciudad, que sirvid
como sede de las reuniones del Consell,
como prision y centro de las distintas ins-
tancias judiciales. En el capitulo se describen
las distintas fases del inmueble y su relacion
con el desarrollo municipal, mostrando cémo
las necesidades de los consellers fueron
dando lugar a su ampliacion y mayor orna-
mentacion, con el fin de ostentar un crecien-
te poder municipal. Por ello, también se hace
referencia a las pinturas que adornaban la
Casa de la Ciudad, asi como a otros elemen-
tos que la enriquecian, como el techo del
Salon Dorado, que hoy se encuentra en el
Consulado del Mar. El autor emplea fuentes
novedosas, como unos planos del siglo XIX
hallados en el Archivo Histérico Municipal
en 2016, que contribuyen a complementar
el conocimiento sobre el edificio. Asi, en el
capitulo se ofrece una descripcion de las
salas, una alusion a la ampliacion, refor-
ma y reconstruccion de algunos espacios y
una representacion visual de la forma que



el inmueble presentaba en cada fase. Todo
ello se relaciona con el crecimiento de otros
edificios de la Corona de Aragon, mostrando
como una obra local podia estar inspirada
por sucesos y construcciones de otros es-
pacios.

Respecto al ambito de la pintura medieval,
Joan Aliaga aborda la importancia de los
pintores extranjeros en la transmision y difu-
sion de técnicas, procedimientos y concep-
tos pictdricos en la Valencia bajomedieval,
especialmente entre finales del siglo XIV y
principios del XV. De esta manera, se puede
apreciar el grado de relacion que la pintura
valenciana tenia con el denominado gético
internacional. La llegada de pintores como
Gherardo Starnina, Pere Nicolau o Margal
de Sas tuvo una gran relevancia para el arte
local. Esta estuvo facilitada por el dinamismo
de la ciudad, asi como por la existencia de
determinadas rutas artisticas y la participa-
cion de los comerciantes en la difusion del
arte.

Finalmente, Josep Ferre analiza la pintura
valenciana desde 1440 y durante la segun-
da mitad del siglo XV, complementando asf
el capitulo de Aliaga. Ferre trata de mostrar
el viraje que se produjo a mitad de la cen-
turia, cuando el arte flamenco adquirié gran
predicamento. El autor analiza la influencia
de autores extranjeros, como Lluis Alimbrot
0 Jan Van Eyck en el arte local. Nuevamente,
en estos dos capitulos relacionados con el
mundo pictdrico, podemos apreciar la com-
paracion y contraste entre diferentes obras,
lo que nos permite apreciar mejor como se
produjeron los trasvases culturales.

Por su parte, en los articulos referidos a la
Edad Moderna, nuevamente podemos dife-
renciar entre los relacionados con la arqui-
tectura y los que versan sobre la pintura
valenciana. En primer lugar, Mercedes Go-
mez-Ferrer nos acerca al proceso de trans-
formacion gradual del gético al renacimiento
que experimentaron los palacios nobiliarios
valencianos. La relevancia de la ciudad de
Valencia en los siglos XV y XVI condujo a un
contacto con ltalia, lo que produjo un cam-
bio lento pero latente hacia “lo romano” en
el campo arquitectonico civil privado. Pese a
que los palacios nobiliarios conservaron sus
trazas medievales a grandes rasgos, la au-
tora nos permite ver como progresivamente
y mediante la influencia de otros palacios,
como el del Real o el del embajador Vich,
las précticas renacentistas fueron introdu-
ciéndose. El palacio del Real se convirtié en
un centro de recepcion de la moda italiana

y espejo de la nobleza. Los cambios arqui-
tectonicos introducidos en sus paredes influ-
yeron en el resto de edificios. Asi, el texto
recorre los diferentes palacios, sus fachadas,
ventanas, escaleras y artesanados, ademas
de otros elementos arquitectonicos, que in-
corporaron gradualmente el toque italiano,
en residencias hoy desaparecidas o modifi-
cadas posteriormente.

