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Presentation

José Luis Pérez Raez
Mayor of Leganés
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"Art for AIl" is the title chosen by the
author of this book to express his
particular view of Leganés after his
many visits to our city. Mr. José Marin-
Medina has conducted an exhaustive
study and research of each and every
sculpture held in Leganés, nowan
essential part of the city's assets.

Most certainly, the book will be a very
effective means of enabling us all,
including the citizens of Leganés, to
obtain greater enjoyment from the
sculptures exhibited in the city's parks,
squares, roundabouts and avenues.

Although the appreciation of beauty is
always subjective, there is no doubt
that art is best enjoyed the greater the
awareness of a specific work, its
author and background.

The collection of sculptures displayed in
Leganés is important and extensive, and
may be divided into two large groups.
The first group is located in the Open-Air
Sculpture  Museum and its surroundings,
and the second group is scattered
throughout the city. As a result, hardly
any square, roundabout or avenue is left
without some kind of artistic identity.



Presentacion

José Luis Pérez Réez
Alcalde de Leganés

El Arte para. todos es el titulo con el que el autor de esta publicacion ha querido manifestar su
particular vision de Leganés tras numerosas Vvisitas a nuestra ciudad.

D. José Marin-Medina, ha realizado un exhaustivo trabajo de estudio y documentacion de todas
y cada una de las esculturas, que ya son parte fundamental de nuestro patrimonio urbano.

Con toda seguridad esta obra va a significar un medio muy eficaz para que todos, propios y
extrafios, consigamos disfrutar con mayor intensidad del arte escultérico presente en parques,
plazas, rotondas y avenidas.

La apreciacion de la belleza es siempre subjetiva, pero no cabe duda, que mayor es el disfrute
cuanto mas completo es el grado de conocimiento de la obra, de su autor y de sus
circunstancias.

Es muy importante y numeroso el patrimonio de esculturas existente en Leganés, y que
podemos dividir en dos grandes grupos: Las primeras se encuentran en el Museo de Escultura al
Aire Libre y en su entorno, y las segundas se reparten por toda la ciudad, de forma que no hay,
casi, plaza, glorieta o avenida que no cuente con algin elemento artistico.

La confianza del Museo Nacional Centro de Arte Reina Sofia en el Municipio ha hecho posible el
deposito de casi 50 obras de una importancia excepcional, que representan una inigualable
muestra de la escultura espafiola de los siglos XIXy XX, a las que es preciso sumar las

depositadas por el mismo museo en el patio del Edificio Sabatini de la Universidad Carlos IlI.

El parque de esculturas, denominacién con la que designamos el conjunto mas genérico y
contemporaneo, ha sido posible por la voluntad decidida de las sucesivas Corporaciones en las
que gobierno y oposicién han valorado el interés general del proyecto y nunca ha sido materia
de controversia politica.

La Concejalia de Cultura, y en especial el Jefe del Area Artistica, D. Luis Arencibia Betancort,
han trabajado muy intensamente para que lo que hace afios fue un suefio, sea hoy una realidad.
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Igualmente han sido parte importante

nuestras necesidades
de sus obras.

En Leganés el arte ha transformado
lugares de una personalidad propia, y, de alguna manera, ha humanizando

de embellecimiento

radicalmente

haciéndola maéas agradable y acogedora para sus habitantes.

Bienvenida sea esta publicacion

escul turas.

The trust deposited in the city of
Leganés by the Reina Sofia Museum
enabled the deposit of nearly 50
outstanding  works, representing an
unprecedented example of Spanish
sculpture of the XIX and XX Centuries.
Furthermore, the Museum has
deposited other pieces in the patio of
the Sabatini Building in the Carlos 11t
University.

The sculpture park, containing the most
generic and modern group of
sculptures, has received the enthusiastic
support of successive Municipal
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Councils. Here, both the governing
party and oppositon have made the
general interest in the project prevail
Oover any political controversy.

The Department of Culture and,
particularly, the Head of Artistic
Matters, Mr. Luis Arencibia Betancort,
have made a great effort-to transform
a long-term dream into a current
reality. We are also grateful to the
artists themselves, who welcomed our
wish to beautify the city and enabled
us to purchase their works.

los artistas que han tenido la sensibilidad de entender
y la generosidad de facilitar la adquisicion

econémica

su morfologia urbana dotando a los diversos

la ciudad,

que tanto nos ayudara a disfrutar de nuestra ciudad y sus

Art has radically transformed the urban
appearance of the city of Leganés,
endowing many areas with their own
personality and making the city more
human, pleasant and friendly.

The city of Leganés gives a warm
welcome to this book, which will
greatly help us enjoy our city and its
sculptures.



Esculturas del
Museo Nacional
Centro de Arte
Reina Sofia
depositadas
|_eganés.

en

Carmen Fernandez Aparicio.
Conservadora Jefe de Escultura MNCARS

El Museo Nacional Centro de Arte Reina Sofia ha cedido en depoésito temporal al Ayuntamiento
de Leganés un importante conjunto de esculturas para su exposicion en la Universidad Carlos

111 (Palacio Sabatini),
"Las Dehesillas".

y en el Museo Municipal
Las obras de MNCARS son una aportacidon sustancial

de Escultura al Aire libre del centro cultural
al conjunto escultérico

publico del municipio de Leganés que estudia en este volumen el prestigioso critico de arte y
especialista en escultura José Marin-Medina.

Sculptures  belonging to Museo
Nacional Centro de Arte Reina
Sofia deposited in Leganés

The Museo Nacional Centro de Arte
Reina Sofia has temporarily assigned an
important  collection of sculptures to
the Town Council of Leganés. to be
exhibited in the Carlos 11 University
(Palacio Sabatini) and the Municipal
Open-Air Sculpture Museum of "Las
Dehesillas". These MNCARS works have
significantly  contributed to the public
sculpture held by the city of Leganés,
which is analysed herein by José Marin-

Medina, a renowned art critic and
specialist in sculpture.

developed as a form of public art,
implemented in city spaces and
landscapes as a complementary  asset.
The collection of MNCARS works
includes sculptures from the period
1910-1985 and provides a good
overview of Spanish plastic art during

During the beginning of the XX
Century and until the Spanish Civil
War, there was a strong connection

the crucial years of the XX Century.
During this era, there was a
transformation ~ from an exclusively
commemorative  and quasi-academic
sculpture to a form of art that broke
down formal barriers and became
imbued with spatial possibilities.
Furthermore, sculpture has significantly

with art from abroad. During the first
decade, Spain's attachment to Italy
continued as a XIX Century legacy and
gave rise to Academy scholarships and
prizes from Rome. Soon after, Italy was
gradually replaced by the events taking
place in Paris, which became the home
of a Spanish colony and the reference
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El conjunto de obras del MNCARS comprende esculturas datadas entre 1910 y 1985,

permitiendo un buen repaso por la creacion pléstica espafiola en los afios centrales del siglo XX.
Un siglo en el que el arte de la escultura ha pasado de ser un arte exclusivamente

conmemorativo y cercano a lo académico, a convertirse en un arte que ha roto barreras formales
y se ha llenado de posibilidades espaciales. Ademéas la escultura ha experimentado un
importante desarrollo como arte publico, implantandose en los espacios urbanos, los entornos
paisajisticos y complementandose con ellos.

Los primeros afios del siglo en Espafia, hasta la guerra civil, estuvieron marcados por la relacién con
el arte de fuera de nuestras fronteras. En la primera década la vinculacion con Italia persistia como
una herencia decimondnica ligada a las becas y premios de Roma instituidos por la Academia. En
seguida, el viaje a Italia se fue sustituyendo por el interés por lo que pasaba en Paris, donde se formd
una colonia de espafioles, y fue la referencia, a veces dificultosa, para los que trabajaron en Espafia,
tanto los que se relacionaron con la vanguardia, como para los escultores que trabajaron en los
diferentes realismos de los afios 20 y 30, como en el caso del noucentisme catalan.

De los escultores de los primeros decenios del siglo, presentes en esta coleccién, la tematica
clésica del desnudo, es el punto en comdn. Se ilustran los intentos renovadores de las primeras
décadas del siglo, con escultores que parten de una vuelta a un clasicismo puro, no academicista,
que representa la profundidad clasica de las esculturas de Moisés de Huerta y de Fructuoso
Orduna, el primero con una obra realizada en Roma en su estancia de becado en la Academia vy el
segundo con un grupo miguelangelesco que fue primera medalla en la Nacional de 1922.

A este conjunto se unen los representantes del clasicismo mediterrdneo,  del noucentisme, que
promovié en Catalufia Eugenio d'Ors, como Josep Clara y Enric Casanovas, Yy el postnoucentime
con las obras de Apel.les Fenosa y Sebastia Badia, que tienen una vision mas moderna y
esencial de la forma. Uno de los pioneros de la renovacion en las primeras décadas del siglo,
Mateo Inurria, estd representado con una obra que conecta con la escultura castellana de

point, not devoid of hardship, of those
who worked in Spain (from avant-
garde artists to the realist sculptors of
the 20's and 30's, such as the
Catalonian  "noucentisme").

Huerta, created in Rome during his perspective of formo The work of
Academy scholarship, and the Mateo Inurria, a pioneer in the renewal
Michelangelo-type unit by Fructuoso that took place during the flrst decades
Orduna that won first prize at the of the XX Century, alludes to the
National Competition — of 1922. Castlllan sculpture of Victorio Macho,
although he excelled in the nude as a
new form of arto Moreover, Luis
Marco's work follows the lines laid

The sculptors who are present in this
collection, pertaining to the first

The collection also hosts representatives
of Mediterranean classicism, the

decades of the XX Century, all refer to
the classical nude. During this period,
an attempt was made to renew Spanish
sculpture by returning to pure
classicism and abandoning academic
elements. An example of this classical
sculpture is the work of Moisés de
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"noucentisme”  trend that began in
Catalufia with Eugenio d'Ors, in the
works of Josep Clara and Enric
Casanovas; and an example of
"postnoucentisme” in the works of
Apel.les Fenosa and Sebastia Badla,
offering a more modern and essential

down by 1898 regionalism.

Towards the middle of the XX Century,
a set of more modern sculptors opened
a third path towards modernization
(e.g. Art Deco), whilst the nudes of
José Planes and Vicente Beltran



Victoria Macho, aunque fue uno de los mejores en la nueva forma del arte del desnudo. En la
linea del regionalismo del noventa y ocho, estd la obra de Luis Marco.

Una tercera via de modernizacidon la representaron  escultores que mas entrado el siglo, hacen
suyos planteamientos mas modernos como los del art decé y de cierto arcaismo, como muestran
los desnudos de José Planes y Vicente Beltran, tan alejados del academicismo de los de Julio
Vicent o Manuel Alvarez Laviada; o la renovacion de los escultores del realismo castellano que se
acercaron a la escultura animalista como Florencia Cuairdn, Luis Benedito y Jesus Otero.

El segundo gran grupo de obras de esta coleccion, cedida en depoésito, se encuadra en el renacer del
arte espafiol tras la Guerra Civil y la primera posguerra. Momento en que se reconstituye la
vanguardia artistica, con tendencia hacia la abstraccién. Las resistencias a la vanguardia estan
representadas por dos escultores que abordaron temas religiosos como José Azpeitia, claramente
acadecimista, y Susana Polac, que buscé una cierta renovacion arcaizante. Por otro lado, estan los
escultores que representan la vanguardia hasta el final de la década de los cincuenta. En primer
lugar, Angel Ferrant, representado con dos obras ampliadas a partir de maquetas de su serie ciclopea,
y Martin Chirino que fue miembro del grupo El Paso y que esta representado con una obra de la serie
Mediterranea en la que explora la horizontalidad con los componentes ondulantes habituales en gran
parte de su obra madura. Ferrant fue maestro de Chirino, sobre el que escribié de forma elogiosa y de
José Luis Sanchez, escultor mas joven, que estad presente con una escultura de gran rotundidad vy
fuerza expresiva titulada Zenén. A la generacion de Ferrant también pertenece el escultor Carlos
Ferreira que hizo formas abstractas y organicas en sus obras maduras a partir de la década de los
cincuenta.

La figuracion de los afios sesenta y setenta esta representada, con diferentes vias formales por
obras de Venacio Blanco, César Montafia, Benjamin Mustieles, José Carrilera y José Torres
Guardia. Y también por la escultora Elena Alvarez Laverén, que sigue un camino de estilizacion
en el tratamiento de la forma humana, cercano a la escultura organicista de Henry Moare.

La abstraccion escultérica de los afios sesenta y setenta, tuvo dos caminos esenciales: el expresivo

denoted a certain archaism, totally sculptors who rejected this avant-garde through most of his later work. Ferrant, .
removed from the academic style of tendency and focused on religious Chirino's master, highly praised
Julio Vicent or Manuel Alvarez Laviada. themes: José Azpeitia, a true academic, Chirino's  work and the work of the
Furthermore, the work of Castilian and Susana Polac, who sought a younger sculptor José Luis Sanchez,
realist sculptors, such as Florencio certain archaic renewal. The collection who is represented by his robust and
Cuairan, Luis Benedito and JesUs Otero, includes representative  avant-garde strongly expressive sculpture entitled
was renewed and took a turn towards sculptors  from this era until the late Zeno6n. The sculptor Carlos Ferreira,
animal motifs. 50's: Angel Ferrant, with two works who added abstract and organic forms
consisting of extensions of maquettes to his later works starting in the 50's,
The second category of works in this belonging to his Serie ciclépea, and also belongs to Ferrant's generation.
collection belongs to the rebirth of Martin  Chirino, part of the El Paso
Spanish art between the end of the group, with a work of art from the The figuration of the 60's and 70's is
Civil War and the First Post-War Period, Mediterrdnea  series that explores the formally represented in the works of
when avant-garde artists moved issue of horizontality by using the Venancio Blanco, César Montafia,
towards abstraction. There were two undulating components that run Benjamin Mustieles, José Carrilera and
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ApelLles Fenosa, Orlando furioso,
1971,bronce patinado.

En su anterior ubicaciéon  en el MEAC.
Orlando furioso, 1971, patinized bronze.

In its former location in the MEAC.
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José Torres Guardia, as well as by the sculptor Elena Alvarez
Laverén, who treats the human form in a stylistic manner
similarly to Henry Moore's organic sculpture.

The sculptural abstraction of the 60's and 70's followed two
main paths: a move towards a form of expressive and
geometric art, and the use of iron and steel as sculptural
support materials. The MNCARS collection provides an
example of both these trends and includes an example of the
use of new sculptural materiais, such as ceramics, in the
works of Arcadio Blasco and Elena Colmeiro. The French

artist Fran<;ois Pougheol is represented with an example of his
work directly carved in stone, carried out in the 80's.

José Luis Sanchez uses steel to express the strength of a work
of art, with the same permanence and depth as that of
myths, gods and Greek heroes. José Luis Coomonte and
Antonio Sacramento developed free abstraction based on
natural forms. Lorenzo Frechilla focused on an analysis of
moving forms and on a more expressionist and informal
perspective. His partner, the artist from Madrid Teresa
Eguibar, developed the idea of expanding form with brilliant
materials, and Francisco Barén based his definiton of space
on organic, bulbous and clustered forms.

The collection holds a good example of formal and geometric
art in the work of Amador, Amadeo Gabino (with another
initial figurative work), Feliciano, Pilar de la Vega, Joaquin
Rubio Camin and the Basque sculptor Ricardo Ugarte. The
two works of Ricardo Ugarte that are exhibited reflect a form
of geometric abstraction based on Oteiza's work, which
searched for the constructive nature and potential for
modular growth.

The assignment was triggered by MNCARS's need to find a
location for the sculpture collection exhibited in the gardens
of the former Spanish Museum of Contemporary Art, located
cl0seto the Madrid University. Three MNCARS managers
have already participated in the project: José Guirao, who
assigned the first works to the Vice-Chancellorship  of the
Carlos 1lUniversity; Juan Manuel Bonet, who began the
provisional assignment of works to the Sculpture Museum of
"Las Dehesillas"; and the current manager, Ana Martinez de
Aguilar. We hereby thank themall for their enthusiastic
support of this project, and we also thank various MNCARS
departments, such as the Department for the Registry of
Works of Art, headed by Carmen Séanchez Garcia, the
Department of Conservation and Restoration, headed by
Jorge Garcia Gémez Tejedor, and the restorer Pilar Garcia
Serrano, who has physically participated in most of the
works. Finally, on behalf of the City Council of Leganés, we
are enormously grateful to Luis Arencibia Betancort, Manager
of the Art Department, and to Jorge Gallego for their effort
and dedication.

Carmen Fernandez Aparicio
Head of Sculpture Conservation
MNCARS



y el geométrico, con un punto en comun que es la importancia del hierro y el acero como
materiales de soporte escultérico. Las dos vias estan representadas en la coleccion del MNCARS,
junto al trabajo con materiales nuevos para la escultura como la ceramica con la obra Arcadio
Blasco y de Elena Colmeiro, mientras que el trabajo directo en la piedra estad representado por el
francés Frangois Pougheol con obra de los afios ochenta

El mencionado José Luis Sanchez busca en materiales como el acero la rotundidad de una obra,
que es tan permanente y profunda como la de los mitos, dioses y héroes griegos. José Luis
Coomonte y Antonio Sacramento buscaron desarrollos abstractos libres partiendo de formas de
la Naturaleza. Mientras que Lorenzo Frechilla se centr6 en el estudio de las formas en
movimiento y en una factura mas expresionista e informal. Su compafiera, la madrilefia Teresa
Eguibar trabajo en la idea de la expansion de la forma con materiales brillantes y Francisco
Barén basO sus conceptos espaciales en las formas organicas, bulbosas y arracimadas.

La linea formalista y geométrica esta bien representada en este conjunto. Con obras de
Amador, Amadeo Gabino, del que también se presenta una obra figurativa inicial, Feliciano,
Pilar de la Vega, Joaquin Rubio Camin y el vasco Ricardo Ugarte que hace una abstraccion
geométrica vinculada con Oteiza, pero buscando el caracter constructivo y las posibilidades
de crecimiento modular, como muestran las dos obras incluidas en esta seleccidn.

La formalizacion de este depdsito surgid de la necesidad por parte del MNCARS de buscar una
localizacion museistica a la coleccion de escultura ubicada en los jardines del antiguo Museo
Espafiol de Arte Contemporaneo de la Ciudad Universitaria. En este proyecto han intervenido
ya tres directores del MNCARS, en primer lugar José Guirao que inici0 el depésito de obras en
el rectorado de la Universidad Carlos 11, Juan Manuel Bonet con quien se comenzO el proceso
de cesion temporal de obra al museo de escultura ubicado en Las Dehesillas, trabajo que se ha
culminado con el decidido apoyo de la actual directora Ana Martinez de Aguilar. A todos ellos
hay que agraceder su entusiasta interés en el proyecto, asi como a los diferentes departamentos
del MNCARS que han intervenido, como son el Departamento de Registro de Obras de Arte a
cargo de Carmen Sanchez Garcia, el Departamento de Conservacion Restauracion, que dirige
Jorge Garcia Gémez Tejedor y a las restauradoras Pilar Garcia Serrano que ha intervenido
materialmente la mayoria de las obras, y Ana Iruretagoyena. Y finalmente al Ayuntamiento de
Leganés, y al trabajo y tesén del director del Area Artistica Luis Arencibia Betancort y de
Jorge Gallego
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Leganés.

Vista aérea 1975

Leganés. Aerial view 7975

Leganés.

Vista aérea 2000

Leganés. Aerial view 2000



CAPITULO 1. IA CONFIGURACION

ACTUAL DE IA VILLA

El proceso de la nueva realidad social y de la configuracion actual de Leganés arrancé hacia 1960,

a raiz de la aprobaciéon del Plan de Estabilizacion

de 1959, con el que comenz6é a efectuarse el

ajuste de la economia espafiola, sobre el que se iba a cimentar la "Espafia del desarrollo”: la trans-

formacion apresurada de una nacién agricola subdesarrollada
como la apertura de la Peninsula al exterior,
para nuestro crecimiento econdmico,

en nuestra manera de vivir y en nuestra mentalidad.

Desde la perspectiva del exclusivo desarrollo econdmico,
el decenio fundamental”

rados como

CAPITLE 1.THE C1TY'S CURRENT
LAYOUT

Leganés began working towards a new
social scenario and urban layout in
1960, after the 1959 Stabilization Plan
was approved to adjust the Spanish
economy, as part of the plan envis-
aged for "developing Spain". This in-
volved a hurried transformation of an
agricultural  and underdeveloped  so-
ciety in a modern industrial country,
and the opening of Spain to the out-
side, which turned out to be a deter-
mining factor in its economic growth
and in the modernisation  of Spanish
lifestyle and mentality.

-en palabras del profesor

en un pais industrial moderno, asi
apertura que resulté ser factor determinante tanto
cuanto para los cambios de modernizacion experimentados

los afios sesenta estdn hoy conside-

Ignacio Sotelo-. En el mismo

With respect to this economic growth,
the sixties are now referred to as
"Spain's essential decade", according
to Professor Ignacio Sote lo. Likewise,
Gabriel Tortella indicated that "this
decade may be defined as Spain's in-
dustrial revolution”. However, it is ob-
vious that from a political, social and
cultural point of view, the sixties con-
tinued to produce disastrous results. As
a result, there was a deep '"rift or lack
of coordination between Spain's eco-
nomic and political growth, which were
nonetheless somewhat interrelated. The
sixties entailed a freezing of Spain's
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sentido, Gabriel Tortella ha escrito que "si hay un decenio que pueda identificarse
es éste”, sin por ello negar

la revolucién  industrial
punto de vista politico,

coordinacion
un alto grado de represion
el despegue industrial
ciembre de 1996).