El renacimiento italiano no solo afecto a la
arquitectura nobiliaria privada, ya que las
construcciones publicas o las eclesiasticas
también incorporaron elementos arquitec-
tonicos italianos en sus producciones. Luis
Arciniega Garcia ofrece un repaso por un
edificio religioso que sirvi6 como punto de
contacto de diversas realidades artisticas: el
monasterio de San Miguel de los Reyes. So-
bre una vieja abadia cisterciense se proyectd
un pantedn de la rama real del duque de Ca-
labria. Tras las trabas imperiales, la orden de
los jerénimos consiguid el control del viejo
monasterio e impulsd un gran proyecto en el
que diferentes artistas de diversa nacionali-
dad dejaron su impronta: Alonso de Covarru-
bias, Juan de Vidafa, Jerénimo Neulat, Juan
Barrera, Juan Cambra, Juan Ambuesa, etc.
En definitiva, el texto repasa la historia de su
construccion, en la que la realeza, Iglesia y la
propia ciudad de Valencia confluyeron y do-
taron al monasterio de una singularidad en
sus trazas, todavia patentes.

Dejando de lado el mundo de la arquitectura
moderna valenciana y cambiando de disci-
plina artistica, Isidro Puig Sanchis habla de
la presencia de la pintura renacentista en la
ciudad valenciana. Al igual que en el caso
de la arquitectura, las influencias mutuas
entre Italia y Valencia fueron constantes en
el periodo moderno. El autor distingue tres
momentos de difusion del renacimiento en la
ciudad. En primer lugar, la realizacion de las
pinturas murales del presbiterio de la cate-
dral por los italianos Paolo da San Leocadio
y Francesco Pagano, precursores de este
estilo en la peninsula ibérica. En segundo Iu-
gar, la decoracion de las puertas del altar del
mismo edificio en 1507 por los conocidos
como Hernandos, Fernando de los Llanos
y Fernando Yanez de la Almedina, quienes
tras servir al papa Alejandro VI en Roma, re-
gresaron a Valencia y trasladaron las ideas
renacentistas e influyeron en el resto de ar-
tistas locales, con una clara orientacion leo-
nardesca. No fueron los nicos, el embajador
Vich encargd a Piombo un triptico que marcd
un punto de inflexion en el mundo artistico
valenciano. El dltimo gran momento estaria
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protagonizado por Joan de Joanes. Puig
Sanchis repasa su vida, asi como algunas de
sus obras mas relevantes.

Por su parte, David Vilaplana Zurita centra
su estudio en el barroco valenciano de los
albores del siglo XVIl'y XVIIl, con la llegada de
los Borbones al trono hispanico. La Universi-
dad de Valencia y la Real Academia de Bellas
Artes de San Carlos jugaron un importante
papel en el desarrollo del academicismo,
el cual fue ganando posiciones frente a un
barroco local que perdia fuelle. El autor pre-
senta una relacion destacada de personajes
de cada una de las disciplinas artisticas que
desarrollaron el barroco en el reino de Valen-
cia. La fuerte religiosidad del siglo XVII 'y las
sucesivas canonizaciones y beatificaciones
dieron lugar a que la espiritualidad alcan-
zara su maximo esplendor. El desarrollo del
rococd recargd las obras barrocas, hasta la
decadencia de la segunda mitad del siglo
XVIII, tras las medidas regias de tendencia
janseanista que prohibieron la ostentacion
barroca, en pos del clasicismo predicado por
los academicistas, con influencias de Vitruvio
en los campos de la arquitectura, la pintura
0 los retablos.

Para cerrar este libro, Felipe V. Garin Llom-
bart trata brevemente el movimiento natu-
ralista y la figura de José de Ribera. En un
mundo catélico imbuido por el barroco, este
pintor destaco entre sus coetaneos, influido
por los pardmetros del Cinquecento y si-
guiendo la estela del naturalismo introducido
por los Bassano, Orrente o Ribalta. Asentado
en Italia, se vio impregnado por la violencia y
oscuridad napolitana, lo que hizo que su fi-
gura se viera envuelta en leyendas sombrias,
algo desmentido actualmente.

En definitiva, este libro nos muestra los vin-
culos del arte valenciano con otros lugares
como ltalia o Flandes, lo que genero influen-
cias mutuas, que permitieron la difusién de
distintas corrientes artisticas. A través de
estos nueve capitulos hemos podido obser-
var como la Valencia medieval y moderna se
convirtié en un centro de recepcion y emision
de artistas y técnicas, que permitié un enri-
quecimiento artistico considerable.