Naturalmente,

sultd especialmente

espafiola
social y cultural
produjo, asi, una profunda vy singular "discrepancia
entre crecimiento
alguna forma estén interrelacionados.
social y cultural,
de Espafia"

ademas de plantear
cias tajantes en el espiritu y en la fisonomia de la sociedad espafiola.
dramético

la década de los sesenta siguid siendo desastrosa.
o0, si se quiere,
econémico y desarrollo politico,

como el de

la evidencia de que desde el
Se

mas prudentemente, la des-

aungue nadie dude de que de
Los sesenta son una etapa de congelacion
a la vez que constituyen
(Ignacio Sotelo, en "Los cuarenta afios", El Pais, 29 de di-

politica, con
el momento decisivo en

problemas politicos, el desarrollo econémico tuvo consecuen-

y determinante el de los fuertes movimientos

Entre aquellos efectos, re-
de emigracion

interior y exterior que se produjeron entonces. Corno ha estudiado Alfonso G. Barbancho ("Las mi-

graciones interiores

political scenario and a high degree of
social and cultural repression, though
these years were decisive in Spain's in-
dustrial take-off" (Ilgnacio Sotelo, ..Los
cuarenta afos", El Pais, 29 December
1996).

Apart from these political difficulties,
Spain's economic growth naturally af-
fected its society's spirit and structure.
A particularly dramatic and determining
factor was the huge number of people
who emigrated within Spain and
abroad. According to Alfonso G.
Barbancho (Las migraciones interiores
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en 1961-70",
s6lo entre 1961 y 1965, al crecer el desempleo de forma alarmante,

espafiolas

Madrid,

espafiolas en 1961-70, Madrid,
Instituto de Estudios Econdmicos,
1975), given the alarming increase in
unemployment  between 1961 and
1965, approximately 900,000 people
within  Spain emigrated from rural to
industrial areas, and a further 450,000
Spaniards emigrated abroad (to
Switzerland, Germany, France and
England in particular). The immediate
effect of internal emigration was a
sharp and unbalanced increase in city
population,  particularly in Madrid,
Barcelona, Asturias and the Basque
Country. The huge impact of this stag-

Instituto de Estudios Econémicos,

1975),

se desplazaron unas 900.000

gering movement of the Spanish popu-
lation, in economic, social and cultural
terms, entailed a rapid impoverishment
of the primary sector and of agricultur-
ally dependent areas, overcrowded
cities, poor housing and urban develop-
ment, deteriorated cultural models and
the 1055 of traditional social values, in-
creased dependence, and a sharpened
rift between the city centre and out-
skirts, between regions, and between
large cities and towns.

In relation to urban development, a
high concentration in large cities and



personas dentro de Espafia, desde las zonas agricolas a las industriales, ademdas de emigrar al ex-
tranjero (sobre todo, a Suiza, Alemania, Francia e Inglaterra) otros 450.000 espafioles. Como re-
sultado inmediato de la emigracion interior, tuvo lugar un incremento muy importante y
desequilibrado  de la poblacién urbana, que se hizo sentir especialmente en Madrid, Barcelona y
el Cantdbrico (Asturias y Pais Vasco). Las consecuencias econdémicas, sociales y culturales de
aquel vertiginosos movimiento de poblacién fueron tan importantes como el empobrecimiento ga-
lopante del sector primario y de las regiones dependientes de la agricultura, la masificacion ur-
bana y las malas condiciones de la vivienda Yy el urbanismo, el deterioro de los modelos culturales
y la pérdida de los habitos sociales tradicionales, el agravamiento de las relaciones de depen-
dencia, asi como la acentuacién del distanciamiento entre centro y periferia, entre regiones dife-
rentes, y entre capitales y pueblos.

Centrandonos en el tema del urbanismo, la concentracion extraordinaria en las grandes ciudades y
el ritmo acelerado de crecimiento poblacional plantearon de inmediato a la politica urbana la or-

ganizacion de las denominadas "areas metropolitanas”, las cuales no se redujeron a los limites es-
trictos del perimetro de la ciudad, sino que comprendieron un territorio maés dilatado, relacionado

accelerated growth in the population Paracuellos del Jarama, Pinto, Pozuelo
immediately gave rise to "metropolitan de Alarcon, Rivas-Vacia-Madrid, Las . " . )
areas". These areas extended beyond Rozas, San Fernando de Henares, Patio de Sabatini.  Universidad
the city boundaries but remained Torrejon de Ardoz, Velilla de San Car,los t - o
strongly dependent. Furthermore, the Antonio, Villanueva de la Cafiada, Patio. of the'Sablatlm Building.
municipaliies  in these areas suffered Villanueva del Pardillo and Villaviciosa Carlos 1/1University.
the direct consequences of a growing de Udon. This metropolitan  area was
tentacular city. divided into three sectors: Sector 1, to
the North, with "dormitory" towns for
Madrid's metropolitan ~ belt consisted of the services sector; Sector 2, to the
the following  municipalities: South-East, essentially for services but
Alcobendas, Alcorcén, Boadilla del with a few important “dormitory
Monte, Brunete, Colmenar Viejo, towns"; and Sector 3, to the West, for
Coslada, Getafe, Leganés, Madrid, leisure and dormitory purposes
Majadahonda, Mejorada del Campo, (Informe de Fundacién Foessa, Madrid,
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con la metropoli en un fuerte grado de dependencia,
frieron los resultados

En el caso de Madrid, el area metropolitana
guientes municipios:  Alcobendas,  Alcorcoén,

Coslada, Getafe, Leganés, Madrid, Majadahonda,
Pinto, Pozuelo de Alarcén, Rivas-Vacia-Madrid,
de Ardoz, Velilla de San Antonio,
Villaviciosa de Odén. A su vez, esta area metropolitana
cuyas poblaciones se orientaban a las funciones
Este, prioritariamente  dedicado a servicios, aunque
dormitorio”; y 3, Oeste: orientado al esparcimiento

Madrid, 1972). Leganés, enclavado
las caracteristicas,
concentracion

en la ronda Sur-Este,
ventajas y problemas derivados
urbana.

1972). Leganés, in the South-East
sector, soon experienced all the charac-
teristics, advantages and disadvantages
of this internal immigration and urban
concentration.

Vista general del parque del barrio
Campo de Tiro con conjunto
escultdrico.

Genera/ view ot the seu/ptures in the

"Campo de Tiro" park. Until 1960, according to Juan Benito

Arranz (Leganés: un municipio subur-
bano de Madrid), Leganés was a rural
Castilian town, mainly inhabited by
country farmers and market gardeners.
Consequently, until the end of the
fifties, "small properties and scattered
plots of land were prevalent

throughout Leganés as a result of a
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territorio
directos de la expansion de una ciudad tentacular.

cuyos centros municipales

se definid6 corno un cinturén
Boadilla del Monte,
Mejorada del Campo, Paracuellos
Las Rozas, San Fernando de Henares, Torrejon
Villanueva de la Cafada,
se dividia en tres sectores:
y al sector de servicios;
importantes
(Informe de Fundacion
iba a experimentar
de este proceso de inmigracion

de "dormitorio"
incluyendo
y dormitorio

Su-

constituido
Brunete,

por los si-
Colmenar Viejo,
del Jarama,

Villanueva del Pardillo vy

1, Norte,

2, Sur-
focos de "ciudad-
Foessa,
muy pronto todas
interior y de

lengthy transfer process and family suc-
cession", giving rise to "a sharp con-
trast between irrigated land (which was
directly exploited) 9.3 and dry land
(which was leased). As a result, dry
land was sown and distributed in a uni-
form manner, whilst market gardens
were varied and mostly sown, with
water wheels or engines. €..) There are
very early references to the abundant
vegeta bies existing in Leganés. €..) The
market gardens of Leganés also had
the advantage of being clOse to
Madrid".  In this economic scenario, the
population of Leganés doubled in the



Hasta 1960 Leganés, como ha estudiado Juan Benito Arranz (“Leganés: un municipio suburbano

de Madrid"), estaba configurado como un pueblo rural castellano, poblado fundamentalmente por
hombres de filiacion campesina: labradores y hortelanos. Asi, hasta finales de la década de 1950
"en todo el término de Leganés domina la pequefia propiedad y la dispersién parcelaria como re-
sultado de un largo proceso de enajenacién y herencias familiares”, acusandose un "fuerte con-
traste entre regadio y secano: en el primero domina en absoluto la explotacion directa (...) yen el
segundo existen explotaciones en arrendamiento. En resumen, frente a la monotonia del cultivo
y dibujo de las parcelas correspondientes al secano, contrasta el rico muestrario de formas y cul-
tivos de las huertas, las mas de las veces en torno a la noria o al motor. () Desde muy remotas
épocas se habla ya de la abundancia de hortalizas en Leganés. (w) Las huertas de Leganés tienen
también un beneficio de la proximidad de Madrid". Sobre aquella economia, en la primer mitad
del siglo XX Leganés habia doblado su poblacion, que siendo de 4.148 habitantes en el afio 1900,
alcanz6 los 8.539 habitantes en el afio 1960.
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Pero a partir de los afios iniciales de la década de los sesenta y hasta mediados de la década de
los setenta, Leganés va a experimentar un crecimiento demografico extraordinariamente  rapido,
pasando de los 8.359 habitantes de 1960 a los 13.927 habitantes en 1965, a los 57.537 en 1970 y
nada menos que a los 136.900 en 1975, produciéndose una densidad de poblacion excesiva, mien-
tras que disponia -como los demdas pueblos del sector Sur-Este, el mas desfavorecido del cinturon-
de unos presupuestos municipales de los mas bajos dentro del area metropolitana madrilefia, com-
pletamente insuficientes para atender a las necesidades de todo tipo del municipio. La consecuencia
inmediata fue la de una desastrosa desorganizacion social. Asi lo consideraba el propio "Informe
sobre la estructura social de la provincia de Madrid", editado en 1972: "la situacién no es demasiado
halagiiefia para estas areas y comarcas, que no disponen de medios econdmicos ni institucionales
para hacer frente al desusado crecimiento. Entre otras muchas cosas, se puede apuntar que la rapidez
del fendmeno (...) y su amplitud contienen las primicias de una seria desorganizacion social, ya que
los inmigrantes no se identifican culturalmente con su nuevo lugar de residencia y las grandes vi-
llas no tienen la posibilidad de aculturarles, es decir, integrarles en el campo de los comporta-
mientos sociales. En efecto, tradicionalmente, el proceso de asimilacion de los inmigrantes de origen
rural tiene lugar generalmente por la adopcién de modelos de comportamiento urbanos imitados.

first half of the XX Century, from 4,148 needs. The immediate effect of this mores. In fact, rural immigrants gener-
inhabitants in 1900 to 8,539 inhabi- was great social disorganisation. The ally become part of their surroundings
tants in 1960. Informe sobre la estructura social de la by adopting and imitating models of
provincia de Madrid, edited in 1972, urban conduct. But once too many im-
From the early sixties until the mid sev- confirmed this: "the situation of these migrants are crowded together in the
enties, the city of Leganés grew ex- areas and regions is not very promising; same outlying neighbourhoods, adapta-
traordinarily  rapidly, increasing from they have neither the economic nor in- tion to city life and modemisation be-
8,359 inhabitants in 1960 to 13,927 in- stitutional means to face their unusual come harder".
habitants in 1965, to 57,537 in 1970, growth. Amongst other issues, the
and to an overcrowded population of speed (...) and scope of this phenom- Faced with these huge needs and se-
136,900 in 1975. Like other towns in enon bore the first fruit of a serious so- rious socio-cultural difficulties, Leganés
the South-East sector, the belt' s most cial disorganisation, since immigrants welcomed the massive arrival of rural
underprivileged  area, Leganés was as- had no cultural connection with their immigrants from Andalucia,
signed one of Madrid's lowest budgets new home and large cities were unable Extremadura and Castilla-La Mancha.
and was unable to cover all of the city's to integrate them into their social These immigrants settled around

26



Pero en la medida en que los inmigrantes son demasiado numerosos Yy en la medida en que se amon-
tonan en los mismos barrios periféricos se hace mas dificil el proceso de adaptacién a la vida urbana
y el proceso de modernizacion".

Con aquellas carencias tan graves y con aquellas dificultades socioculturales tan penosas
Leganés acogié la llegada masiva de una poblacion numerosa, procedente del medio rural an-
daluz, extremefio vy castellano-manchego, que venia al cinturon de Madrid con voluntad de con-
vertirse en obreros y empleados, formando una especie de "ejército de reserva para el trabajo",
un factor tipico en el funcionamiento de la economia de mercado, como escribié Valeriana
Bozal. Entonces comenzd una acelerada transformacion de Leganés y de su paisaje tradicional,
urbanizado vy edificado segun la arquitectura castellana, con casas de tapial y mamposteria re-
vocada, y algunas de ladrillo, construidas generalmente en dos plantas, que iban a ser barridas
por una arquitectura de consumo de muy baja calidad, por "casas de pisos" concebidas como
"edificios para dormir”, que Bozal llama "grandes colmenas de transito, y en las que el espacio
debe ser aprovechado al maximo, a las que dificilmente podriamos Illamar viviendas" (“Historia
del arte en Espafia”, 22 ed. Madrid, 1973). Estas construcciones de baja calidad, estos tan hu-
mildes "blogues de viviendas", rodearon -y, en gran medida, invadieron- el casco antiguo de
Leganés, que se convirtio en "el centro" o ndcleo histdrico, al tiempo que iban apareciendo las
primeras instalaciones industriales  fuera del casco urbano. Entonces, como ha estudiado
Eugenio Villarreal, "la actividad de la poblacion cada vez se orienta mas hacia los sectores se-
cundario (industrial) y terciario (servicios). Se comienza a perfilar la ciudad-dormitorio al ser
mucho menor la oferta de trabajo que la demanda de la poblacion en la propia ciudad y tener que
salir fuera, a Madrid fundamentalmente.  ("Apuntes para la Historia de Leganés", en El "antiguo
y nuevo Leganés”. Ayuntamiento de Leganés, 1987).

Madrid with the intention of becoming Edition, Madrid, 1973). These low-

workers and employees, a kind of "re- quality buildings and humble "blocks . .

serve work force" in a market of homes" surrounded and, to a large Vista parcial de la Plaza de los
economy. according to Valeriano Bozal. extent, invaded, the old quarter of gat0§. .,

Leganés then began a rapid transfor- Leganés, which became the "city Partial view of Plaza de los Gatos.
mation and its traditional landscape as centre" or historic quarter, whilst in-

a Castilian town, with stone and brick dustrial premises began to appear out-

two-storey  houses, amongst others, side the city. At the time, according to

were soon swept away by poor quality Eugenio Villarreal, "the population's

consumer architecture, by "blocks of activity began to gradually focus on the

flats" or "dormitory  buildings”, which secondary (industrial) and tertiary (serv-

Bozal referred to as "large busy hives ices) sectors. Dormitory towns began to

one could hardly call homes, in which appear as the number of available jobs

space was filled to the maximum" was unable to cover the demands of

(Historia del arte en Espafia, Second the city population, who mostly moved
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Asi pues, dentro del importante

adelante,
miento.
Industrial

En este tiempo, en
(1965), General

Casco y Ensanche (1968), Parcial de Zarzaquemada
de la Avenida del 2 de Mayo (1975). Consecuentemente,
urbanistico
politica que se seguia viviendo en Espafia,
Al final de aquella etapa Leganés estaba configurado

por el despegue demogréfico,
congelacion
cultural.
gue se confundian

Una segunda fase de este proceso es la comprendida

lo referente

periodo de desarrollo y modernizacion
se produjo entre 1960 y 1975 una primera etapa caracterizada por un muy rapido creci-
se aprobaron
de Leganés (1966), Parciales de La Fortuna (1965 y 1968), Parcial de
(1968), Parcial de El Carrascal

al urbanismo,

e industrial

con la transicion politica desde el franquismo a la democracia.

siciéon" fue Manuel
Consistorio
elegido democraticamente

to Madrid (" Apuntes para la Historia de
Leganés”, El antiguo y nuevo Leganés.
Ayuntamiento  de Leganés, 1987).

Consequently, during the significant de-
velopment and modernisation that took
place and is still taking place in Leganés,
an initial stage of very rapid growth ma-
terialised between 1960 and 1975.
During this time, the urban development
sector witnessed the approval of the
Industrial Estate Plans (1965), General
Plan for Leganés (1966), Partial Plans for
La Fortuna (1965 and 1968), Partial Plan
for the City Centre and New Suburbs
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Matheo Luaces,
local. Mas adelante,
alcalde Ramon Espinar,

(1968), Partial Plan for Zarzaquemada
(1968), Partial Plan for El Carrascal
(1974) and Partial Plan for Avenida del 2
de Mayo (1975). Consequently, there
was an initial take-off in demographic,
urban and industrial activity in Leganés,
whilst Spain's political scenario remained
frozen and entailed great social and cul-
tural repression. Towards the end of this
period, Leganés was becoming a tight
unit, merging the city centre and its sub-
urbs.

The second stage too k place between
1976 and 1985, coinciding with Spain's

esta primera etapa se caracterizd
de Leganés, cuanto por la experiencia
con un alto grado de represion

de Leganés, que hoy sigue
los Planes del Poligono

(1974) y Parcial

tanto
de
social

como un apretado conjunto en el
el casco urbano de la ciudad y su correspondiente

area suburbana.

entre 1976 y 1985, afios que se corresponden

En Leganés "el alcalde de la tran-
elegido por el grupo de concejales
en 1979, el pueblo de Leganés fue convocado a las urnas, siendo
del PSOE, partido que gobernaria

que conformaban el

la ciudad en

political transition from Franco's dicta-
torship to democracy. Manuel Matheo
Luaces acted as "mayor for the transi-
tion" in Leganés, and was elected by
the Local Council. Later and, in 1979,
the people of Leganés were called to
the polls and Ramén Espinar was dem-
ocratically elected mayor (he belonged
to the PSOE party, which later gov-
erned the town in coalition with PCE).
The decade was hopeful, vital and cre-
ative in political terms, but it suffered
economically with the international oil
crisis of 1973. During these years, the
city of Leganés became consolidated



coalicion con el PCE. Fue una década ilusionada, dinamica y creativa politicamente, pero que
hubo de soportar una crisis econdémica grave, originada por la crisis internacional del petroleo,
que se habia iniciado en 1973. En aquellos ai'ios Leganés se consolida demograficamente, dentro
de un proceso poblacional ralentizado, en el que cesa la inmigracion desde otras regiones, pa-
sando la poblacion a tener 153.477 habitantes en 1979 y 168.292 en 1984. Se aprueban los Planes
Parciales de Los Frailes (1976 y 1978), Los Estudiantes (1978) y Poligono Industrial de San José
de Valderas (1977), asi como el Plan General de Ordenacion Urbana de Leganés (1985), tratando
de -en palabras de Eugenio Villarreal- "abordar las diferentes deficiencias urbanisticas existentes
en Leganés, y ordenar racionalmente las nuevas situaciones que se planteen”. Los resultados de
la crisis economica general experimentada en aquella década tuvieron para Leganés el grave re-
sultado de contabilizar unos 14.000 parados en 1986.

Con el nuevo Plan General de Ordenacion Urbana de 1985 puede fecharse el inicio de la tercera
y actual etapa del periodo de desarrollo y modernizacion de Leganés, que coincide con el co-
mienzo del nuevo periodo de capitalizacién vy crecimiento de Espai'ia, incorporada a la Union
Europea, una etapa llena de esperanzas, esfuerzos vy realizaciones, por mas que entre 1991 y 1994

and received less occupation, as people arise”. As a result of the general eco-
stopped emigrating from other regions. nomic crisis suffered in the decade, . L.
) . . . Vistas panoramicas del Museo de
As a result, the population of Leganés Leganés registered some 14,000 unem- 3
increased from 153,477 inhabitants in ployed in 1986. Ezﬁzlrt:rr:ic (\j,iee\,\l,;eg;n?;é Sculpture
1979 to 168,292 inhabitants in 1984. ,
The Partial Plans for Los Frailes (1976 The new General Plan for Urban Layout Museum  of Leganés.
and 1978) were approved, as well as of 1985 marked the beginning of the
Los Estudiantes (1978), the Industrial third and current stage in the develop-
Estate of San José de Valderas (1977), ment and modernisation of Leganés.
and the General Plan for Urban Layout The stage coincided with new capital-
in Leganés (1985), in an attempt, to ization and growth in Spain, now a
quote Eugenio Villarreal, "to tackle member of the European Union, a time
some shortcomings in the urban devel- of hope, effort and activity, despite a
opment of Leganés and to rationally short but serious economic recession
sort out any new situations that could between 1991 and 1994. These essen-
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se sufriera una corta pero fuerte recesion economica.
asimismo fundamentales para Leganés, marcando con fuerza el cariz econémico Yy social de la
ciudad. En el mismo afio 1985 el Ayuntamiento aprobd el nuevo escudo de la Villa, el cual podria
servir de emblema a este proceso tan rico en proyectos, tan abierto en perspectivas Yy tan noble en
ambiciones, al tiempo que tan decidido a corregir los anteriores errores urbanisticos, asi como a
dotar a la poblacion de las infraestructuras que le corresponden, desde las culturales y sanitarias
a las deportivas y de tiempo libre. Se trata de un tiempo marcadamente socialista en el gobierno
de Leganés, como volvieron a testificar las elecciones municipales de 1987, en que fue elegido al-
calde Fernando Abad, del PSOE, partido que obtuvo la mayoria absoluta con 16 concejales, frente
a los 5 del CDS, los 3 de AP y los 3 de IU. El hecho lo confirmaron las elecciones siguientes, de
1991, en que el PSOE obtuvo 31.767 votos; ID, 13.631; PP, 13.438 Y CDS, 3.377, siendo elegido
nuevo alcalde José Luis Pérez Raez, quien, reeligido seguidamente, sigue hasta hayal frente del
Consistorio.

Se trata de unos afios que estan resultando

Un hecho relevante en esta etapa ha sido la conversion
Ley 9/1989 fue creada la Universidad Sur, denominada

de Leganés en ciudad universitaria. Por
Carlos 11l, cuya sede se reparte en dos

tial years strongly marked the city's
economic and social complexion. In
1985, the Town Council approved the
new city shield, as an emblem of this
fruitful and ambitious process, which
also intended to remedy previous mis-
takes in urban development and pro-
vide the population with the necessary
infrastructure, from cultural and health
centres to sports and leisure facilities.
The era had a marked socialist stance
in the history of the city's government,
as confirmed by the municipal elections
of Leganés in 1987, in which Fernando
Abad was elected mayor. His party,
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PSOE, obtained an absolute majority
with 16 councillors, as opposed to 5
for COS, 3 for AP and 3 for IU. The
1991 elections confirmed PSOE's suc-
cess, with 31,767 votes; IU, 13,631, PP,
13,438 and COS, 3,377, as a result of
which José Luis Pérez Raez was elected
mayor, was subsequently re-elected,

and today still governs the Council.

A relevant event at the time was
Leganés's transformation  into a univer-
sity city. By virtue of Law 9/1989, the
Universidad Sur or Carlos 1 University
was established on the Leganés and

Getafe campuses. Courses in Leganés
began on 2 October 1990, offering
Computer Studies, Library Science and
Oocumentation.  The Technical College
initially offered Industrial Engineering
and later included other
Telecommunications specialties, as well
as the Schools of Law and Social
Sciences. The initial project envisaged a
fully operating campus in Leganés for
some five thousand students. The vice-
chancellorship and emblematic head-
quarters of the Carlos 1 University in
Leganés are located in the historic
Sabatini Building, named after its archi-



campos: Leganés y Getafe. Los cursos en Leganés comenzaron el 2 de octubre de 1990, impar-
tiéndose las especialidades de Informatica, Biblioteconomia y Documentacion. Ademas, acoge la
sede de la Escuela Politécnica Superior, que imparte Ingenierias Industriales, ampliandose se-
guidamente a otras especialidades de Telecomunicaciones, y asimismo Ciencias Sociales y
Juridicas. EI proyecto inicial contemplaba que, a pleno rendimiento, el campus de Leganés de-
beria acoger unos cinco mil alumnos. El rectorado y sede emblematica de la Universidad Carlos
11 en Leganés es el historico Edificio Sabatini, que toma su nombre de su arquitecto, el neocla-
sico Francisco Sabatini, que lo construyé para ser inaugurado en 1783 como cuartel de las
Reales Guardias Walonas, que participaron en el motin de Esquilache. Posteriormente fueron va-
rios los ejércitos que pasaron por sus instalaciones, como la Divisién de Husares franceses, los
regimientos de Isabel 1l y otros mas que lo ocuparon hasta julio de 1991, realizandose su actual
remo delacion entre 1993 y 1998. En 1994 se inauguré el nuevo Edificio Agustin de Betancourt
de la Escuela Politécnica, y en el curso académico 1998-1999 se inauguraron los edificios de
nueva planta Biblioteca Rey Pastor y Auditorio Padre Soler, haciéndolo posteriormente el
Edificio Torres Quevedo, y por ultimo el Poli deportivo y la Residencia de Estudiantes Fernando
Abril Martorell.

tect, the neoclassic Francisco Sabatini, 1999 academic year, the new Rey

who constructed the building for its in- Pastor Library and Padre Soler ) L

auguration in 1783 as the military Auditorium  (which later became the Vistas  panoramicas , del Museo de
. ) Escultura de Leganés.

quarters of the Wallon Guards who Torres Quevedo Building) were inaugu- ; ) h |

took part in the Esquilache mutiny. rated and, finally, the Sports Centre ! Panoramic fV|eW5 ‘?t the Sculpture

Subsequently, several armies were ac- and the Fernando Abril Martorell I Museum  of Leganes.

commodated on the premises, such as Student Residence Hall were opened.

the French Hussars Division, the regi-
ments of Isabel 11 and other armed
forces that occupied the building until
July 1991. Its current renovation was
carried out between 1993 and 1998
and the new Agustin de Betancourt
Building for the Technical College was
inaugurated in 1994. During the 1998-
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11.HE CITY'S CURRENT

Leganés has grown over the last twenty
years into a new enriched city, gradu-
ally removing its impersonal thick belt
of cheap apartment blocks of the six-
ties and seventies, and benefiting from
new residential areas, state-subsidized
housing and modern architecture, as
well as wide open spaces, avenues,
roundabouts, squares, gardens, parks
and fountains.

The two-fold strategy applied consisted
of recovering and increasing the value
of the city's historie quarter and artistic
heritage; and to endow the neglected
and chaotic suburbs with monumental
value. New or remodelled areas were
redefined for urban development pur-
poses, whilst sculpture and public art
were used to decora te and give char-
acter to the city as part of its identity.
This shock treatment, in urban devel-
opment and artistic terms, as opposed

José Noja, Monulllento
inoxidable.

Monumento a los Derechos Humanos,

a los Derechos

to the traditional "cement and tar"
formula, is enabling Leganés to grow
and endow its community with human
warmth, cultural identity and social
welfare. The city of Leganés is cur-
rently being transformed in urban de-
velopment terms into a place where
"things happen”, with an individual
artistic character embodied in its sculp-
ture park, a remarkable collection of
open-air monuments, statues and
sculptures.

Consequently, Leganés has now be-
come a growing city with a unique
urban profile, largely due to its spectac-
ular collection of public sculpture that
holds some two hundred works.

What are the main types of sculpture
that give Leganés its distinct personality
and distinguishing characteristics, and
what role do they play in society?

HUIllanos, 1998, acero cortén y acero

1998, Cor-ten steel and stainless steel.
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CAPITULO 11.FUNCIONES SOCIALES DE LA
ESCULTURA EN LEGANES

De esta manera, en los dltimos veinte afios Leganés se ha venido
configurando con una nueva y ~nriquecida morfologia urbana, bo-
rrando progresivamente la im~gen impersonal de aquel cinturén
espeso de bloques de pisos bar~tos levantados en los afios sesenta
y setenta, dotal ose de grandes mejoras en un nuevo penmetro
construido de barriadas de ca~as unifamiliares, viviendas prote-
gidas y edificaciones de arquitJctura moderna, y asimismo de una
red de amplios espacios abiertbs, avenidas, glorietas, plazas, jar-
dines, parques Yy fuentes.

En todo ello se ha seguido la doble estrategia de recuperar en lo

posible y poner en valor el cel~tro histérico y su patrimonio, vy, a

la vez, monumentalizar la pel}iferia, anteriormente tan abando-

nada y cadtica. Dentro de estab estrategias se esta siguiendo, por
una parte, un proyecto de configuracién de nuevos o de remddelados espacios de trascendencia
urbanistica, y, de otra parte, un programa de escultura y arte riblico a los que se encomienda el
cumplimiento de funciones ornamentales vy de sensibilizacié~ diferenciadora, procurando inclu-
sive que sirvan de sefias de identidad de la Villa. Con esta sierte de tratamientos de choque de
caracter urbanistico y artistico, frente a la dureza de la "culltura del cemento y del asfalto”,
Leganés estd ampliando y dando calor humano, signos culturales y bienestar social a sus espacios
comunitarios. Leganés es hoy un lugar urbanisticamente transfobrmado y movido, en el que "pasan
cosas", y artisticamente se ha convertido en una ciudad pers:onalizada por su parque de escul-
turas, integrado por un conjunto singular de monumentos, estituaria e intervenciones escultéricas
al aire libre.
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First are the commemorative  monu-
ments, which act as symbols of collec-
tive memoirs. These include, amongst
others, the monuments dedicated to in-
dividuals who played an important role
in the history of the city, such as El
Marqués de Leganés, Churriguera,
Ventura Rodriguez, Sabatini, Los
Hermanos Rejéon or Homenaje al
Concejal Serafin Diaz Antén. Other
monuments are erected as landmarks

of contemporary history, such as
Monumento a la Constitucién, Obelisco
del Quinto Centenario, Monumento a
los Derechos Humanos 1948-1998 and
Homenaje al Milenio. Another set of al-
legoric, civic and religious monuments
is used for commemorative  purposes:
Libertad, Aguadora, Mujer de la luz,
Monumento  al Trabajador, Cruz de San
Salvador and San Nicasio.

En consecuencia,

gular, que se debe en gran parte al espectacular

ronda las doscientas obras.

¢Cuales son los géneros principales

Leganés una personalidad

Destacan en primer lugar los monumentos
de la memoria colectiva. Estan, entre otros, los dedicados a personajes estrechamente
a la historia de la Villa, como EI Marqués de Leganés,
Los Hermanos
los erigidos como hitos de la historia contemporanea,
el Obelisco del Quinto Centenario,
al Milenio.
de carécter alegodrico,

Austria,
asimismo
a la Constitucion,
1948-1998 y el Homenaje
monumentos
Monumento

Sabatini,

al Trabajador,

A otro respecto,
reconocimiento
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distinta y una caracteristica

el de honrar la memoria personal

The wish to honour past artists and
politicians  with social recognition in
Leganés led to an important series of
heads and portrait busts, including Este
es Cervantes, Carlos 111Rafael Alberti,
Miguel Hernandez, Pablo Iglesias,
Dolores Ibarruri-Pasionaria,  Salvador
Allende, Gabriel Celaya and Carmelo
Bernaola.

Another outstanding cycle of public art
are the symbolic sculptures and sculp-
tural contributions used to identify the
city: the architectural project De la Luz
y de los Arboles, located in one of the
access roundabouts, the grand Puerta
del Aire, the controversial and inter-
esting Fuente de LE-GA-NES, and the
huge Satélite sphere, as part of the Fair
Grounds, together with Flores de
ciudad.

y las funciones

conmemorativos,

Rejon o el Homenaje

civico vy religioso,

Iglesia 'y monumento
Church and monument

sociales de esta escultura

diferencial?

Churriguera,
al Concejal

conmemorativas
como Libertad, Aguadora.
Cruz de San Salvador y San Nicasio.

At a different level there is abundant
ornamental sculpture, which person-
alises practically all of the city's public
spaces. This wide and diversified cycle
holds ambitious and quality works of
prominent artists, such as Obelisco in
Plaza de la Comunidad, the fantastic
Caballo del Agua and the monumental
Torso, both on Avenida del
Mediterraneo, Orestes on Paseo de la
Solidaridad and, particularly, a set of
excellent pieces now held at the
Leganés Museum of Sculpture and
arranged within the Carlos 1l
University.

a San Nicasio.
to San Nicasio.

Leganés se presenta hoy como una ciudad joven dotada de un perfil urbano sin-
conjunto de su escultura publica,

cuyo fondo

los cuales funcionan como emblemas

vinculados
Ventura Rodriguez,

Serafin Diaz Antén. Destacan

como es el caso del Monumento
el Monumento
También cumple funciones

a los Derechos Humanos
otro grupo de
Mujer de la luz,

de artistas y politicos que gozan en Leganés de
social, la Villa cuenta con una destacada serie de cabezas y bustos-retrato.

Entre

que otorga a

Juan de



otros, tenemos el titulado Este es Cervantes, Carlos 1JI, Rafael Alberti, Miguel Hernandez, Pablo
Iglesias, Dolores Ibarruri-Pasionaria, Salvador Allende, Gabriel Celaya y Carmelo Bernaola.

Otro ciclo excelente de este arte publico es el de las escultural e intervenciones  escultdricas de
sefializacion  simbolica de la geografia urbana. En este capituld hay que destacar la intervencion

arquitectonica De la Luz y de los Arboles situada en una de la~Iglor,ietas de entrada, la grandiosa
Puerta del Aire, la controvertida e interesante Fuente de LE-G'A-NES vy la gran esfera Satélite, la
cual, junto con la instalacion Flores de ciudad, hace de indicador en el Recinto Ferial.

Capitulo diferente 'y muy numeroso es el de la escultura ornLnental, que sensibiliza practica-
mente todos los espacios publicos de la Villa. En este ampliolly muy diverso ciclo descuella un
grupo bien nutrido de obras ambiciosas de artistas destacadosj que son piezas de calidad indis-
cutible, tales como el Obelisco de la Plaza de la Comunidad, el fantastico Caballo del Agua vy el
Torso monumental enclavados ambos en la Avenida del Medit~lrréneo, el Orestes del Paseo de la
Solidaridad vy, asimismo y en especial, todo un conjunto de piezas excelentes hoy integradas en
el Museo de Escultura de Leganés, y las dispuestas en los edificios y en el campus de la
Universidad Carlos IlI. |
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11. THE LEGANES
SCULPTURE

38

MUSEUM

OF

The idea of creating a monographic
museum dedicated to contemporary
sculpture in Leganés stemmed from a
Town Council project of 1984. The
timing of this proposal could not have
been better: at the beginning of the
eighties, Spain was witnessing a stag-
gering increase and enthusiastic accept-
ance by society of a radically new type
of sculpture that totally departed from
tradition and which almost ignored the
historie avant-garde trends in between
the wars and the constructivism and
expressive abstraction of fiftes and sev-
enties sculpture. In short, Spanish
sculpture was being radically redefined
in 1984 and no longer looked towards
the harmonious human and animal fig-
ures of traditional statues or the
masses, volumes and hollows of ab-
stract sculpture. Instead, it interrelated
object and space to create arrange-
ments and installations and also config-

ured and gave warmth to city areas, ar-
chitectural spaces or natural areas,

using various techniques and materials.
Furthermore, this new sculpture was in-
spired by organic bodies subjected to a
strongly expressive primitivism with dis-
locating effects in form and scale.

During the first few months of 1984,
the Fundaciéon Caja de Pensiones in
Madrid held a famous collective exhibi-
tion entitled En tres dimensiones, in
which nine artists from five artistic
communities presented their innovative
proposals: Madrid (workplace of Mitsou
Miura, Eva Lootz and Adolfo Schlosser),
Barcelona (where Susana Solano and
Tom Carr had their workshops),
Valencia (workplace of Angeles Marco
and Miquel Navarro), Santiago de
Compostela (where Francisco Leiro
lived) and Las Palmas de Gran Canaria
(home of Tony Gallardo). The exhibition



La creacién en Leganés de un museo monografico dedicado a la es-
cultura contemporénea arrancO ae un proyecto que el Ayuntamiento
se plante6 en 1984. Se trataba de una propuesta cuyo primer es-
guema no podia nacer mas puntpalmente, supuesto que el comienzo
de los afios ochenta estaba viendo producirse en Espafia el auge ver-
tiginoso y la aceptacion social ~ntusiasta de una escultura radical-
mente nueva, que nada tenia que ver con la estatuaria tradicional y
que inclusive tenia en poca consideracién las aportaciones de la es-
cultura de las vanguardias histé~icas de entreguerras y los lenguajes
de las segundas vanguardias, o sea, los estilos constructivista y de
abstraccion gestual de la escultura desarrollada entre los afios cin-
cuenta y setenta. En definitiva, kn 1984 la nueva escultura espafiola
atravesaba por una fase de red~finicion radical, y ya no se identifi-
caba ni con las arménicas figuras humanas y animales de la estatuaria tradicional, ni con las masas,
volimenes y huecos de la escultura abstracta, sino que se basaba, por una parte, en relacionar objetos
y espacios entre si, para crear ensamblajes e instalaciones; por otra parte, en configurar y sensibilizar
-con técnicas y materiales muy diversos- sitios urbanos, espacio~ arquitecténicos o lugares naturales;
y, por otro lado, en inspirarse en cuerpos 0 en miembros organic s a los que se sometia a tratamientos
primitivistas fuertemente expresivos, asi como a efectos dislocadores de forma y de escala.
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was a huge cultural and social success
and encouraged the Town Council of
Leganés to represent these same or
similar works on a large scale and in
the open airo

The sculptor Luis Arencibia, in an at-
tempt to perpetuate the spirit of new
sculpture and the exhibition's works in
Leganés, later recalled how the pro-
posal was enthusiastic, yet difficult to
put into practice: "At a time when the
city was still intent on completing its in-
frastructure, constructing new facilities
and curing the huge wounds left be-
hind by the urban development of the
sixties, we had a wishful plan to make
Leganés a landmark of the most avant-

project, visited Leganés over the next
few months to select a site for the new
museum and, ayear later, in February
1985, the Antonio Machado Municipal
Hall exhibited the maquettes of the en-
visaged sculptures. Given the signifi-
cance of the project, the social media
covered the issue. Francisco Calvo
Serraller, an art critic of El Pais news-
paper, described the "stimulating

urban development project” behind
this sculpture museum, representing "a
step in municipal politics of the highest
level", which would "strengthen the
signs of identity of this young city", en-
abling Leganés to open "a path that
could easily be followed by other
densely populated areas of Spain's city

made achievements but we also made
mistakes". The architects Pérez-Pita and
Junquera presented an initial project
for the museum which was followed by
another less costly project, presented
by two of the sculptors invited to ex-
hibit their works: Tony Gallardo and
Mitsou Miura. The Autonomous
Community of Madrid, which was then
helping to finance the project, pre-
sented a third proposal drawn up by
Fernando Roch. Eventually, this project
was only partly executed and the mu-
seum, as it now stands, was designed
by the architect Benjamin Garcia Rubio
and the sculptor Miguel Pifiar, with the
significant contribution  of the Escuela
Taller de Leganés.

garde art of the time". (Leganés. Arte outskirts"
en la calle. Ayuntamiento  de Leganés,
2001). The architects Fernandez

Ordéfiez, Pérez-Pita and Junquera, and

nearly all the sculptors involved in the

Arencibia has recognised that the
project “"was gradually put into prac-
tice; we had our ups and downs, we

Sala municipal de exposiciones.
el Museo de Escultura.
Municipal exhibitions hall. 1984. Initial maquettes and projetcs for the Sculpture
Museum.

1985. Primeras maquetas y proyectos para

En los primeros meses de 1984 se celebr6 en Madrid, en las salas de la Fundacion
Pensiones, una famosa exposicion colectiva titulada En tres dimensiones, que presentaba propo-
siciones muy innovadoras de nueve artistas representativos de cinco escenas principales de
nuestra comunidad artistica: Madrid (donde trabajaban Mitsou Miura, Eva Lootz y Adolfo
Schlosser), Barcelona (donde tenian sus talleres Susana Solano y Tom Carr), Valencia (lugar de
trabajo de Angeles Marco y Miquel Navarro), Santiago de Compostela (donde residia Francisco
Leiro) y Las Palmas de Gran Canaria (de donde procedia Tony Gallardo). La muestra tuvo un éxito
cultural y social extraordinario, éxito del que surgié la idea del Ayuntamiento de Leganés, con-
sistente en realizar a gran formato aquellas mismas obras u otras semejantes de los escultores de
aquella exposicion, e instalarlas al aire libre en el pueblo.

Caja de

Uno de los iniciadores del proyecto de perpetuar en Leganés el espiritu de la nueva escultura y
las creaciones de aquella muestra, el también escultor Luis Arencibia, ha recordado después el ca-
racter entusiasta y las dificultades de realizacion de la propuesta: "En una época en la que la
ciudad pujaba todavia por acabar sus infraestructuras, por iniciar equipamientos y por restafiar
las enormes heridas que el urbanismo de los 60 dejé en toda la trama urbana, nace la utopia de
establecer en Leganés un hito del arte mas vanguardista de aquellos afios". ("Leganés. Arte en la
calle”. Ayuntamiento de Leganés, 2001). En los meses siguientes visitaron la localidad los arqui-
tectos Ferndndez Ordoéfiez, Pérez-Pita y Junquera y casi la totalidad de los escultores del proyecto,
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con vistas a elegir el emplazamiento del nuevo museo, y un afio después, en febrero de 1985, se
celebr6 en la Sala Municipal Antonio Machado una exposicid con las maquetas de las esculturas
a realizar. A la vista del alcance de la idea, los medios de ca unicacion social se ocuparon del
tema. Francisco Calvo Serraller, critico de arte del diario El Fais, escribié ampliamente sobre el
"proyecto urbanistico estimulante” de este museo de escultura ,que constituia "una acci6on de po-
litica municipal de altisimo nivel”, que vendria a "reforzar la sefias de identidad de esta joven-
Glsima comunidad ciudadana”, haciendo que Leganés abriera 'un camino muy imitable por otras
zonas densamente pobladas del extrarradio de nuestro pais".