Sandra Boluda Verduras
Jaime Tortosa Quirds
Universitat de Valéncia
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Dos criticos de arte, especialistas en Estéti-
ca y en Teoria de las Artes Plasticas, ambos
miembros de la Asociacion Internacional
de Critica de Arte (AICA), David Whiting vy
Roméan de la Calle, han decidido unir sus
esfuerzos literarios y de investigacion, para
hacer posible la publicacién de la presente
monografia. Volumen editado por la presti-
giosa firma Arnoldsche Art Publishers, de
Stuttgart, dedicado, en este caso, al escultor,
ceramista y pintor valenciano Enric Mestre
(Alboraia, 1939), que cuenta con un sdlido
y demostrado bagaje, de alcance nacional e
internacional.

Ha sido necesaria, asimismo, la colaboracion
conjunta, en esta aventura editorial, tanto
de Michael Franken, como de Carlos Garcia
Aranda y de Javier Mestre, respectivamen-
te, para la gestion del proyecto, para la tra-
duccion de los textos y para hacer posible
el diseno de la cuidada publicacion, con sus
222 paginas y las numerosas ilustraciones
en color, relativas a las obras seleccionadas,
en el estudio pormenorizado de este logrado
seguimiento, haciendo posible la ordenacion
de su prolifica trayectoria artistica, interdis-
ciplinar.

Por su parte, David Whiting nos presenta, en
su inicial acercamiento a la figura y obra de
Enric Mestre, tanto las lineas generales y de
aproximacion, que caracterizan su lenguaje
transversal, entre la escultura, los murales
ceramicos y la pintura, como la obligada
contextualizacion de su solida figura actual,
habilmente enmarcada, no solo en la tradi-
cion contemporanea espafola, sino asimis-
mo arropada por sus propuestas, de consoli-
dado alcance internacional.

Por otro lado, el profesor De la Calle, cate-
drético de Estética de la Universitat de Va-

lencia e investigador avezado en el ambito
de las artes plasticas y, en particular, en el
dominio de la creacién ceramica, con su
amplio y pormenorizado estudio, en torno
al legado artistico de Enric Mestre, titulado
“Architectures for silence and meditation”
nos facilita las detalladas claves explicativas
de su actividad productiva, en los interrela-
cionados dominios de la escultura cerdmica,
de la construccion de murales y también de
la actividad pictorica. Campos, todos ellos,
en los que la experimentalidad creadora de
Enric Mestre, sostenida y prodiga en recur-
s0s, busquedas y logros, no ha dejado de
expandirse y multiplicarse, durante mas de
medio siglo de entrega decidida a su verda-
dero objetivo vital: unir indisolublemente su
comprometida produccion artistica y su des-
tacada actividad educativa, transformadora
de lo humano.

En esa suma fundamental, que supone la
percepcion estética, junto a los aportes res-
pectivos de la imaginacion y de la reflexion,
ademas de la capacidad hermenéutica y la
contextualizacion histdrica, hay que recono-
cer que la tarea investigadora, desarrollada
por Romén de la Calle, con sus escritos y
comisariados activos —en especial en el se-
guimiento paulatino de los diferentes tramos
del itinerario personal, que Enric Mestre ha
ido gestando y gestionando—, bien mere-
ce ser tenida en cuenta, como depésito de
materiales pedagdgicos y como palancas
reflexivas, imprescindibles para historiar, en
profundidad, nuestro propio patrimonio artis-
tico compartido.

Imposible dejar de citar, en este marco de
reconocimientos, los diversos trabajos vy
créditos fotograficos, que han supuesto,
igualmente, la colaboracion afadida y las
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diferentes aportaciones, de alto valor docu-
mental, a la presente monografia, por una
amplia némina de personas. Entre ellas, sin
duda, cabe citar a los especialistas Manuel
Artero y Enrique Carrazoni, al ya menciona-
do Michael Francken, junto a Tang Hongyu
(Ayu), Juan Orti y Javier Mestre, sin olvidar,
asimismo, los trabajos fotograficos de base,
pertenecientes al propio Enric Mestre, acos-
tumbrado, desde siempre, a gestar experien-
cias, a ver analiticamente y a documentar re-
sultados, en paralelo siempre, a su sostenido
quehacer artistico.