Confiesa Arencibia que el proyecto hubo de "desarrollarse gradualmente, no sin avatares, logros
y también errores”. Los arquitectos Pérez-Pita y Junquera presentaron un primer proyecto de
museo, al que siguié otro -menos costoso- de dos de los proplos escultores invitados a incluir su
obra en la propuesta: Tony Gallardo y Mitsou Miura. Con todo la Comunidad de Madrid, que par-
ticipaba entonces en la financiacion de la produccion, im uso un tercer proyecto, obra de
Fernando Roch, cuyo disefio sélo se realizaria parcialmente, iendo los responsables de la confi-
guracion actual del museo el arquitecto Benjamin GarGlaRubio y el escultor Miguel Pifar, con la
aportacion fundamental de la Escuela Taller de Leganés.
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CHAPTER lll. THE SCULPTURES

Of the nine artists initially invited to
participate in this ambitious under-

taking, now a splendid reality, Tony
Gallardo, Angeles Marco and Susana

Susana Solano; and Escalera-Rampa
(1984), by Angeles Marco. Any of these
three sculptures could be used as the

INCLUDED IN THE INITIAL PROJECT museum’s  symbol or trademark.

Solano hold an excellent example of

their works in the Leganés Museum of El Gigante del Bosque, by Tony

Sculpture. Furthermore, Adolfo Gallardo

Schlosser's "sign", made of stone and

trees was executed but unfortunately Tony Gallardo (Las Palmas de Gran

destroyed befo re reaching the museum. Canaria, 1929-1996) began his artistic

The salt pyramid envisaged by Eva career at the Municipal School of Las

Lootz was also abandoned at an initial Palmas. Between 1945 and 1952 he

stage. And the iron sculpture A Noite lived in Madrid. He studied at the San

(Night), contributed by the artist Fernando School of Fine Arts and learnt

Francisco Leiro, was unfortunately re- to sculpt with Capa, the foundry

moved after presiding the main en- worker. He showed an interest in

trance to the Casa del Reloj for eight Castilian religious art of the

months. Renaissance and Baroque eras and in
Michelangelo's  work. Between 1952

As a result, the museum now holds and 1956 he lived in the Canary Islands

three of the works originally contem- and carried out indigenous figurative

plated: El Gigante del Bosque (1985), art in volcanic rock. The art critic

by Tony Gallardo; Anna (1984), by Eduardo Westerdahl included him in

CAPITULO  111.ESCULTURAS DEL PROYECTO INICIAL

De los nueve artistas inicialmente invitados a aquella ilusionada empresa, ahora ya fraguada en
espléndida realidad, el Museo de Escultura de Leganés tiene obra de Tony Gallardo, Angeles
Marco y Susana Solano, que estdn representados con piezas ambiciosas, de calidad excelente.
Asimismo se llegd a realizar la intervencion ideada por Adolfo Schlosser, una "sefializacion" con
piedra y arboles que, antes de ser trasladada al museo, fue destruida por una serie desgraciada de
avatares. A su vez, la piramide de sal proyectada por Eva Lootz se quedd en sus bocetos. Y en lo
que respecta a Francisco Leiro, el artista llegd a hacer un depdsito de una escultura en hierro, ti-
tulada A Noite (La Noche), que desgraciadamente fue retirada después de haber presidido durante
ocho meses la entrada principal de la Casa del Reloj.

Asi pues, el museo cuenta en la actualidad
taron como su fondo originario:
Susana Solano; y Escalera-Rampa
tres esculturas

con tres de las grandes producciones que se proyec-
El Gigante del Bosque (1985), de Tony Gallardo; Anna (1984), de

(1984), de Angeles Marco. La imagen de una cualquiera de estas
podrian servir de emblema o marca de este museo.
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El Gigante del Bosque, de Tony Gallardo

Tony Gallardo (Las Palmas de Gran Canaria, 1929-1996) se inici0 artisticamente en la Escuela
Municipal de Las Palmas. Entre 1945 y 1952 residié6 en Madrid. Curso estudios en la Escuela de
Bellas Artes de San Fernando vy aprendié el oficio escultéric  con el fundidor Capa. Se intereso
por la imagineria castellana renacentista y barroca y por la obra de Miguel Angel. De 1952 a 1956
vivié en Canarias, realizando una obra figurativa de caracter indigenista, realizada en piedra vol-
canica. El critico de arte Eduardo Westerdahllo introdujo en las corrientes de vanguardia. En la
etapa que pasd en Venezuela (1956-1961), dedicado fundame talmente a la ensefianza, investigo
en materiales industriales (acero, aluminio y plasticos) para in orporarlos a la escultura abstracta.
A su regreso, entre 1961 Y 1968 trabaja en su tierra natal en una escultura informalista realizada
con chatarra de automoviles, produciendo las series Hierros en[ontrados y Hombres maquina. Por
su compromiso social y oposicion a la dictadura cumplié condena en el Penal de Tenerife entre
1968 y 1972. En 1976 firmd, entre otros, con Martin Chirino, Manuel Padorno y Juan Hidalgo el
Manifiesto del Hierro. Sin embargo al afio siguiente volvio at abajar en piedra, especialmente en
toba volcéanica y callaos, mezclando su gusto por el minimalismo con su pasion por la cultura au-
téctona canaria. En 1979 comenzoO a utilizar lava volcéanica, de arrollando a partir de 1980 y hasta
su muerte la serie Magmas: esculturas de grandes dimension s en las que abandona la geometria
minima] y reaparece una rudimentaria 'y muy expresiva figur cion humanista.

43



the avant-garde currents of the time.
During his years in Venezuela (1956-
1961). where he mainly worked as a
teacher, he experimented with indus-
trial materials (steel, aluminium and
plastic) with a view to incorporating
them into abstract sculpture. After re-
turning to the Canary Islands, he
worked on an informal sculpture be-
tween 1961 and 1968 using car scraps,
resulting in the Hierros encontrados

and Hombres maquina series. His social
commitment and opposition to Franco's
regime led to his imprisonment in
Tenerife between 1968 and 1972. In
1976, he signed the "Manifiesto del
Hierro" together with Martin Chirino,
Manuel Padorno and Juan Hidalgo,
amongst others. However, the fol-
lowing year he resumed his work in
stone (volcanic tuff and pebbles in par-
ticular), combining his like for mini-
malism with his passion for the native

Dentro de esa serie se encuentra

culture of the Canary Islands. In 1979
he began using volcanic lava and devel-
oped the Magmas series from 1980 on-
wards until his death, consisting of
large sculptures that eliminate minimal
geometry and apply a rudimentary and
very expressive form of human
figuration.

This series holds the monumental work
exhibited in Leganés, El Gigante del
Bosque (1985), a primitivist and
colossal torso, carved out of huge
blocks of limestone from Colmenar de
Oreja and interlinked in a cyclopean
manner. His work is direct and brutal,
executed with radial machinery and the
expressive strength inherent to the "cut
and break" method. In this way, the
artist establishes a direct and open dia-
logue with his stone material, in which
sensuality (protuberances and warm
colours in particular) and the structural

Tony Gallardo,

El Gigante del Bosque,

properties of the limestone prevail over
cultural references. The result is an im-
pressive sculpture, in which the figura-
tive and the constructive are perfectly
integrated.

Anna, by Susana Solano

Although Susana Solano (Barcelona,
1946) began a late career as a sculptor,
her extraordinary strength and aes-
thetic modernity brought success both
amongst the critics and the public. She
studied at the Faculty of Fine Arts of
Barcelona between 1974 and 1980 and
continued working there as a teacher
until  1987. Her first works were exe-
cuted in 1979 and consist of two se-
ries, in sewn canvas and wood. In both
cycles, Solano brought together the ar-
tisan components of applied arts and
the values of basic geometric designs
inherent to minimalism. After 1984,

1985, piedra.

El Gigante del Bosque, 1985, stone.

la obra monumental

de Leganés, El Gigante del Bosque (1985),

torso primitivista y colosal, tallado en grandes bloques de piedra caliza de Colmenar de Oreja

unidos entre si a la manera ciclépea.

radial, aprovechando

Su labra es directa y brutalista,
el vigor expresivo del sistema de cortes (“cortar-romper").

realizada con la maquina
El artista esta-

blece, asi, un dialogo directo y abierto con la piedra, haciendo primar las calidades sensuales (en
especial, las protuberancias y el colorido céalido) y los valores estructurales de la caliza por en-
cima de las alusiones culturales. El resultado es una pieza de presencia escultérica imponente,
en la que lo figurativo y lo constructivo se integran a la perfeccion.

Anna, por Susana Solano

Susana Solano (Barcelona, 1946) comenzO su carrera escultérica tardiamente, pero con una
fuerza, con un registro de actualidad estética y con un éxito de critica y de publico extraordina-
rios. Formada en la Facultad de Bellas Artes de Barcelona entre 1974 y 1980, alli permanecié
corno docente hasta 1987. Sus primeras producciones datan de 1979 y son dos series de obras res-
pectivamente realizadas en lona cosida y en madera. En ambos ciclos Solano comienza a valorar
conjuntamente  los componentes artesanales de las técnicas aplicadas, asi corno los valores deri-
vados de las configuraciones geométricas elementales propias del minimalismo. A partir de 1984
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ances and organic folds, cavities or
wombs, and the metaphoric idea of or-
ganic fluids).

Her sculpture in Leganés, Anna (1984),
is a reflection of the poetic and
metaphorical components of the body.
Susan Solano's pregnancy was re-
flected in this convex and voluminous
sculpture, with a horizontal, rather
than vertical, emphasis, which is
strongly autobiographic.  Furthermore,

she switched to metals (iron, bronze, the work reflects the landscape rhetoric
lead, steel and grids) and her works of the Colinas huecas series that
moved from mass to space (in partic- Solano was also developing at the

ular, the simultaneous relationship be- time. At the same time, the grids and
tween inner and outer space) and structure outlined in Cor-ten steel en-
investigated the relationship between abled the artist to forge a characteristic
architecture and sculpture. Despite her tension between the inside and the
contact with minimal art, Solano's outside. Furthermore, Solano's sculp-
work often reflects a preference for ture in Leganés was the first created
landscape themes (hills, paths, bridges, for a public space. Two years later, she
water) and the human body (protuber- created another sculpture for the city

Susana Solano, Annha, 1984, acero cortén.
Anna, 1984, Cor-ten steel.

cambia de materiales, y con el uso de los metales (hierro,
bronce, plomo, acero y rejilla) su obra se desentiende de la
masa e investiga en los flujos del espacio (en especial, en las re-
laciones simultdneas entre espacio interior y espacio externo) e
igualmente en la comunicacion de lo arquitectonico con la es-
cultura. A pesar de su conexion con el minimal art, la obra de
Solano manifiesta una frecuente preferencia por expresar refe-
rentes tematicos relacionados con el paisaje (colinas, caminos,
puentes, cursos de agua) y con el cuerpo humano (las imagenes
de protubernacias y repliegues organicos, y de cavidad o Utero,
asi como la valoracién de la idea metaférica de los flujos orga-
nicos).

La escultura de Leganés, titulada expresivamente Anna (1984),
conecta con esa poética de lo corporal y su metafora. En el mo-
mento de realizar esta obra, Susana Solano se encontraba

encinta y deseaba testimoniarlo en esta escultura de configu-
racion convexa y voluminosa, mas ancha que alta. Se trata,
pues, de una obra de signo autobiografico. También es cierto
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of Barcelona in Cor-ten steel sheets,
entitted Dime, dime, querido (1986),
now installed on Avenida de Marti i
Codolar. Soon after, Susana Solano
was awarded the 1988 National Plastic
Arts Prize for these works.

Susana Solano, Anna, 1984, acero cortén.
Anna, 1984, Cor-ten steel.

que esta pieza conecta con la retorica paisajistica de la serie Colinas huecas, que Solano estaba
desarrollando  por aquellos mismos afios. Al propio tiempo, la utilizacion de la rejilla y de la es-
tructura perfilada en acero cortén sirve a la autora para establecer uno de sus caracteristicos
juegos de tensiones entre dentro y fuera, o sea, entre espacio interior y superficie. A otro respecto,
importa sefialar que esta escultura de Leganés fue la primera que realizdé Solano con destino a un
espacio publico, siendo la siguiente la que realizd para Barcelona dos afios después, en plancha
de acero cortén, titulada Dime, dime, querido (1986), que esta instalada en la Avenida de Marti i
Codolar. Por aquel conjunto de obras se le concedié poco mas tarde a Susana Solano el Premio
Nacional de Artes Plasticas 1988.

Escalera-Rampa. de Angeles Marco

Angeles Marco (Valencia, 1947) se form6 en la Facultad de Bellas Artes de su ciudad natal, am-
pliando estudios seguidamente en ltalia, Francia, Alemania y Suiza. Ademas de por su obra cre-
ativa, ha sido reconocida por la relevancia de su labor docente, desarrollada en la Escuela de
Ceramica de Manises vy, a partir de 1976, en la Facultad de Bellas Artes de Valencia. Yaen su pri-
mera serie escultérica, titulada Modular y realizada en la década de los setenta, se declaran al-
gunas de sus constantes, y sobre todo su entendimiento de la escultura como una accion global
integrada por la idea, el proceso de materializacién del trabajo y la consideracion del espacio con-
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Escalera-Rampa, by Angeles Marco
Angeles Marco (Valencia, 1947) was
trained at the Faculty of Fine Arts of her
hometown, and furthered her studies in
Italy, France, Germany and Switzerland.
She is not only well known for her cre-

perceives the artist as a solitary creator,
living in a world full of paradoxes, con-
tradictions and ambiguities. Her works
are often designed as architectural

scenes or technological installations in
which she frequently uses unusual ma-
terials, such as wax, plates and rubber

ative work but also for her teaching at
the Ceramics School of Manises and at
the Faculty of Fine Arts of Valencia
since 1976. Her first series of sculp-
tures, entitted Modular and executed in
the seventies, already contained some
of her characterising features, particu-
larly her understanding of sculpture as
a global action integrating an idea, the
materialisation  of the work and the
specific space in which it is erected.
Conceptually speaking, her sculpture
reveals certain existentialist traits and a
rejection of any idealist systematisation
to integrate the individual into "ab-
solute knowledge". Consequently, she

strips, oil, bitumen, photographic plates
or light boxes.

In the eighties, Angeles Marco worked
on her sculptures in four series:
Espacios ambiguos (domestic themes
which were metaphorically developed),
Entre lo real y lo ilusorio (on the diffi-
cultys of perceiving objects and their
relationship with space), Salto al vacio
(using ladders, bridges, lifts and spring
boards) and Transito (indicating paths
and movements in space).

The piece representing Angeles Marco
in Leganés, entitled Escalera-Rampa

Angeles Marco, Escalera Rampa (detalle),
Escalera Rampa (detai/), 1984, Cor-ten steel.

1984, acero cortén.

creta en el que la obra ha de erigirse. Conceptualmente
files del existencialismo, vy en especial con su rechazo a cualquier sistematizacion idealista que
trate de integrar al individuo en "lo absoluto del saber". En consecuencia, concibe al artista como
un creador solitario, viviendo en un mundo lleno de paradojas, contradicciones y ambigiedades.
Sus obras se configuran frecuentemente como escenografias arquitecténicas 0 como instalaciones
tecnolégicas en las que con frecuencia aparecen materiales escultéricos inusuales, como ceras,
planchas vy cintas de caucho, aceites, betunes, placas fotograficas o mesas de luz.

su escultura se identifica con ciertos per-

En la década de los ochenta Angeles Marco realizd sus obras dentro de cuatro series, tituladas
Espacios ambiguos (referidos a teméatica doméstica y desarrollados de manera metaférica), Entre
lo real y lo ilusorio (sobre los problemas de la percepcién de los objetos y sus relaciones con el
espacio), Salto al vacio (utilizando construcciones de escaleras, puentes, elevadores y trampo-
lines) y Transito (con obras referidas al camino y a los desplazamientos en el espacio).

La pieza que representa a Angeles Marco en Leganés, titulada Escalera-Rampa  (1984), perte-
nece, evidentemente, al citado ciclo Salto al vacio y también se relaciona con la serie Transito.
Efectivamente, la artista combina el conjunto de escalones vy el plano inclinado como un juego
de alternativas orientadas a una misma accion: la de subir y bajar en pendiente. Sin embargo,
en la concrecion definitiva de esta escultura de acero cortén esa funcion resulta indefinida,
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(1984), clearly falls within the Salto al
vacio cycle but is also related to the
Transito series. In effect, the artist uses
the upward steps to convey a series of
alternatives aimed at a single up and
down action. However, the final result
of this Cor-ten steel sculpture is vague,
risky and unstable, and leaves us with a
feeling of strangeness, vertigo, unease
and detachment from reality. At the
same time, there is a wish to establish
a metaphoric art to express the anxiety
and uncertainty sometimes present in
very common situations. As already
mentioned, the idea is to express a very
individualistic  and unstable existentialist
view of man in his daily life.

Angeles Marco, Escalera Rampa,
1984, acero cortén.
Escalera Rampa, 1984, Cor-ten steel.

arriesgada, inestable, produciendo una sensaClOn de extra-
fieza, vértigo, inquietud vy alejamiento de la realidad. A su vez,
en ese juego va implicita la voluntad de establecer un arte me-
taforico, expresivo de la angustia y el desconcierto que a veces
nos provocan las realidades mas comunes. Se trata, como
hemos apuntado, de exponer una actitud existencialista, fuer-

temente individualista y poco estable, del hombre frente al fe-
némeno diario de la vida comdn.
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CAPITULO IV. ESCULTURAS DE LA AMPLIACION DEL MUSEO

Una vez realizadas en 1985 las tres importantes piezas del
proyecto inicial del museo, los nuevos encargos Yy adquisi-
ciones de escultura que emprendi6 el Ayuntamiento de
Leganés se orientaron en la segunda mitad de los ochenta a
configurar preferentemente la otra seccion de su programa de
arte publico: las esculturas destinadas a sensibilizar los es-
pacios urbanos de la Villa. Asi, junto y en paralelo al museo
permanente, se ha venido desarrollando ese otro y disperso
Parque de Esculturas que vivifica, sefiala y relaciona entre si
los diferentes barrios, plazas, glorietas, jardines y calles de
Leganés, como mas adelante comentaremos.

A partir de 1995, y hasta hoy, el Ayuntamiento ha vuelto
a invertir de manera permanente -y contando con aporta-
ciones de esponsorizacion  empresarial- en la adquisicion

de obras para el Museo de Escultura de Leganés, montan-
dolas o bien dentro de sus recintos cerrados, o0 bien -en
determinados casos- en las vias inmediatas y puntos de
acceso a la institucion museal. Esta fase de nuevas adqui-
siciones se inici6 con otra de las piezas emblematicas de
la coleccion, Puerta del Aire, de José Hernandez, a la que
han venido sucediéndole un nutrido grupo de obras rele-
vantes; muchas de ellas, de firmas tan reconocidas como
las de José Luis Sanchez, Agustin Ibarrola, Juan Bordes y
Wenceslao Jiménez.
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CHAPTER V. SCULPTURES
SUBSEQUENTLY INCLUDED IN THE
MUSEUM

Once the three main works of the
Museum's initial project were made in
1985, the Town Council of Leganés
commissioned and purchased other
sculptures in the second half of the
eighties to fulfil the second target of its
public art project, i.e. to give character
to the city's urban areas. Thus, together
with and alongside the permanent
Museum, a disseminated Sculpture Park
has been developed to revitalize, land-
mark and interrelate the various neigh-
bourhoods, squares, roundabouts,
gardens and streets of Leganés.

Since 1995, the Town Council, with
company sponsorship, has constantly
invested in works for the Leganés
Museum of Sculpture, which it has
erected inside closed precincts or in
nearby streets and museum access
points. These new acquisitions began
with another emblematic sculpture
from the collection, Puerta del Aire, by
José Hernandez, followed by a large se-
lection of important works, many by
well-known  artists such as José Luis
Sanchez, Agustin Ibarrola, Juan Bordes
and Wenceslao Jiménez.

Puerta del Aire, by José Hernandez

José Hernandez (Tangiers, Morocco,
1944) is an independent fantasy
painter, an excellent draftsman and
etcher, and an outstanding sculptor
and scenographer. He was trained in
his hometown by the intellectual Emilio
Sanz de Soto, and became acquainted
as ayoung man with famous charac-
ters such as Alejo Carpentier, Luis
Bufiuel, Orson Welles, Truman Capote
and the Beat Generation poets,
Gregory Corso and Allan Ginsberg.
Pepe Hernandez held his first exhibition

José Hernandez.  Puerta del aire,
1995, acero cortén.
Puerta del aire, 1995, Cor-ten steel.



Puerta del Aire, por José Hernandez

José Herndndez (Téanger, Marruecos, 1944) es un inclasificable pintor de la fantasia y un dibujante y
aguafuertista excepcional, que asimismo sobresale en los dominios de la escultura y de la esceno-
grafia. Formado en su cosmopolita ciudad natal bajo el magisterio del intelectual Emilio Sanz de
Soto, alli conocié en su primera juventud a personajes de la talla de Alejo Carpentier, Luis Bufiuel,
Orson Welles, Truman Capote y a los poetas de la Beat Generation, Gregory Corso y Allan Ginsberg.
También en Tanger celebr6 Pepe Hernandez su primera exposicion en 1962, en la Librairie de
Colonnes, donde tuvo un visitante de excepcion, Francis Bacon, quien augurd: "el dia en que defini-
tivamente lo invadan sus fantasmas sera él y nadie mas que él". Aquel presagio se cumpliria a partir
de 1965, cuando el joven artista, ya residente en Madrid, abandond su trayectoria anterior, desarro-
llada entre la figuracion y la abstraccion, e inicié el camino inconfundible de su particular mezcla de
surrealismo y narrativa realista fantastica, lenguaje en el que se evidencia el influjo de los maestros
antiguos y una manera de representar muy detallista, que enrarece las imagenes y las dota de un im-
previsto contenido alegorico-simbdlico. Su obra aparece cargada de memoria personal y de elementos
literarios. Como advirtié su amigo Luis Garcia-Ochoa en la contestacion al discurso de ingreso de José
Herndndez como miembro de nimero de la Academia de Bellas Artes de San Fernando, en la obra de
nuestro artista "la técnica no es un mero vehiculo, sino algo que pertenece a la integridad de la propia
creacion”. En el magnifico palmarés de Pepe Hernandez cuenta el Premio Nacional de Bellas Artes.
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La pieza formidable, realizada en acero cortén, que aqui lo re-
presenta, Puerta del Aire (1995), es bien expresiva del interés
del artista por la version interiorizada de motivos arquitecto-
nicos y por la evocacion de la ruina. A ese respecto, el artista
tuvo en cuenta para esta escultura la imagen de los restos de
la iglesia leganense de Polvoranca. Segln Ignacio Gomez de
Liafio, los paredones, grandes porticos y paramentos de arqui-
tectura que tantas veces representa Hernandez en sus obras
"evocan el gran muro que tenia delante de su ventana en la
casa de Tanger donde pasé su infancia y adolescencia”, o sea,
las tapias del cementerio de la ciudad, cuya imagen ha dejado
tan honda huella en su iconografia. En esta altiva y adintelada
Puerta del Aire de Leganés el escultor declara también su se-
duccion por lo escenografico, al tiempo que insiste en su pro-
posito de abordar la imagen de la arquitectura no como
representacion  verista de una obra, sino como interpretacion

libre y auténticamente inventiva del asunto elegido, al que
dota de elementos simbolicos, entre los que, en este caso, So-
bresalen, por una parte, esa esfera cédsmica hermética y pode-
rosa que rompe y enriquece los frios elementos clasicistas que
adornan el dintel, y, de otro lado, esos efectos de fuerte tex-
tura con que ha sensibilizado el tercio superior de la pieza,
dotandola de vibracion Optica y de una impresion de erosion
que introduce en esta obra de clara intencion monumental

(pues equivale a un arco de triunfo) un anuncio alegoérico
sobre los efectos ineluctables del paso del tiempo, anuncio
que coincide con el aviso de los escritores barrocos "sic
transit gloria mundi".
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in Tangiers in 1962 at the Librairie de
Colonnes. One of the visitors, Francis
Bacon, said: "his true self will be re-
vealed the day he finally affronts his
fears". These predictions came true
from 1965 onwards, when the young
artist, then residing in Madrid, aban-
doned his previous trajectory between
figuration and abstraction to embark
on his unmistakable and particular mix-
ture of surrealism and fantastic realistic
narrative, a language which reflected
the influence of the masters and a very
detailed representation which alienates
his images with 3n unexpected alle-
goric and symbolic content. His work is
loaded with personal memoirs and lit-
erary components. His friend, Luis
Garcia-Ochoa, commented on José
Hernandez's work upon his appoint-
ment as a member of the San Fernando
Academy of Fine Arts: "Technique is
not a mere instrument, but something
inherent to the work of art itself".
Amongst Pepe Hernandez's magnifi-
cent awards is the National Prize of
Fine Arts.

Puerta del Aire (1995), the excellent
Cor-ten steel sculpture representing
him in Leganés, is a good example of
the artist's interest in interior architec-
ture and evocation of ruin. The artist
took into account the ruins of the
Polvoranca church in Leganés when de-
signing this sculpture. According to
Ignacio Gémez de Liafio, the remaining
walls, large porticos and architectural
panels which Hernandez so often rep-
resents in his works "evoke the huge
wall he looked onto from his childhood
home in Tangiers", i.e. the walls of the
city's cemetery, an image which runs
through his work. In this proud lintel
sculpture, Puerta del Aire, the sculptor
is also seduced by scenography but
continues to represent architecture, not
as the verist representation of a work
of art, but as a free and truly inventive

José Hernandez, Puerta del Aire,
1995, acero cortén.
Puerta del Aire, 1995, Cor-ten steel.
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interpretation  of the subject matter, tect Fernandez del Amo, as part of the between 1952 and 1953, where he

which becomes symbolic and which, in new settlement project of the Instituto represented Spain at the First
this case, reflects a tight and powerful de Colonizacién. His interspersed work International  Congress of Industrial
cosmic sphere which shatters and en- in sculpture and art won him several Design. In 1954 and 1956 he too k part
riches the lintel's cold classicism. awards, such as the Gold Medal at the in the XVII and XVIII Venice Biennials. In
Furthermore, the strong texture of the Salzburg Christian Art Biennial and 1955 he lived in Paris and studied ce-
upper third of the sculpture gives it an Second Prize in the Basilica de ramics with Pierre Canivet. In 1957 he
optic vibration and apparent erosion Aranzazu Competition.  He also re- participated in the Xl Milan Triennial,
with a clear monumental purpose (a tri- ceived the "Pampana de Oro" at the an international summit of applied art.
umphal arch), an allegoric announce- Exhibition of Plastic Arts of Valdepefias In 1958 he took part in the Brussels
ment of the unavoidable passage of (1962), the Bronze Medal at the IV World Fair and executed the bas-reliefs
time, reflecting the Baroque premise sic Zaragoza Biennial (1967) and the Prize of the BIRPIInternational Centre in
transit gloria  mundi. of the V International  Exhibition of Geneva. He made his first monument in
Small Sculpture of Budapest (1981). In 1960, A las Victimas de Ribadelago. In
icaro and Zen6n, two sculptures by 1987 he became a member of the San 1963 he executed the sculpture Isabel
José Luis Sanchez Fernando Royal Academy of Fine Arts. la Catélica for the Spanish Pavilion at
the New York Fair. Between 1963 and
José Luis Sanchez (Almansa, Albacete, José Luis Sanchez, who soon moved to 1965 he carried out public works in
1926) is one of the most important Madrid, graduated in Law from the Mexico, Ecuador, United States and
Spanish artists who applied sculpture to Central University but abandoned his Peru. His numerous art works, made in
architecture.  Of particular interest is the legal career in 1950 to begin his artistic Spain between 1966 and 1974, include
series of works he began in 1954 to- studies under the tutelage of Angel his cooperation with the architect Fisac
gether with the team led by the archi- Ferrant. He resided in Rome and Milan to construct the Santa Ana Church, in

José Luis Sanchez. Icaro, 1997, acero cortén.
icaro, 1997, Cor-ten steel.

icaro y Zendn, dos esculturas de José Luis Sanchez

José Luis Sanchez (Almansa, Albacete, 1926) es una de las firmas fundamentales de la escultura
espafiola aplicada a la arquitectura, destacando especialmente la serie de obras realizadas a partir
de 1954 con el equipo del arquitecto Ferndndez del Amo dentro del proyecto de nuevos poblados
del Instituto de Colonizaciéon. Esta labor entreverada de escultura y de arte aplicado le ha mere-
cido galardones tan importantes como la Medalla de Oro de la Bienal de Arte Cristiano de
Salzburgo vy el Segundo Premio del Concurso Basilica de Aranzazu. También ha sido distinguido

con la PAmpana de Oro de la Exposicion Manchega de Artes Plasticas de Valdepefias (1962), con
la Medalla de Bronce de la IV Bienal de Zaragoza (1967) Y con el Premio de la V Exposicion

Internacional de la Pequefia Escultura de Budapest (1981). En 1987 ingresé como miembro de nd-
mero en la Real Academia de Bellas Artes de San Fernando.

Residente en Madrid desde su infancia, José Luis Sanchez se licenci6 en Derecho en la
Universidad Central, pero en 1950 abandond la carrera juridica e inici6 su formacion artistica bajo
el magisterio de Angel Ferrant. Entre 1952 y 1953 residi6 en Roma y en Milan, donde representd
a Espafia en el Primer Congreso Internacional de Disefio Industrial. En 1954 y en 1956 particip0
en la XVIl y en la XVIII Bienal de Venecia. En 1955 residi6 en Paris, estudiando cerdmica en el
taller de Pierre Canivet. En 1957 intervino en la XI Trienal de Milan, encuentro internacional del
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Moratalaz; the large reliefs of EIl Corte
Inglés in Madrid and Bilbao; the unique
Juan Belmonte mausoleum in the
cemetery of Sevilla; an architectural
sculpture for the new Madrid Zoo; and
his participation in the first sculpture
tender held for the Autopista del
Mediterrdneo.  Most of his work reflects
a very personal abstract style, that ap-
plies many different materials (marble,
stone, bronze, iron, stainless steel, cast

arte aplicado.

los bajorrelieves
el dedicado A las Victimas
Pabellén
Ecuador,
de Moratalaz, los grandes
nuevo Zooldgico de Madrid,
Autopista  del Mediterraneo.
muy personal, trabajando

oxidable, aluminio fundido,
trumentales y arquitectonicas.

En este caracteristico
(1997) del museo leganense,

el calor del sol, hicieron
Ayuntamiento
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En 1958 tomd parte en la Exposicion
del Centro Internacional
de Ribadelago.

su colaboracién

y su participacion
El cuerpo principal
en materiales
cobre, cemento),

estilo suyo, José Luis Sanchez
inspirandose
laberinto de Creta dotado de unas alas artificiales

que muriera precipitandose
de Leganés expresamente

aluminium, copper, cement) in organic,
instrumental and architectural forms.

In this characteristic style, José Luis
Sanchez created icaro (1997) in Cor-ten
steel, inspired by the mythological son
of Daedalus who fled from the
labyrinth of Crete on artificial wings
made of feathers and wax, which
melted in the hot sun and catapulted
him into the sea. This work of art was
expressly acquired by the Town Council
of Leganés for the Museum. The sculp-
ture consists of an assemblage of accu-
mulated volumes, in the shape of a
levitating figure that is suspended from
a tall stainless steel structure. In spite
of the work's predominantly — geometric
order, its forms clearly allude to the
torso and wings of the legendary
figure, in merged and metamorphic
formo The curves hold the viewer's at-
tention and force him to look at the

José Luis Séanchez,
del Museo

Depésito

volumes, thereby increasing the view-
points of this unique work of art.
Furthermore, the elevating structure
and grips beco me a kind of sur-
rounding and transparent precinct
around the central figure, which en-
riches the sculpture's role in space.

Apart from icaro, the Museum of
Leganés holds another important sculp-
ture by José Luis Sanchez, Zenén, as
part of the collection deposited by the
Museo Nacional Centro de Arte Reina
Sofia in Madrid. The sculpture, made in
Cor-ten steel in 1980, is a symbol of
the artist's "third style". J.L. Sanchez's
artistic career took place in three dis-
tinct periods. In the fifties, his sculpture
was initially very stylised and figurative,
influenced by Angel Ferrant's formal
synthesis and the particularly sensitive
lines and shapes of Marini and Manzu's
neofiguration. Later, in 1960, with the

Zenbén, 1980, acero cortén.
Nacional Centro de Arte Reina Sofia.

Zenoén, 1980, Cor-ten steel.
Assigned by Museo Nacional Centro de Arte Reina Sofia.

Internacional

de Sevilla, la realizacion

muy diversos (marmol,

labor de arte aplicado
con el arquitecto

en el primer
de su obra se desarrolla
piedra,
cuyas formas presentan

realiz6 en acero cortén la composicion
en el tema del mitolégico hijo de Dédalo, que huyd del
de plumas y de cera, las cuales, al derretirse por

al mar. Se trata de una pieza adquirida
para este Museo. Esta escultura se materializa

de Bruselas y realizd6 en Ginebra
BIRPI. En 1960 realiz6 el primero de sus monumentos,

En 1963 realiz6 la escultura
de Espafia en la Feria de Nueva York. Entre 1963 y 1965 realiz6 obra publica en Méjico,
Estados Unidos y Per(. Entre su copiosa
entre 1966 y 1974 cabe sefialar
relieves
de Juan Belmonte en el cementerio

Isabel la Catdlica para el

llevada a cabo en Espafa

Fisac en la iglesia de Santa Ana
para El Corte Inglés en Madrid y Bilbao, el singular
de una escultura-arquitectura
concurso

mausoleo
para el
de escultura para la
en un estilo abstracto
bronce, hierro, acero in-
referencias  organicas, ins-

de fcaro

por el
como un en-



samblaje de volumenes acumulados, que se presentan conformando una figura en levitacién, sus-
pendida de una alta estructura de acero inoxidable. EIl orden geométrico que predomina en esta
obra no impide que sus formas incluyan referencias claras al torso y a las alas de la figura legen-
daria a que se alude, formas que se presentan en estado de fusién y de metamorfosis. Se trata de
unas formas curvas que obligan al espectador a prolongar la mirada desplazdndose en torno a los
volimenes, multiplicando los diversos puntos de vista desde los que se puede contemplar esta
pieza singular. A otro respecto, la estructura de elevacion y los cables de sujecion delimitan una
especie de recinto envolvente vy transparente en torno a la figura central. Ello supone un enrique-
cimiento de la dimensidon espacial de la pieza, situandola en terrenos proximos a la instalacion.

Ademas de icaro, el Museo de Leganés exhibe otra obra importante de José Luis Séanchez, la titu-
lada Zendén, que es una de las esculturas que integran el fondo cedido aqui en depésito por el
Museo Nacional Centro de Arte Reina Sofia, de Madrid. Esta obra, realizada en acero cortén y fe-
chada en 1980, puede servir de emblema del que consideramos "tercer estilo” de su autor. Y es
que la produccién de J.L. Sdnchez se ha realizado en tres tiempos bastante precisos: Uno inicial,
el de la década de 1950, representado por esculturas figurativas muy estilizadas, en las que in-
fluyeron el concepto de sintesis formal que propugnaba el maestro Angel Ferrant y las maneras
especialmente  sensibles de dibujar y modelar caracteristicas de la neofiguracién italiana de
Marini y de Manzu. Un segundo tiempo, puesto en marcha hacia 1960 a través de un ciclo
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Torsos cycle, corporal figurative forms post-modern  sculpture. As a child, he

were gradually transformed into geo- was taught in Las Palmas by Abraham
metric configurations to create a con- Céardenes, an academic artist with a
structive composition.  His third style strong monumental style. Juan Bordes
was born in 1970, when J.L. Sanchez's moved to Madrid in 1962, where he
sculpture abandoned all previous figu- graduated in architecture, studied
rative references in favour of solid uni- sculpture at the Circulo de Bellas Artes,
tary compositions, an architectural and and attended the Ceramics School
organic accumulation of powerful Since 1972, he teaches at the Technical
blocks with very deep incisive lines but College of Architecture of Madrid. He
very fine edges. There is a firm applica- also worked as an architect between
tion of classical criteria such as order, 1972 and 1974, and since then is a
proportion,  fragmentation, balance, full-time  sculptor. As pointed out by
and the aesthetic properties of the ma- Lazaro Santana, "Juan Bordes's initial
terial used, all of which give peace and sculptures reflect a hybrid style linked
solidity to José Luis Sanchez's unmis- to expressionism, which introduces het-
takable work. erogeneous components of US pop art,
art nouveau and primitive schema-
Adan y Eva, by Juan Bordes tism". He also created several series of
coloured sculptures in polyester resin,
Juan Bordes (Las Palmas, Gran Canaria, with domestic objects as the main international  post-modern  current of
1948) is one of the main artists who re- theme: Utiles, Mobiliario sanitario and neo-mannerist  figurative  sculptors, de-
covered the figurative style of Spain's Aseo. In 1984, Juan Bordes joined the veloping a strongly personal style and

Juan Bordes, Adan y Eva, 1986, bronce.
Adén y Eva, 1986, bronze.

completo de Torsos, en los cuales las formas corporales de la figura se van transformando en areas
de configuracion cada vez mas geométrica, tendiendo a una composicion de orden constructivo.

y a partir de 1970 la obra de J.L. Sanchez define un tercer estilo, en el que la escultura se abstrae
casi por completo de los referentes figurativos previos, estableciéndose como una composicion

unitaria muy soOlida, como un conjunto -entre arquitectonico y organico- que acumula bloques po-
derosos, cuyas formas estdn dibujadas por lineas profundas, incisivas, y al mismo tiempo delimi-
tadas por aristas muy finas. Un sentido firme de criterios clasicistas, tales como orden,
proporcion, rigor formal en la fragmentaciéon, equilibrio en la composicion, valoracion de las con-
diciones estéticas propias del material utilizado ..., todo ello proporciona serenidad, quietud vy
presencia rotunda a la obra, al tiempo que hace inconfundible el estilo de José Luis Sanchez.

Adan y Eva, de Juan Bordes

Juan Bordes (Las Palmas, Gran Canaria, 1948) es uno de los adelantados fundamentales de la re-
cuperacion de la figura en la escultura espafiola de la postmodernidad. Iniciado, desde su in-
fancia, en las clases que impartia en Las Palmas Abrahdm Cardenes, artista académico y de fuerte
empaque monumental, Juan Bordes se trasladd a Madrid en 1962, donde se gradué0 como arqui-
tecto, al tiempo que asistia a los cursos de escultura del Circulo de Bellas Artes y a las clases de
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la Escuela de Cerdmica. Desde 1972 es profesor de la Escuela Técnica Superior de Arquitectura
de Madrid. Asimismo ejercié como arquitecto entre 1972 y 1974, fecha en que decidid dedicarse
en exclusiva a la escultura. Como ha sefialado Lazaro Santana, "las primeras esculturas de Juan
Bordes pueden ser adscritas aun estilo hibrido cuyo nexo conductor es el expresionismo, en el que
se introducen elementos heterogéneos procedentes del pop americano, del art nouveau y del es-
guematismo primitivo". Asimismo realizd en resina de poliéster varias series de esculturas colore-
adas, centradas tematicamente en objetos domésticos: Utiles, Mobiliario sanitario y Aseo. A partir
de 1984 Juan Bordes se incorporé a la corriente posmoderna internacional de escultores figurativos
neomanieristas, desarrollando un estilo acusadamente personal, con versiones de la estatuaria gre-
corromana no exentas de ironia y de ambigledad sobre los limites del canon clasico de belleza.
Con las primeras piezas de este nuevo lenguaje celebré6 en el mismo afio 84 wuna importante
muestra monogréafica en la galeria Vijande; participd en "Seis escultores”, la célebre exposicion de
obras neo figurativas que se organiz6 en el Palacio de Cristal de Madrid, y representé a Espafia en
la VI Exposicién Internacional de la Pequefia Escultura de Budapest. Sus primeras esculturas pu-
blicas fueron encargos del Ayuntamiento de Tenerife y del Colegio de Arquitectos de Canarias.

Los dos hermosos bronces patinados de Adan y Eva del Museo de Escultura de Leganés pertenecen
a un ciclo temético que Bordes inici6 en 1987. El tema biblico sirve al artista para revisar la tra-
dicién del desnudo. Estas dos piezas estan definidas por un dibujo naturalista muy preciso,
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reinterpreting  Greek and Roman statues flect a very accurate naturalist style, in- Arts and Crafts and at the workshop of

with a certain degree of irony and am- spired by classical anatomy but dis- Miguel Moreno, completing his training
biguity as to the limits of classical torted by foreshortenings and an in Madrid, at the Circulo de Bellas
beauty. With the first works created in artificial composition.  Classical models Artes and at Francisco Baron's work-
this new style, he held an important are clearly apparent, as well as the shop. Very soon, in 1977, his works ac-
monographic  exhibition in 1984 at the sculptor's  wish to examine the alien- quired a marked personal style that
Vijande Gallery; he took part in "Seis ation of the human body, subjecting combined classical sculpture and the
Escultores”, the famous exhibition of his forms to aesthetic, playful and essentialist manner in which forms and
neofigurative works held at Madrid's purely analytical alternatives. figures are currently interpreted.
Palacio de Cristal; and he represented Juan Bordes also created the controver- Stylistically speaking, his work follows
Spain at the VI International  Exhibition sial Fuente de LE-GA-NES (1997),10- Maillol figuration, always reaffirming
of Small Sculpture of Budapest. His first cated on Avenida de Fuenlabrada, the peaceful fullness of classical statues
public sculptures were commissioned by which does not belong to the Museum without the academic extras of senti-
the Town Council of Tenerife and by but is part of the city's sculpture park. mental idealism. His works reflect the
the Association of Architects of the synthesizing impact of Brancusi and the
Canary Islands. Venus 86 and Cabeza de caballo, by expressive forms that Julio Gonzélez ex-
Wenceslao  Jiménez tracted from iron, particularly in his
The two beautiful patinized bronzes of plate statues.
Adam and Eve held by the Leganés Wenceslao Jiménez (Gojar, Granada,
Museum of Sculpture belong to a the- 1955) is one of the artists of his gener- The beautiful and essentialist torso of
matic cycle Bordes initiated in 1987. ation who best applies cast bronze and Venus 86 (1986-2002), which repre-
The Bible invited the artist to re-ex- wrought iron to sculpture. He began sents Wenceslao Jiménez in the
amine traditional nudes. Both pieces re- his studies in Granada, at the School of Museum (as a simplified bronze version

Wenceslao Jiménez, Venus 86, 1986-2002, bronce. Cabeza de Cabal/o, 2004,
bronce
Venus 86, 1986-2002, bronze. Cabeza de Caballo, 2004, bronze.

inspirado en las laminas clasicas de anatomia, pero distorsionado por el ritmo de los escorzos y
por la artificiosidad de su composicion. Resulta evidente la apreciacion de los modelos clasi-
cistas, y asimismo el interés del escultor por investigar sobre el extrafiamiento de la figura, some-
tiendo sus formas a variaciones con fines alternativamente  estéticos, lddicos y puramente
analiticos. Juan Bordes es asimismo autor de la discutida e interesante Fuente de LE-GA-NES
(1997), que no pertenece a este museo sino al parque de esculturas de la Villa, y que esta situada
en la Avenida de Fuenlabrada. De ella trataremos en su lugar.