De hecho, las investigaciones recogidas, en
general, en las sdlidas monografias artisticas
actuales, se convierten, cada vez mas, en
auténticos didlogos, establecidos entre las
imagenes y las palabras. Bien es cierto que
nada puede sustituir, en la experiencia es-
tética correspondiente, al activo que aportan
los sentidos, frente al arte. Pero no es menos
determinante —en el marco historico que nos
cobija y nos entrega al futuro— la relevan-
cia que las imagenes suponen en nuestros
proyectos de investigacion. Y esta afirmacion
queda perfectamente ejemplificada en la
presente publicacion, dedicada a la memoria
creadora de Enric Mestre.

A lo largo del volumen, se han ido esta-
bleciendo expositivamente, unas pautas
estructurales determinantes, para coordi-
nar el seguimiento y analisis del itinerario
estudiado, en relacion a su biografia, como
destacado ceramista. Estas son: en primer
lugar, la rigurosa secuenciacion en series de
sus propuestas plasticas, segun las etapas
de actividad arbitradas; en segundo lugar, la
solida articulacion del caracter interdiscipli-
nar de sus blsquedas y experimentaciones,
aportando las claves existentes entre los do-



minios disciplinares involucrados, en los dia-
logos propios de la creatividad multiforme.
De esta manera, se fundamenta la prioridad
destacada, concedida concretamente a la
imagen de la arquitectura, desde las expe-
riencias ceramicas y el desarrollo de la es-
cultura, algo que Enric Mestre no ha dejado
nunca de propiciar testimonialmente, a lo
largo de todo su recorrido vital, como artista
abierto al entorno urbano y natural, en pa-
ralelo. No en vano le han atraido, como nos
confirman los estudiosos de sus trabajos,
tanto los embleméticos campos de cultivo
de la huerta, en su marcada geometria y sus
cambiantes cromatismos, tal como sucede
con las sobrias trazas, propias de la arquitec-
tura agricola, con sus funciones vinculadas
al cultivo, al riego, al almacenamiento o a los
estandarizados habitaculos, que viabilizan la
existencia humana préxima, integrada en la
historia circundante de la propia huerta.
Asimismo, la otra vertiente, de mayor emer-
gencia, en su entrega y consagracion al que-
hacer ceramico, se vincula, a la vez, como
ya se ha indicado, a la directa contrastacion

entre ceramica escultdrica e investigacion
pictérica. De hecho, sus estudios iniciales
fueron precisamente centrados en el ambi-
to pictorico. Solo desde alli fue luego dando
pasos progresivos hacia la ceramica, sus
disefios y el tratamiento de sus materiales
y técnicas.

Por cierto, la presente monografia, aqui re-
sefiada, se cife prioritariamente al dominio
de la ceramica y en concreto a la escultura
ceramica de Enric Mestre, que ha sido di-
rectamente el mas claro y rotundo quehacer,
que ha ocupado tanto su itinerario creativo
personal, como su destacada actividad do-
cente, hasta el extremo de haber generado,
en su entorno, con el gjercicio docente, una
especie de escuela inconfundible de alum-
nos directos, permanentes y explicitamente
reconocidos como tales.

Recuerdo, incluso, el hecho ejemplar de ha-
berse llevado a cabo, en mas de una oca-
sion, algunas muestras expositivas colecti-
vas, con este especifico objetivo, de evidente
homenaje, acompariadas, ademas, de las
testimoniales publicaciones, conjuntamente
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posibilitadas por la colaboracion conjunta de
Sus alumnos.

Sin duda, la presente monografia, insistimos
en ello, supone y ratifica el testimonio acep-
tado de la relevancia que el profesor y artista
Enric Mestre, Académico Numerario de la
Real de San Carlos, cada vez mas estricto
€n sus investigaciones y con menos conce-
siones marginales, a cuanto no sea fruto del
trabajo, efecto del reto personal y justo logro
de la exigencia creativa.

Ratificamos, asimismo, por tanto, al hilo de
esta oportuna resefia, que Enric Mestre ha
sido y es uno de los puntales que mas soli-
damente ha sabido normalizar la no siempre
facil situacion de la escultura ceramica, exi-
giendo y reservando su merecido lugar, entre
las mas diversas y destacadas manifestacio-
nes artisticas contemporaneas.

Ana Sancho Garcia
Maria D. Pérez-Molina
Universitat de Valéncia