Venus 86 Y Cabeza de caballo, de Wenceslao

Wenceslao (Géjar, Granada, 1955) es uno de los artistas de su generacion que mejor conoce las téc-
nicas de la escultura fundida en bronce, asi como las de la forja del hierro. Comenzé sus estudios

en Granada, en la Escuela de Artes y Oficios y en el taller de Miguel Moreno, completando su for-
macion en Madrid, en el Circulo de Bellas Artes y en el taller de Francisco Baron. Muy pronto, a
partir de 1977, su obra adquiri6 un marcado caracter personal, en el que se entreveran la acepta-
cion decidida del canon clasico de escultura y la manera esencialista que la modernidad tiene de
ver las formas y de interpretar la figura. Estilisticamente su obra se inscribe en la linea de depu-
racion figurativa que comenz6é Maillol, reafirmando siempre la rotundidad reposada de la esta-
tuaria del clasicismo, pero liberandola de todos los afiadidos académicos de idealismo
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sentimental. También se advierten en su obra el influjo sintetizador de Brancusi y -especialmente
en sus trabajos en chapa- las maneras expresivas que Julio Gonzalez sabia extraer del hierro como
nueva materia escultorica.

El hermoso y esencialista torso de Venus 86 (1986-2002) que representa a Wenceslao en este
museo (y que es una depurada interpretacion en bronce de una de sus esculturas en chapa), se im-
pone como un blogue unitario, integrado por volimenes apretados y fluyentes. Viene a ser un
ideal de corporeidad humana y no la representacion fiel de un desnudo. A ese sentido de idea-
lidad contribuye tanto la capacidad de sintesis formal que caracteriza a nuestro artista, cuanto el
pulimento perfecto que se ha aplicado a sus formas, cuyos alisamiento, tersura y lustre hacen que
la luz bafie y recorra enteramente la figura, casi como si se tratara de un flujo de luminosidad Ii-
quida. Se trata de Ulrtorso dotado de extraordinaria plenitud y de suave sensualidad, cuya patina
oscura colabora a recortarlo vy aislarlo respecto al espacio circundante, dotandolo de un firme ca-
racter centripeto, asi como de un especial registro de intimidad. De esa manera se produce una
tension particular entre la grandeza y sentido monumental de las formas de esta Venus y la escala
y reserva recatada de su figura.

Iconograficamente, son dos los temas preferentes en la trayectoria de Wenceslao: los torsos y las
series animalisticas, integradas por toros, palomas y caballos. En el museo leganense, ademas de
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of one of his plate sculptures), is
arranged as a unitary block, consisting
of tight flowing volumes. It is the ideal
human body rather than an accurate
nude. This idealism is achieved both by
the artist's formal synthesis and the
perfect polishing of its forms- the
smoothening, tightness and shine
which enable the light to bathe the en-
tire figure, in a liquid flow of light. The
torso is amazingly full and softly sen-
sual, and its dark patina distinguishes it
from its surroundings, in a very cen-
tripetal and intimate manner. In this
way, the Venus provokes a particular
tension between grandeur and monu-
mentalism, and between the figure's
size and unassuming presence.

There are two main themes in
Wenceslao's trajectory: torsos and an-
imal series, consisting of bulls pigeons
and horses. The Museum of Leganés
not only holds Venus 86 but a fantastic

Agustin

lbarrola,

Cabeza de Caballo (2004), which re-
flects the most imaginative and magical
side of the sculptor and reveals the
symbolism of his compositions.

Satélite, by Agustin  Ibarrola

The painter, engraver and sculptor
Agustin Ibarrola (Basauri, Bilbao, 1930)
is a typical "committed artist" whose
works constantly reflect social and po-
litical issues. When he was twelve, he
began working as a bricklayer and
thanks to his family and workmates
was able to begin his studies at the
School of Arts and Crafts of Bilbao. In
1948, on a scholarship from the
Regional Government and Town
Council of Bilbao, he went to Madrid
to complete his training with Vazquez
Diaz, whilst working as a scenographer
to cover his basic financial needs. In
1950 he met Jorge Oteiza, who

Satélite, 2003, acero inoxidable.

Satélite, 2003, stainless steel.

la Venus 86, hay una estupenda Cabeza de Caballo (2004), obra
en la que aparece la parte méas imaginativa de nuestro escultor,
no exento de cierto instinto magicista, con el que dota a algunas
de sus composiciones de un marcado tono simbolista.

Satélite, por Agustin Ibarrola

El pintor, grabador y escultor Agustin Ibarrola (Basauri, Bilbao,
1930) es un prototipo de "artista comprometido”, que nunca se
ha desentendido de testimoniar en sus obras temas sociales y
politicos. A la edad de doce afios comenzé a trabajar como
obrero, y gracias a la pequefia ayuda de su familia y de sus com-
pafieros de trabajo, pudo iniciar sus estudios en la Escuela de
Artes y Oficios de Bilbao. En 1948, becado por la Diputacion vy
por el Ayuntamiento de Bilbao, viaj6 a Madrid para completar
su formacion en el taller de Véazquez Diaz, mientras realizaba
trabajos de escendgrafo para ir cubriendo sus minimas necesi-
dades econdmicas. En 1950 conocié a Jorge Oteiza, que influyo
decididamente en su formacion tedrica. En 1956 viajé a Paris,
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donde al afio siguiente seria uno de los fundadores del
Equipo 57, grupo fundamental para la implantacion vy des-
arrollo del arte abstracto geométrico de raiz constructivista

en nuestro pais. A su regreso a Espafia, fundé en 1960 el co-
lectivo Estampa Popular en Vizcaya, con grabadores intere-
sados en denunciar las condiciones de trabajo en la
industria y en el mar. Fue encarcelado entre 1952 y 1965y,
una segunda vez, en 1968, por su activismo comunista. En
1976 fue invitado para representar a Espafia en la Bienal de
Venecia y expuso en el Museo de Bellas Artes de Bilbao.
Desde 1985 se ha dedicado prioritariamente  a la escultura,

destacando en especial por su obra publica y por su labor de
intervenciones  en la Naturaleza, con proyectos tan cono-
cidos como el Bosque pintado de Oma y los Cubos de la me-
moria, en Uanes. En 1994 fue galardonado con la Medalla
de Oro de Bellas Artes.

En el Museo de Escultura leganense Ibarrola estd represen-
tado por una esfera monumental realizada en acero inoxi-
dable. Se titula Satélite (2003) y ha sido bien instalada
frente al espacio de Las Dehesillas, ya en el Recinto Ferial.
Aunque Ibarrola es un escultor reconocido por sus trabajos
en madera, creemos un acierto que haya elegido para esta
obra suya en Leganés el acero, asi como la forma esférica,
elementos que tanto convienen al propdsito de establecer
un didlogo entre la propia escultura y la arquitectura del
proximo edificio de la plaza de toros La Cubierta, y sobre
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strongly influenced his theoretical
training. In 1956 he went to Paris and
the following year co-founded "Equipo
57", which played an essential role in
the implementation and development
of constructivist-based  geometric ab-
stract art in Spain. When he returned
to Spain, he founded "Estampa
Popular" in Vizcaya, a group of en-
gravers who wished to condemn the
deplorable working conditions of the
industrial and maritime  sectors. He was
imprisoned between 1952 and 1965,
and again in 1968, for his communist
activities. In 1976 he was invited to
represent Spain at the Venice Biennial
and held an exhibition at the Museum
of Fine Arts of Bilbao. Since 1985, he
has mainly sculpted and has particularly
contributed  his public works to natural
sites, such as Bosque pintado, in Oma,
and Cubos de la memoria, in Llanes. In
1994 he was awarded the Gold Medal
of Fine Arts.

Ibarrola is represented at the Leganés
Museum of Sculpture with a monu-
mental sphere in stainless steel, entitled
Satélite (2003), installed in front of Las
Dehesillas, in the Fair Grounds.

Although Ibarrola is well known for his
wooden sculptures, he has skilfully
chosen steel and spherical forms in this
work to establish a dialogue between
the sculpture and the architecture of
the nearby La Cubierta bullring, partic-
ularly the top metal skullcap used as a
roof. The notch or deep groove which
softens the mass of Satélite emphasizes
this dialogue or relationship between
art images in corporal space (sculpture)
and the art of constructed flowing
space (architecture). Satélite, a poetic
"communication” satellite with four
crossing grooves or “"channels", sym-
bolises Ibarrola's constructivism.

Agustin Ibarrola, Satélite (detalle),
2003, acero inoxidable.
Satélite (detail), 2003, stainless steel.

Kaoru Katayama, Flores de Ciudad,
1999, aluminio y acero inoxidable.
Flores de Ciudad, 1999, aluminium and
stainless steel.



todo con el metalico casquete superior que le sirve de techumbre. La misma muesca o profunda
hendidura con que el escultor ha sensibilizado la masa de Satélite, contribuye a subrayar ese
juego de dialogo o relacién que se busca entre las imagenes del arte del espacio corporal, que
es la escultura, y el arte del espacio construido y fluyente, que es la arquitectura. Este Satélite
(un poético satélite "de comunicacion "atravesado por cuatro hendiduras o "canales") proclama
en Leganés la pervivencia del espiritu constructivista en el trabajo de lbarrola. Por otra parte,
Ibarrola tiene la virtud de cuidar siempre mucho la localizacién y puesta en valor de sus obras
de arte publico. Asi se comprueba en la muy cuidada instalacibn de esta pieza, que amplia y

hace dialogar de manera muy fluida el ambito del Museo de Escultura con los espacios inme-
diatos del Recinto Ferial.

Flores de ciudad, de Kaoru Katayama

Kaoru Katayama (Himeji, Japon, 1966), después de diplomarse en magisterio en su pais natal,
viaj0 a Espafia y reside en Salamanca, en cuya Escuela de Arte se ha graduado, y en cuya
Universidad de Bellas Artes se ha licenciado. Se trata de una artista muy versatil que, ademés de
la escultura, cultiva la pintura, el dibujo, el grabado, la fotografia y las instalaciones, analizando
las posibilidades expresivas de nuevos materiales y técnicas innovadoras. Esta representada en el
Museo de Salamanca y en las Colecciones de Caja Madrid y de Caja Duero.
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Ibarrola is very careful when selecting and in the Caja Madrid and Caja Duero

the location and presentation of his Collections.

public art works, and his sculpture in

Leganés is no exception. Furthermare, In 1999, Katayama won First Prize at

it establishes a fluent dialogue between the 1 National Competition of City

the Museum of Sculpture and the Sculpture of Leganés, and the jury sug-

neighbouring  Fair Grounds. gested that the sculpture be installed in
the city. As a result, this Competition

Flores de ciudad, by Kaoru has become one of the ways in which

Katayama works are acquired for the Museum of

Leganés or for its sculpture park.
Kaoru Katayama (Himeji, Japan, 1966)

moved to Spain after graduating as a Flores de ciudad (1999) is a very simple . .
) . ) : . Stella, by José Noja
teacher in Japan and now resides in assemblage of schematic flowers, with
zaLamlancfa. She gradu_ated. fror: t.he c;istl altjmlnlum ;arollas .art1d stainless Although José Noja (Aracena, Huelva,
c oofc; I/—\rt and University o !Tme tsttee” svle_ms oper(;lng_b upt |ndo space ?;.a 1938) soon began drawing and
ArtsI o a;tma;nca. IA very .\;erse;tle |0§y| inear alm. Vi rlan .rca;.wwtl_g. f|s; painting, he delayed his artistic career
sct_J ;t)_tor, sde _as also con_tn ute A tto tzrlca t_p;loposq t|s|a ctelar |nd|ca||on o far a couple of years to work as an air
painting, r_awmg,. engravmg,_ _p otog- 9 artist's oriental style an . eemen- pilot far KLM in The Netherlands.
raphy and installations, examining the tality. The sculpture blends into its cur- . )
ial . ; ial i locati d bl int . During the seventies he met and closely
poten_tla e>_<pre33|on _o new matt_erlas rent location and enables an interaction worked with Pablo Serrano, who be-
and innovative techniques. She is repre- between nature, sculpture and the .
o came his sculptural mentor. Under the
sented at the Museum of Salamanca city's landscape.

strong influence of this great master,

José Noja, 5tella, 1999, acero inoxidable.
Stella, 1999, stainless steel.

En 1999 Katayama gand el Primer Premio del IlIl Certamen Nacional de Escultura Ciudad de
Leganés, y el Jurado de dicha convocatoria recomendd que la obra se instalara en un espacio
urbano. Asi se ha hecho, y de esta manera el Certamen leganense se convierte en una de las
vias de adquisicion de obra o bien para el Museo o bien para el Parque de esculturas de la
Villa.

La obra que comentamos, Flores de ciudad (1999), es un ensamblaje muy sencillo, de flores es-
guematicas, cuyas corolas de aluminio fundido vy tallos de varilla de acero inoxidable se elevan
en el aire como un dibujo absolutamente lineal y vibrante en el espacio. Se trata de una pro-
puesta de caracter lirico, que proclama el gusto marcadamente oriental de su autora por el cri-
terio de elementalidad, propuesta que funciona muy bien en su actual localizacion y que
interesa por su capacidad vy eficacia para producir una interaccién entre Naturaleza, escultura
y paisaje urbano.

5tella, de José Noja

José Naja (Aracena, Huelva, 1938) se inici6 en el dibujo y en la pintura en su juventud, pero pos-
puso durante unos afios el desarrollo de su aficién artistica para atender a su vocacion profesional
de piloto de aviacién, trabajando en Holanda en la compafila KLM. Durante la década de 1970
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conocié e intimé con Pablo Serrano, quien seria su mentor escultérico. Bajo el fuerte influjo de su
gran maestro, Pepe Naja practic6 primeramente una escultura alusiva a la figura humana, com-
poniendo su corporeidad con bloques poderosos de masas de formas abstraidas, acabando el con-
junto estatuario con manos y cabezas fiel y expresivamente figurativas. Hacia 1990 Naja cambi6
radicalmente de lenguaje a través de su serie Nudos, inspirados fielmente en los repertorios de
lazos nauticos.

La pieza de formato monumental que en este museo lo representa, titulada 5tella (1999), asi
como alguna otra obra suya perteneciente al Parque de Esculturas de Leganés (como el
Monumento  a los Derechos Humanos situado en la Avenida Juan Carlos 1), son referentes de la
citada serie Nudos. En estas obras Naja utiliza con eficacia el cilindro de acero inoxidable como
cordaje que, agran escala, configura un gran lazo escultérico, cuyo dibujo elemental proyecta sus
cabos en el espacio circundante. Se trata de piezas ornamentales, gratas de ver, especialmente
las de configuracion mas sencilla.

Cruce de caminos Yy Tres elementos, de Jorge Miller

El escultor aleman Jorge Miller (Munich, 1937-Avila 2000) ha estado presente en Espafia desde la dé-
cada de 1960, y aqui mantuvo casa y taller en Hoyo de Pinares (Avila), aunque pasé también parte de
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su vida en Stuttgar. Se inicié artisticamente en su Munich
natal, donde entre 1951 y 1955 cursé estudios sobre la talla
de la madera, estudios que amplié entre 1955 y 1958 en la
Academia de Bellas Artes de Frankfurt del Main. En
aquella etapa pasé también un afio (1957) trabajando como
escultor en Estocolmo (Suecia). Seguidamente su interés
por la escultura fundida en bronce lo condujo a asistir a la
Academia de Bellas Artes de Stuttgar (1959-1960), donde
asimismo se interes6 por la talla directa en piedra. Asi
pues, la madera, la piedra y el bronce han sido los mate-
riales escultéricos de su preferencia, a los que en ocasiones
aflade elementos de plomo, hierro y cordeleria. Miuller es
un escultor que se debate entre un concepto profundamente

racional de la obra de arte y una necesidad sentimental de
comunicarse en un lenguaje fuertemente expresivo. Por
consiguiente, su obra se produce a caballo del analisis geo-
métrico de la forma y el empleo de un estilo impactante, es-
tilo que, a partir de los afios ochenta, ha situado al artista
en los dominios del expresionismo.

70

Pepe Noja first created sculptures that
alluded to the human figure, using
powerful abstracted masses for the
body and completing the statue with
truly figurative hands and heads.
Towards 1990. Noja's language radi-
cally changed with his Nudos series, in-
spired by different types of nautical
loops.

The monumental work of art repre-
senting him in our Museum, Stela
(1999). as well as other works be-
longing to the Sculpture Park of
Leganés (such as Monumento a los
Derechos Humanos, located on
Avenida Juan Carlos 1), are character-
istic of the Nudos series. In these
works, Noja effectively uses a stainless
steel cylinder as a cord shaped into a
huge sculptural loop, projecting its
loose ends into the surrounding space.
His works are ornamental and a
pleasure to view, even those with the
simplest designo

Cruce de caminos and Tres
elementos, by Jorge Miuller

The German sculptor Jorge Mdller
(Munich, 1937) has been present in
Spain since the sixties and lives and
works in Hoyo de Pinares (Avila), de-
spite occasional visits to Stuttgart. He
began his artistic career in his home-
town of Munich and studied wood-
carving between 1951 and 1955. He
furthered these studies between 1955
and 1958 at the Academy of Fine Arts
of Frankfurt am Main. In 1957 he
worked as a sculptor in Stockholm
(Sweden). Later, his interest in cast
bronze sculpture encouraged him to
study at the Academy of Fine Arts of
Stuttgart (1959-1960), where he also
examined direct stone carving. Wood,
stone and bronze have therefore been
his favourite sculpting materials, to
which he occasionally adds lead, iron

Jorge Mduller, Cruce de Caminos,
1986, granito y acero inoxidable.
Tres Elementos, 1989, granito,
nylon y plomo.

Jorge Miuller, Cruce de Caminos,
1986, granite ald stainless steel.
Tres Elementos, 1989, granite, nylon
and lead.



En las dos piezas que lo representan en el Museo de Leganés predomina una concepcion esque-
matica de las formas, plasmadas en granito tallado sumariamente y relacionadas entre si por me-
dios muy sencillos: un clavo de acero en la composicion titulada Cruce de caminos, y unas
ataduras de cuerda en la que se titula Tres elementos. Se trata, pues, de dos obras voluntaria-
mente "frias", que renuncian atener un estilo personalizado. Son piezas significativas de la etapa
minimalista de Muller, dominada por las formas elementales vy las estructuraciones primarias.
Las distingue su propia manera, tan directa y primitiva, de estar talladas; ello les proporciona un
marcado registro artesano, que las hace aparecer casi como piedras "de canteria". Su disposicion
austera y directa sobre el suelo contribuye a que se integren con espontaneidad en el ambiente
que las rodea. Basadas en la repeticion de unidades practicamente idénticas, presentan un ca-
racter de fuerte simetria, asi como un efecto de ritmos de continuidad répida.

Torso, por Ighacio Van Aerssen

El escultor y pintor Ignacio Van Aerssen nacié en Madrid en 1957. Estudio dibujo, grabado y pin-
tura en la City Lit. de Londres y en la Academia de Bellas Artes de Munich. Se formdé como es-
cultor en la Escuela de Artes y Oficios de Madrid, siendo discipulo de Julio Lopez Hernandez.
Becado por el Ministerio de Cultura, residié en Verona en 1982-83, acudiendo al taller del es-
cultor Miguel Berrocal, cuya manera compleja de dividir y de encastrar las formas le influiria

71



Ignacio Van Aerssen, Torso, 1986, hierro.
Torso, 1986, jron.

hondamente. Su pintura se desarrolla en desplazamientos continuos entre magicismo surrealista
y expresionismo. Su escultura se expresa en un lenguaje fundamentalmente  expresionista.

El Torso de formas recortadas y soldadas en chapa que aqui lo representa pone de manifiesto la
importancia que tiene el analisis dibujistico en la obra de Van Aerssen. Se trata de un disefio por-
menorizado, que desmenuza la figura en un complejo universo de patrones formales, para recom-
ponerlos luego formando una especie de gran coraza, en la que tanta importancia tiene el hueco
interior, el cual funciona aqui como una masa consistente que, a pesar de su invisibilidad, parece
sostener con firmeza y darle plenitud a la escultura en el aire. La fuerza y expresividad de la ma-
teria, la consistencia de la estructuracion, la distorsion de la figura y el efecto emocional del es-
tilo reafirman el registro expresionista de su autor.

Libertad, por Leandro Alonso, y Simbiosis, por LSLA (Luis Sédez y Leandro Alonso)

Leandro Alonso (Madrid, 1963) es un escultor de concepto arquitectonico vy de lenguaje cons-
tructivista, formado en la Facultad de Bellas Artes de la Universidad Complutense de Madrid. Su
proceso se viene desarrollando y documentando voluntaria y preferentemente en el circuito cul-
tural (es decir, en centros de arte institucionales vy en espacios publicos, asi como en talleres de
arquitectura y en salas alternativas), aunque su obra haya aparecido ocasionalmente en el circuito
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and ropes. Miller is a sculptor who air, almost like "quarry" stones. Their dividing and imbedding shapes. His

struggles between a deeply rational in- austere and direct arrangement on the painting constantly shifts between sur-
terpretation  of art and a sentimental ground enables them to spontaneously realist magicism and expressionism,
need for a strongly expressive lan- blend into their surroundings. Based on whilst his sculpture is essentially expres-
guage. Consequently, his work is in be- the repetition of practically identical sionist.
tween a geometric analysis of shape units, they are strongly symmetrical and
and a powerful style which has in- evoke a rapid continuity. His Torso, cut out and welded in metal
cluded him amongst the expressionists plate, reveals how important drafts-
since the eighties. Torso, by Ignacio Van Aerssen manship was in Van Aerssen's work.
The design is very detailed and breaks
The two works of art representing him The sculptor and painter Ignacio Van the figure apart into a complex uni-
in the Museum of Leganés have pre- Aerseen was born in Madrid in 1957. verse of formal patterns, which are
dominantly schematic forms, incorpo- He studied drawing, engraving and then reassembled into a large shell. Its
rated into simply carved granite and painting at the London City Lit. and at inner, essential space acts as a consis-
very simply interrelated: a steel nail in the Academy of Fine Arts of Munich. tent invisible mass which seems to
Cruce de caminos and tied ropes in He was trained as a sculptor at the firmly hold the sculpture in the airo The
Tres elementos. Both works are deliber- School of Arts and Crafts of Madrid, strength and expressiveness of the ma-
ately "cold" and de-personalised. They under Julio Lépez Hernandez. On a terial used, the consistency of its struc-
are significant pieces of Miller's mini- scholarship from the Ministry of turisation, the distorted figure and the
malist period, in which elemental forms Culture, he lived in Verona between emotional impact of his style reaffirm
and primary structures prevailed. They 1982-83 and worked with the sculptor the author's expressionism.
have a particularly direct and primitive Miguel Berrocal, who strongly influ-
carving, giving them a marked artisan enced him with his complex method of

mercantil (galeria Astarté de Madrid, 1997; feria Estampa, 2000). Se trata de un artista que cons-
truye su obra con principios morfologicos y estructurales geométricos, atendiendo a que las
formas respondan a la naturaleza y a las calidades de los materiales que emplea, y dotandolas de
un sentido muy fluyente del espacio, asi como de una carga conceptual y simbdlica consistente.
La obra que lo representa en Leganés, titulada Libertad (1996) es bien expresiva de lo que de-
cimos. Se compone de una elevada estructura de hierro, centrada y desarrollada sobre un bloque
de granito, sobre el cual se ha dispuesto una plancha metdlica en la que se ha grabado la defini-
cion de "libertad" del Diccionario de la Real Academia Espafiola de la Lengua. Al mismo tiempo,
sobre esa plancha metdlica pende una gruesa tapa de granito, suspendida en el aire, por medio de
cuatro cables de acero, a dos centimetros de altura del bloque bésico. El efecto que produce esa
pesada tapa granitica suspendida a escasos centimetros sobre la definicion de “libertad" resulta
mas de amenaza que de proteccién, como si el artista deseara expresar los riesgos y dificultades
gue acechan al establecimiento vy al ejercicio de esa "facultad natural que tiene el hombre de obrar
de una manera o de otra, y de no obrar, por lo que es responsable de sus actos".

Asimismo es obra de Leandro Alonso, pero esta vez en colaboracion con Luis Saez, la escultura
titulada Simbiosis incluida también en los fondos de este Museo. Luis Saez Gil (que firma con el
pseudénimo de "Jerjes" cuando trabaja de manera individual), naci6 en Alpedrete, Madrid, en
1958, y se form0 como artesano en el taller de cerrajeria de su padre. Desde 1992 viene
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practicando, de manera autodidacta, una escultura en hierro de
concepto volumétrico muy potente, y de lenguaje especial-
mente libre y acertado. En ocasiones aplica a su escultura una
policromia de vivos colores. Ello se explica atendiendo a su pa-
ralela dedicacion a la pintura. La colaboracion entre estos dos
escultores, cuya firma conjunta es la de LSLA (Luis Séez y
Leandro Alonso), se inicid el ai'io 2000, precisamente con la
construccion titulada Simbiosis que aqui los representa.

Simbiosis viene a ser como una representacion de un esguema
armonico del espacio, y estd integrada por una sucesion de
arcos de pletina de acero, ordenados segun el criterio progre-
sivo de escala creciente. Esos arcos componen una especie de
arquitectura transparente, en cuyo conjunto terminan por fun-
dirse los espacios internos Yy el espacio exterior y envolvente.
Segln declaran sus autores, el titulo de Simbiosis alude al ca-
racter de trabajo asociado de su produccion, pero, ademaés, in-
cluye otra serie de perspectivas conceptuales: “Entrar, salir,
cambiar de estado, antes y después, lo que he sido y lo que soy,
lo que seré ... Los arcos de esta instalacion son elementos que
nos pueden hacer pensar o recordar multitud de cosas; pueden
ser simbolo de evolucion personal, artistica e incluso fisica,
por su disposicién y tamai'io. Pueden ser y son el indicativo de
cambios importantes en nuestra vida: alguien que perdemos,
alguien que llega, una amistad perdida o una nueva, una nueva
forma de enfocar nuestro trabajo creativo. Estos arcos (puertas)
nos dan paso a los recuerdos y nos hacen pensar en el pasado,
en qué hemos sido, qué hemos hecho, como hemos llegado al
momento actual. Al no ser paso entre espacios, Sino separacion
entre ideas o situaciones, entre recuerdos Yy proyectos, entre
bocetos y obras terminadas, o0 nunca terminadas, nos permiten
atravesarlas cuantas veces queramos, para colocar a cada lado
el momento, el recuerdo, el anhelo o la situacion que nosotros
queramos. Es lo que hace de esta escultura una obra incon-
clusa, o con tantos acabados como espectadores tenga; una
obra de acabado infinito; una obra espiral, que podria crecer y
que sigue creciendo con cada persona que la contempla™.
Templo, por Adriana Veyrat

Iniciada en las técnicas del modelado por la escultora Aurora
Cai'iero en un taller desarrollado en 1993-94 en la Escuela de
Ceramica del Ayuntamiento de Madrid, y licenciada en 1997
en Bellas Artes en la Universidad Complutense, Adriana
Veyrat viene compaginando su practica de la escultura con sus
trabajos de escendgrafa y de atrezzista en la Compai'iia
Nacional de Teatro Clasico de Madrid. Esta convergencia de
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Libertad, by Leandro Alonso,
and Simbiosis, by LSLA
(Luis Séez and Leandro Alonso)

The architectural and constructivist
sculptor Leandro Alonso (Madrid, 1963)
was trained at the Faculty of Fine Arts
of the Complutense University of
Madrid. Although most of his work has
been developed and exhibited in cul-
tural cireles (Le. institutional art centres
and public spaces, as well as architec-
tural workshops and avant-garde show-
rooms), he has occasionally appeared in
the corporate world (Astarté Gallery in
Madrid, 1997; Estampa Fair, 2000). The
artist's work is based on morphological
and geometrically structural premises,
so that his shapes reflect nature and
the properties of the materials used.
His forms have a very fluid role in space
and are highly conceptual and sym-
bolic. The sculpture representing him in
Leganés, Libertad (1996), is a good ex-
ample of this. It consists of a raised

iron structure, centred and erected on
a granite block, on which a metal plate
is engraved with the definition of
"freedom" according to the Diccionario
de la Real Academia Espafiola de la
Lengua. At the same time, there is a
thick granite lid suspended over this
metal plate on four steel cables, two
centimetres above the base. The effect
of a heavy granite lid suspended just
above the definiton of “"freedom" s
threatening rather than protective, as if
the artist wished to express the risks
and difficulties inherent to "man's nat-
ural ability to act in one way or an-
other, or not to act, making him
responsible for his conduct".

Leandro Alonso's other work, in collab-
oration with Luis S&ez, is the sculpture
entitted Simbiosis that is also held in
the Museum. Luis Séez Gil (who signs
his work individually as "Jerjes"), was
born in Alpedrete, Madrid, in 1958,

Leandro Alonso, Libertad, 1996,
hierro, granito y cable de acero.
Libertad, 1996, iron, granite and steel
cables.






and was trained as a craftsman with his
locksmith  father. Since 1992 he has
made self-taught iron sculptures, with a
very powerful volume and a particularly
free and accurate style. Occasionally,

his sculpture reflects a range of bright
colours, as a result of his parallel in-
terest in painting. These two sculptors,
who jointly sign as LSLA (Luis S&ez and
Leandro Alonso), began to collaborate
in the year 2000 with Simbiosis, repre-
senting them in Leganés.

Simbiosis is a harmonious representa-
tion of space and consists of a succes-
sion of steel rod arches, increasing in
size. The arches make up a transparent
architectural  unit which combines the
internal and external or surrounding
space. According to the artists, the title
Simbiosis is not only used to reflect
their joint efforts but other conceptual
views: "To enter, exit, change one's

Leandro Alonso Y Luis Séez,
Simbiosis, 2002, hierro.
Simbiosis, 2002, iron.

précticas, entreverando la verdad del espacio escultérico y los efectos visuales del espacio esce-
nografico, se evidencia en la obra que la representa en el Museo de Escultura de Leganés: Titulada
Templo (2003), esta constituida por una caja profunda de acero cortén, por cuya base asciende una
brillante escalera de gradas de acero inoxidable, que se reflejan en el techo pulido del habitaculo
y se dirigen hacia la oscuridad de su fondo. Estamos ante una escultura de formas arquitecténicas

rotundas y de efectos escenograficos, basados en la combinacién de la luz, la sombra y el reflejo.
La pieza funciona como una escena que conduce a un misterio, aun limite de tiniebla, a un espacio
invisible, sumergido en lo oculto. Su autora ve estas escaleras '"como un espejismo que se le puede
aparecer al hombre en cualquier momento, esté donde esté, dormido o despierto, tentandole, re-
tandole a adentrarse en el camino que quiza so6lo le conduzca al vacio. La puerta del limite, ¢esta
en todas partes y hace falta una percepcidén especial para atisbarla? El mundo oculto, ¢se entreabre
y desvela sus misterios al existente? EI hombre se imagina o vive este hecho como un milagro y
para vivir el encuentro erige templos ..., pero el enigma, ¢acaso no lo llevamos dentro? El limite,
¢no nos atraviesa? ;Podran ser estas esculturas una materializacion exterior de nuestro interior?"

En cualquier caso, desde 1999 la escalera es el tema esencial de la escultura de Adriana Veyrat.
Asi lo vemos en los ciclos que ha titulado Escalante 1y Il (tallados en piedra de Calatorao),
Margenes (realizados en plancha de hierro), Pdrticos (construidos unas veces en mortero blanco, y
otras veces en barras de hierro), Espacios tangenciales (dibujados en el espacio mediante estruc-
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Adriana Veyrat. Templo. 2003, acero
cortén e inoxidable.

Templo, 2003, Cor-ten steel and stainless
steel.

turas de varilla metélica), Ejes (ensamblados en madera) y Templos (construcciones de hierro y
acero inoxidable).  Ahora bien, la escalera funciona en estas esculturas no s6lo como motivo
formal y como sistema de estructuracién, sino asimismo -y sobre todo- como elemento simbodlico,
capaz de situar al espectador en un punto de vértigo, de inseguridad ante un ambito de dudas y
de ambigiedades que nos precipitan desde la realidad hacia lo ignoto. Dentro de estos Templos,
uno no sabe muy bien si esos peldafios tan concretos son equiparables a los de la biblica, ascen-
dente y gloriosa escala de Jacob, o si constituyen una bajada a ciegas hacia los dominios de la in-
saciabilidad, la muerte y el averno.

Con este género de trabajos Adriana Veirat ha introducido también su obra en los dominios del
arte publico, destacando su instalacion Umbral (1999), homenaje a Eugenio Trias, en las escaleras
de la Asociacion Cultural Cruce, de Madrid, y Escaleras de agua, construccion de espejos dis-
puesta en el espigon de la Playa del Torreon en el verano de 2001, dentro de las propuestas lle-
vadas a cabo en el Festival Internacional de Benicassim.

La cama de José, por Susana Guerrero Sempere

En 1997 se convocO por primera vez el Certamen de Escultura Ciudad de Leganés, resultando ga-
nadora de aquella edicién inicial una artista levantina muy joven, Susana Guerrero Sempere, con
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la obra titulada La cama de José, obra que, realizada en gran
formato, tiene actualmente su lugar en nuestro Museo de
Escultura.

Susana Guerrero Sempere (Elche, Alicante, 1972) es escul-
tora, grabadora y ceramista que se formdé en la Escuela de
Artes Aplicadas y Oficios Artisticos de Alicante (1990), en
la de Peritaje Artistico de Manises (1992) y en la Facultad

ele Bellas Artes de San Carlos de la Universidad Politécnica

de Valencia (1996). Amplio estudios de escultura en Grecia,
residiendo en Atenas con una beca Erasmus. Siempre se ha
interesado por las calidades artesanales de la obra de arte y
por la excelencia de los oficios artisticos, lo que la motivd a
asistir a un seminario sobre Esmaltes al fuego sobre cobre
celebrado en Alicante (1991), asi como a los talleres de
Batik y ele Papel reciclado organizados por la Universidad

Politécnica de Valencia (1993).

Su escultura es de caracter experimental y esta centrada en
una serie tematica que tiene por eje la idea y el objeto de
la "cama", sus origenes, su historia y sus funciones. Para
desarrollar  este singular mundo escultérico, Susana co-
menzO su trabajo mediante unas encuestas dirigidas a sus
compafieros y al publico, mediante las cuales (pregun-
tanda" ¢cémo es tu cama?”, ";cémo te gustaria que fuera tu
cama?", y otras cuestiones similares) averiguaba pro-
blemas de hecho y estados de opinion. Con los resultados
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state, befo re and after, what | have
been and what lam, what 1will be...
The arches of this work encourage us
to think or recall many different things;
they may symbolise our personal,
artistic and even physical development,
due to their arrangement and size.
They are or could be an indication of
significant life changes: the 1055 of a
loved one, a new arrival, a friend who
is lost or found, a new way of directing
our creative work. These arches or
doors allow us to remember and think
of the past, of what we have been,
what we have done, how we have ar-
rived to where we are. They are not a
path between spaces but a separation
between ideas or situations, between
memories and projects, between drafts
and completed or unfinished works,
which we can cross as many times as
we want until we choose a specific mo-
ment, memory, wish or situation on ei-
ther side. This is what makes the
sculpture inconclusive, with as many in-
terpretations  as possible viewers; a
work with an infinite finish; a spiral
work which may grow and which con-
stantly grows inside every viewer"

Templo by Adriana Veirat

Adriana Veirat began studying model-
ling techniques with the sculptor
Aurora Carfiero, at a workshop estab-
lished between 1993-94 at the
Ceramics School of the Town Council
of Madrid, and graduated in Fine Arts
in 1997 from the Complutense
University. She has been combining

her career as a sculptor with scenog-
raphy and props for the Compafiia
Nacional de Teatro Clasico in Madrid.
These overlapping skills that combine
the authenticity of sculptural space
and the visual effects of a stage are re-
flected in the work held in the Leganés
Museum of Sculpture, entitted Templo
(2003). It consists of a deep box of

Susana Guerrero, La Cama de José,
1997, acero inoxidable.
La Cama de José, 1997, stainless steel.



79



Cor-ten steel, with a bright ladder of side our own selves? Could these or whether they are a downwards

stainless steel steps emerging from its sculptures be the outside materialisa- blindfolded path into the realms of in-
base, reflected on the polished roof of tion of our inside?". satiability, death and hell.

the cubicle and stretching towards the

dark inside. The sculpture has sharp ar- In any case, the image of a staircase Adriana Veirat also contributed to
chitectural forms and scenographic ef- has run through Adriana Veirat's public art in this series of works:

fects, based on a combination of light, sculpture since 1999: Escalante |y [t Umbral (1999), a homage to Eugenio
shadow and reflection. It works as a cycles (carved in Calatorao stone), Trias, located on the steps of
mysterious scene, a foggy vision, and Margenes (in iron plate), Pérticos Asociacion Cultural Cruce, in Madrid;
an invisible space, submerged in the (made of white mortar or iron bars), and Escaleras de agua, an arrangement
occult. The artist interprets the steps as Espacios tangenciales (drawn in space of mirrors on the breakwater of Playa
"a mirage that may appear befo re man with metal rod structures), Ejes (as- del Torre6n, ereated in the summer of
at any time, wherever he may be, sembled in wood) and Templos (iron 2001 as part of the proposals for the
whether asleep or awake, challenging and stainless steel constructions). The International  Festival of Benicassim.
him to follow a path that may only staircase in her sculptures is not only a

lead to emptiness. Does the permanent formal motif and form of structurisa- La cama de José, by Susana

end door need a special interpretation tion but is also particularly symbolic. Guerrero  Sempere

in order to be noticed? Does the occult The viewer is overwhelmed by a series

open up and reveal its mysteries to the of doubts and ambiguities which cata- The winner of the first Competition  of
present? Man imagines or experiences pult him from reality into the un- City Sculpture of Leganés held in 1997
this fact as a miracle and to celebrate known. In Templos, we are unsure if was the young artist from Levante,

it he builds temples ..., but isn't the these firm steps are comparable to Susana Guerrero Sempere, with her
enigma inside of us? Isn't the limit in- Jacob's biblical and glorious staircase, work La cama de José. This large-scale

Justo Barboza. Rectangulo, 1998, acero cortén.
Rectangulo, 1998, Cor-ten steel.

obtenidos Susana va estableciendo una especie de imaginario colectivo que luego interpreta en
todo un ciclo de variaciones formales, estructurales y de figura, atendiendo a ideas que van
desde el amor al suefio. Ya lo dicen una sentencia de Balzac: "La cama es todo el matrimonio™,

y una formula de Hubert Juin: "El hombre pasa el tercio de su existencia en la cama, o0 sea, unas
20.000 horas en el caso de una persona de setenta afios. Por eso este objeto tan comln es tes-
tigo de todos los sucesos importantes de la vida humana". En conscuencia, las esculturas de
este ciclo de Susana Guerrero Sempere son muy variadas de lenguaje, yendo desde estructura-

ciones geométricas bastante rigurosas, casi constructivistas, hasta dibujos muy ligeros e imagi-
nativos, de registro surrealista, como es el caso de La Cama de José que comentamos.

La propia Susana explica el sentido de ternura y de ensofiacion del que arranca esta escultura del
Museo de Leganés, que versa directamente sobre la respuesta que un alumno suyo, disminuido
psiquico, dio a su pregunta de ";como te gustaria que fuese tu cama?": "José queria que yo fuera
su novia para vérmelas aunque so6lo fuese un segundo; queria que su cama fuera alta, muy alta,
para llegar al techo; con una escalera para bajar. Tiene ahora una cama muy alta y su techo es mi
cielo”. El resultado escultorico de aquel deseo es esta especie de experimento espacial: una cons-
truccion de estructura abierta, muy etérea, realizada en varilla de acero inoxidable y dotada de ex-
presivos engranajes, como si se tratara del dibujo de un cuento escrito en el aire, en un espacio
elevado e indefinible.
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Rectangulo, de Justo Barbaza

El dibujante y grabador Justo Barbaza nacié en San Juan, Argentina, en 1938; vive en Espafia
desde 1977, habiendo adquirido la nacionalidad espafiola en 1981. Artista reconocido a partir de
1982 especialmente por su ejercicio de la profesion de ilustrador en los periddicos
"Informaciones” y "El Pais", ha colaborado en importantes editoriales y revistas literarias, tales
como Silex, Anaya, Salvat o Espasa Calpe, y "Revista de Occidente", "Saber leer" o "Telas". Sus
ilustraciones expresan un concepto culto del arte, una fe decidida en el compromiso social del ar-
tista y un acuerdo mantenido con los procedimientos vy lenguajes de la modernidad, distinguién-
dose por un gusto poco comdn en el empleo del collage de materiales diversos: fotocopia,
fotografia, papel tipografico, papel de estraza, papel quemado ..., a los que aplica tinta, guache,
pastel, tipografia, estampaciones, xilografias o monotipos.

En la escultura Rectdngulo que lo representa en nuestro Museo, se pone en evidencia ese parti-
cular sentido ludico -entre dada y surrealista- que recorre buena parte de su obra. De lo que aqui
se trata es de establecer un juego de formas, movimiento Yy equilibrio, valorando el vacio y trans-
parencia del espacio tanto como la fuerza de las chapas de acero que dan cuerpo a las formas y a
la figura. Aqui tenemos el instinto clasico de Barbaza y el sentido festivo que él tiene de la vida,
y también su renuncia a establecer en su obra barreras que separen la figuracion y la abstraccion.
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sculpture is currently held in the
Museum of Sculpture.

Susana Guerrero Sempere (Elche,
Alicante, 1972) is a sculptor, engraver
and ceramic artist who was trained at
the School of Applied Arts and Artistic
Trades of Alicante (1990), the School
of Artistic Skills of Manises (1992) and
the San Carlos Faculty of Fine Arts of
the Polytechnic University of Valencia
(1996). She furthered her sculpture
studies in Greece and resided in
Athens on an Erasmus scholarship. Her
constant interest in the artisan quali-
ties of art and in the excellency of
artistic trades encouraged her to at-
tend a seminar on copper flamed lac-
quer, held in Alicante in 1991, as well
as batik and recycled paper workshops
at the Polytechnic University of
Valencia (1993).

Casa del Sol, Casa de la Luna y Arbol

Miguel Pifial' (Jodar, Jaén, 1965) estudid
Real,
se inicié en la pintura durante
Madrid y trabaja en Leganés, empleado en el Ayuntamiento,
urbanos de tipo urbanistico,
colabora en el programa leganense de acercamiento de la escultura publica al ciudadano,
resa vivamente por la practica de la escultura,
de compromiso social. Ha intervenido directamente
de Escultura al Aire Libre de Leganés, asi como en labores de restauracion

La Mancha,
Artisticamente

en Ciudad

acondicionamientos

pésito del Museo Nacional

viajar lo han llevado a frecuentar
realiza viajes periddicos al Himalaya,

samente en su concepcién

de la escultura.

Her sculpture is experimental and fo-
cuses on the idea of a "bed", its ori-
gins, history and functions. In order to

develop this unique field, Susana ini-
tially conducted surveys on her friends
and on the public, posing questions
such as "What is your bed like?",
"What would be your ideal bed?", to
discover factual issues and opinions.
Based on the results, Susana con-
structed a hypothetical group which
she then interpreted in a cycle of
formal, structural and figurative alter-
natives, with ideas ranging from love to
sleep. Balzac stated that "A bed repre-
sents an entire marriage" and, ac-
cording to Hubert Juin, "We spend a
third of our lives in bed, in other
words, some 20,000 hours in the case
of a seventy year-old mano This is why
this apparently ordinary object wit-
nesses all of a person's significant life
events". Consequently, the sculptures

Miguel Pifar, Casa
2003, acero inoxidable.
iron. Casa de la Luna, 2003, stainless steel.

Casa del Sol, 2003,

de Goya, por Miguel

especializandose

paisajes y comunidades
para practicar

del Sol, 2003, hierro.

cultivandola desde preocupaciones

included in this cycle by Susana
Guerrero Sempere are very varied and
range from strict and nearly construc-
tivist geometric structures, to very light
and imaginative drawings, with a surre-
alist imprint, such as La Cama de José.

Susana, when asked about the tender-
ness and dreaminess behind her sculp-
ture in the Museum of Leganés,
explained that it was directly linked to
the reply given by one of her mentally
handicapped students to the question
"What would be your ideal bed?":
"José wanted me to be his girlfriend,
to see my body, even if just for a
second; he wanted a bed that was
high, very high, up to the ceiling, with
a downwards  staircase. He now has a
very high bed and his roof is my
limit". The sculptural outcome of this
wish is an experiment in space: an
open and very ethereal structure,

Casa de la LUIla,

Pifiar Gallardo

Ingenieria Técnica Agricola en la Universidad de Castilla
posteriormente
los afios que vivid en Sevilla. Desde 1993 vive en
destacando sus intervenciones en
medioambiental

en Paisajismo  Urbano.

y paisajistico. Al tiempo que
se inte-

conceptuales 'y

en el proyecto y en la fase de obra del Museo

de esculturas del de-

Centro de Arte Reina Sofia. Su pasion por la Naturaleza y su aficién a
de Africa, Asia y América. Asimismo
montafiismo.
En la tercera parte de este libro nos referiremos a la

Todo ello ha influido podero-

obra creativa mas importante que Miguel Pifial' tiene en Leganés, la cual es, sin duda, la instala-
cion titulada Dragon alado, dispuesta en el Parque de Esculturas,

representado
Arbol de Gaya.
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en el Museo de Escultura

pero asimismo Miguel Pifiar esta
leganense con las esculturas Casas del Sol y de la Luna, y
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made of stainless steel rods with ex-
pressive gears, like the drawing of a
story written in the air, in a high inde-
finable space.
Rectangulo, by Justo Barboza

The draftsman and engraver Justo
Barboza was born in San Juan,
Argentina, in 1938, and has resided in
Spain since 1977. He became a Spanish
national in 1981. From 1982 onwards
he beca me particularly well-known  for
his illustrations in the "Informaciones"
and "El Pais" newspapers. He has
worked for important publishing com-
panies and literary reviews, such as
Silex, Anaya, Salvat or Espasa Calpe,
and "Revista de Occidente", "Saber
leer" or "Telos". His illustrations are a
cultured view of art, a firm faith in the
artist's social commitment and connec-
tion with modern day procedures and

Casas del Sol y de la Luna
como estandartes
elemental

formas linealistas,
unas obras de composicion
el lateral
Sin embargo,
autor ha sobrepuesto

que en los trabajos realizados
acompafiada frecuentemente

Asia y Africa, Miguel ha observado

tumbre cultural de mantener

figurado como

una de las aspiraciones
manera,
primeros de representacion
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se han dispuesto
por encima de esa aparente
tres niveles de significacion:
Miguel Pifiar organizé un taller de pintura para nifios de familias desestructuradas,
por los nifios se producia
de las figuras del sol, la luna y los éarboles;
que en aquellas
en sus domicilios una especie de pequefio altar de ofrendas,
"la casa donde
asimismo en estas piezas simbdlicas

comunitarias

languages. Of significance s his un-
usual collage using different types of
materials (photocopies, photographs,
typographic  paper, grey paper, burnt
paper ...) over which he applies ink,

gouache, pastels, typography, prints,
xylographs or monotypes.

The Bailarina sculpture representing
him in the Museum evidences a partic-
ular play between Dadaism and
Surrealism that runs through his work.
There is a play of shapes, movement
and equilibrium, taking into account
both the emptiness and transparency of
space and the strength of the steel
plates embodying the sculpture's forms
and figure. It is an example of
Barboza's classical instinct and festive
attitude to life, as well as his unwilling-
ness to impose barriers in his work to
separate the figurative and the ab-
stract.

Casa del Sol, Casa de la Luna and Arbol
de Goya, by Miguel Pifiar Gallardo

Miguel Pifiar (J6dar, Jaén, 1965)
studied Agricultural  Engineering at the
University of Castilla La Mancha, in
Ciudad Real, and later specialised in
City Landscapes. His artistic career as a
painter began in Sevilla. He has lived in
Madrid since 1993 and works in
Leganés for the Town Council in urban
planning, environmental and land-
scaping projects. As part of his collabo-
ratio n with Leganés to bring public
sculpture cl10ser to its citizens, he uses
sculpture to express his concerns and
social commitment. He has directly par-
ticipated in the project and construc-
tion of the Open-Air Sculpture Museum
of Leganés, as well as in the restoration
of sculptures deposited by Museo
Nacional Centro de Arte Reina Sofia.
His passion for nature and interest in

Miguel Pifiar, Arbol de Gaya, 2004, acero cortén.
Arbol de Goya, 2004, Cor-ten steel.

son dos piezas gemelas,
como esculturas "dibujadas

transparente

simplicidad

la importancia

habitan los espiritus";

la imagen emblematica

de caracter
sobre sendos véastagos de metal. Estan concebidas
de casa, y entendidas
nacion con la que Julio Gonzalez fijé este tipo escultdrico
por su configuracion

muy sencilla:
de cuyas techumbres

en el espacio”,
moderno,
y por su disposicion
diseflos esquematicos
respectivamente

formal y estructural,
1° en sus afios de actividad

codigos estandar
que aprende el hombre en su infancia,

simbolico, dispuestas
como siluetas de la forma
segin la denomi-
que se distingue por sus
aérea. Se trata de
del contorno de una casa, en
el signo solar y el de la luna.
en estas obras su
en Sevilla,
y observo

la imagen de casa como una constante,

2% en sus viajes por

sociedades tiene la cos-
con-
y 3° el artista ha querido incluir

de la casa en tanto que signo de
mas valoradas en nuestra comunidad de consumo.
estas Casas del Sol y de la Luna quieren sintetizar

De esa
de los conceptos
asimismo de los rituales ele
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travel encouraged him to visit areas works have a very simple composition: cence of our past, and the current

and communities in Africa, Asia and a schematic outline of a house, with a symbols of our hopes.
America. He also periodically visits the sun and moon on each side of the
Himalayas to practice mountain roof. Despite their apparent simplicity Arbol de Goya (2004) is made of plate
climbing. All of this has had a strong in form and structure, his works re- scraps from other Cor-ten steel sculp-
influence on his interpretation  of sculp- spond to three issues: 1) whilst in tures. The title's reference to Goya
ture. Part Three of this book describes Sevilla, Miguel Pifiar arranged a stems from the original plan to place
Miguel Pifar's most important artwork painting workshop for the children of the sculpture in a public space dedi-
in Leganés, Dragon alado, located in broken homes, and observed that the cated to the Madrid heroes of 2 May,
the Sculpture Park. He is also repre- children constantly drew the image of at the same time as demonstrations
sented in the Leganés Museum of a house, often including the sun, were being held against the war in
Sculpture with Casas del Sol y de la moon and trees; 2) in his travels Irag. The sculpture is designed as a
Luna and Arbol de Goya. through Asia and Africa, Miguel no- tree, like the compositions of many en-
ticed how important it was for tri bes gravings which Goya dedicated to Los
Casas del Sol y de la Luna (2003) con- to keep a small altar of offerings at desastres de la guerra, which often
sists of two symbolic twin works home, a "house of the spirits"; and 3) used trees as the gallows of martyred
arranged as banners on two metal the artist also includes the emblematic bodies. Here, Piflar has geometrically
rods. They form the basic outline of a image of a house in his works of art synthesized the tree's forms and vol-
house "drawn in space", according to to represent one of consumer society's umes, as a plant with a very willowy
Julio Gonzéalez's definition of this most valued possessions. In this way, stele, as if to sublimate repeated and
genre of modern sculpture, charac- Casas del Sol y de la Luna wishes to superimposed  signs of violence and
terised by linear forms, transparent de- synthesise man's first impressions as a death (designed as coffins), endowing
sign and arrangement in the airo The child, as well as acting as a reminis- them with the ideal vitality of a tree.

Manolo Gonzalez, MilJenia, 2000, acero inoxidable.
Mil/enia, 2000, stainless steel.

memoria Yy pervivencia de los ancestros desaparecidos, y también de los signos actuales que em-
blematizan la esfera de nuestros deseos.

Arbol de Gaya (2004) es una obra realizada con restos de chapa de otras esculturas de acero
cortén. Su titulo de referente goyesco proviene de que esta escultura se pensé para un espacio pu-
blico dedicado a los héroes madrilefios del 2 de Mayo, en un momento coincidente con la cele-
bracién de manifestaciones sociales contra la guerra de lIragq. La configuracién de la escultura es
la de un é&rbol, recordando las composiciones de muchos de los grabados que Gaya dedicé a Los
desastres de la guerra, en los que frecuentemente representd 4&rboles como patibulos de cuerpos
martirizados. Pifial' ha sintetizado aqui geométricamente las formas y volimenes del arbol, con-
virtiendo la estructura vegetal en una especie de estela muy espigada, como para sublimar las se-
fiales repetidas vy superpuestas de la violencia y de la muerte (sefiales cuya configuracién recuerda
a ataldes), y para dotarlas del deseo intenso de esa plenitud ideal de vida que todo &rbol implica.

Millenia. por Manolo Gonzalez

La obra de Manolo Gonzélez (Las Palmas de Gran Canaria, 1965) se inscribe dentro de la tradicion
clasicista, la cual ha preservado hasta hoy el desnudo como género principal de la escultura, con-
cibiendo el cuerpo humano como un canon ideal de arquitectura viva, cuya estructura es capaz
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de expresar los principios de proporcion y de armonia en los que se fundamenta nuestra idea oc-
cidental de belleza. Como observaba Winckelman, uno de los tedricos esenciales de la estética ne-
oclasica, "la vision del desnudo ensefia a representar la belleza de las formas". De esta manera, la

representacion  escultérica del desnudo sigue constituyendo nuestro canon o modelo formal de ca-
racteristicas perfectas.

En el caso de Manolo Gonzalez, el recurso a la malla de acero inoxidable como material artistico
testifica, de por si, la modernidad de la obra. Ha sido a partir de la modernidad cuando los es-
cultores han introducido en su practica un repertorio amplisimo vy abierto de materiales indus-
triales y de objetos diversos, frente a la tradicion académica que sélo aceptaba como materiales
escultéricos la madera, el marmol y el bronce. No obstante, la representacion que Manolo
Gonzalez hace de las formas no puede ser mas rigurosamente clasica: son modelados idealistas de
la musculatura corporal, expresada en formas redondeadas Yy organizada de manera tectonica,
adoptando movimientos vitales y actitudes tensas y contenidas, siempre en un nivel organico ele-
mental. Por otra parte, suele utilizar la fragmentacién de la figura, haciendo que el torso sea el ele-
mento fundamental, la clave esencial de la estatuaria.

Sin embargo, en la composicion que lo representa en el Museo leganense, la obra titulada
Millenia, el escultor ha preferido desarrollar las representaciones humanas a cuerpo completo, y
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asimismo ha querido que los elementos compositivos globales
interesen aqui tanto o mas que las descripciones anatémicas.
Ello le resta carga clasicista al conjunto y le da un caracter de
disefio inequivocamente  actual, de hoy mismo. En efecto, el
dibujo serpeante de la composicion aérea de estas figuras res-
ponde a una manera de mirar muy actual, cosa que subraya la
inclusién de una de estas figuras dispuesta boca abajo y en ac-
titud hieratica, frente a la gran onda -casi circular- que domina
en el resto de la equilibrada composicion. Manierismo, mas
que clasicismo, y representacion simbdlica, mas que idealismo
formal, son los caracteres propios de esta composiciéon, que, en
cualquier caso, no renuncia a sus bases de inspiracion.
Fortaleza, por Manuel Cyphelly Benitez

Manuel Cyphelly Benitez nacid6 en Zurich en 1973. Desde su
infancia se ha educado en Gran Canaria, estudiando en el
Colegio Alemédn y en la Escuela de Arte, donde entre 1999 y
2001 realizé el ciclo superior de técnico en escultura. Ha asis-
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Millenia, by Manolo Gonzélez

The classical artist Manolo Gonzéalez
(Las Palmas de Gran Canaria, 1965) still
uses the nude as his main sculpting
motif and interprets the human body
as the ideal of live architecture.
Architectural  structure is able to ex-
press the proportion and harmony that
are at the heart of the western idea of
beauty. According to Winckelman, one
of the most important theorists of neo-
classical beauty, "the nude body allows
us to represent the beauty of form". In
this way, sculptural nudes are still our
formal model or reference of perfec-
tionism.

Manolo Gonzélez's use of stainless
steel mesh in his art evidences the
modern nature of his work. Modern
sculptors have begun to introduce a
wide and open range of industrial ma-
terials and miscellaneous objects, as
opposed to academically traditional
sculptors who only used wood, marble
and bronze. Nevertheless, Manolo
Gonzélez's representation of form
could not be more classical: an idealist
modelling of body muscle, in rounded
tectonic forms, with vital movements
and a tense and contained attitude at a
constantly basic organic level.
Furthermore, his fragmentation allows
the torso to become a basic key ele-
ment of the statue.

However, in the composition repre-
senting the artist at the Museum of
Leganés, Millenia, the sculptor has pre-
ferred to represent the entire human
body in a global composition that is al-
most as important as the body itself.
This makes the arrangement less clas-
sical and gives it an unequivocally

Manolo Gonzalez, Millenia (detalle),
2000, acero inoxidable.
Millenia (detai/), 2000, stainless steel.

Manuel Cyphelly, Fortaleza, 2001,
piedra.
Fortaleza, 2001, stone.



tido a cursos sobre vaciado en cemento y sobre dibujo, en Neuburgo, 1992 y 1995, Y asimismo
tomd parte en el Symposium de talla en piedra de Salzburgo de los afios 1995 y 2001, fecha ésta
dltima en la que también participé en Alicante en un curso sobre el procedimiento de la talla. Su
material escultérico preferido es la piedra (en especial, el basalto, el granito y el marmol).

Cyphelly confiesa que a él le gusta "escuchar la piedra”, atendiendo a sus oquedades y reco-
vecos, asi como a las calidades de su constitucion metamorfica. Esa atencion primordial que él
presta a la piedra, a cada pieza que talla directamente, lo influye y lo dirige a configurarla como
escultura, es decir, como objeto sensibilizado por el hombre, o sea, como obra de arte. Asi pues,
las condiciones fisicas del material, las sugestiones derivadas de la propia condicion de la
piedra y también los efectos erosivos efectuados por el paso del tiempo son los elementos pri-
mordiales que orientan su practica. Con todo, a partir de 2001 Cyphelly ha introducido otro re-
gistro para la conformacion de su obra; se trata de un registro de orden constructivo o
arquitecténico, que en los Ultimos afios ha resultado ser un elemento bastante comin entre los
escultores occidentales, desde Chillida o Richard Serra a los mas jovenes. La escultura que re-
presenta a Cyphelly en este Museo, titulada Fortaleza, sigue esa orientacion vy estd configurada
como un habitaculo cuyo espacio fluye de manera muy facil o inmediata entre dentro y fuera
de la escultura, estableciendo una corriente de fuerte relacién entre las configuraciones del in-
terior y del exterior de la pieza.
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modern designo In fact, the winding
drawing of the suspended figures of-
fers a very modern viewpoint which is
emphasized by one of the figures
hanging upside down in a hieratic atti-
tude in front of the large, almost cir-
cular wave that wraps up the rest of
the balanced composition. The piece
tends towards mannerism rather than
classicism, towards symbolism rather
than formal idealism, but never loses
track of its source of inspiration.

Fortaleza,
8enitez

by Manuel Cyphelly

Manuel Cyphelly 8enitez was born in
Zurich in 1973. He was educated in

Gran Canaria since a child and studied
at the German School and School of

Art, where he took a technical course
in sculpture between 1999 and 2001.
He attended several courses on cement
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casting and drawing in Neuburg, in
1992 and 1995, and also too k part in
the Salzburg Symposium on Stone
Carving of 1995 and 2001. In 2001 he
participated in a course held in Alicante
on carving techniques. His favourite
sculpting material is stone, particularly
basalt, granite and marble.

Cyphelly admits that he likes to "listen
to stone", taking its cavities and nooks
and erannies into account and its meta-
morphic properties. This basic analysis
of stone, of each piece he directly
carves, enables him to configure the
stone as a sculpture, humanised object
or work of art. Thus, the material's
physical properties, the suggestions
given by the rack itself and the eroding
effects of the passage of time are es-
sential components of his work. Since
2001, Cyphelly's constructive or archi-
tectural reference has recently become

a standard amongst western sculptors,
from Chilida or Richard Serra to
younger artists. The sculpture repre-
senting Cyphelly in the Museum,
Fortaleza, follows this line and is de-
signed as a room with an easy flow of
space between the inside and outside
of the sculpture, establishing a strong
connection between the piece's inner
and outer configuration.

Vista parcial del museo de escultum.
Partia/ view of the Seu/pture Museum.
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CHAPTER V. LARGE-SCALE
SCULPTURES DEPOSITED IN THE
MUSEUM OF LEGANES BY THE
MUSEO NACIONAL CENTRO DE
ARTE REINA SOFiA
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In late 2000. the Town Council of
Leganés began conversations with the
Management of the Museo Nacional
Centro de Arte Reina Sofia (MNCARS)
in order to provisionally accommodate
the large-scale open-air sculptures
held at the former Museo Espafiol de
Arte Contemporaneo (MEAC) in
Madrid, mostly located in the
Museum’'s  23,SOO-square metre gar-
denso This deposit of fifty important
artworks was a recognition  of
Leganés's achievements and ongoing
sculpture projects, and acted as an in-
centive for future activities.

Thus, in early 2001, an initial set of
nine works of art were cleaned, re-
stored and transferred, and eventually
installed in March 2001 in the Leganés
Campus of Carlos m University. Seven
of these works were placed in the cen-
tral patio of the neoclassical Sabatini

Building: Desnudo, by José Planes; Post
nubila Phoebus, by Fructuoso Orduna;
Torso, by Moisés de Huerta; Atleta, by
Josep Clara; Desnudo, by Enrie
Casanovas; Mujer tocando la flauta, by
Vicente Beltran, and San Juan, by José
Azpeitia. The two remaining sculptures,
El hombre de Hiroshima, by Carlos
Ferreira, and Familia sentada, by Elena
Alvarez Laverén, were assembled in the
Padre Soler Auditorium.  Another sculp-
ture by Eduardo Arroyo, Unicornio de
Laciana, was then added to the collec-
tion exhibited on the university

campus.

Later, in 2003, the area was accommo-
dated and the Leganés Museum of
Sculpture was closed off with railings.
Some pergolas were also roofed in
order to adequately protect and house
the collection. At the same time, the
Town Council of Leganés kept its



CAPITULO V. ESCULTURAS DE GRAN FORMATO
DEPOSITADAS EN ElI MUSEO DE IEGANES

POR EL MUSEO NACIONAL CENTRO DE ARTE
REINA SOFiA

A finales del afio 2000 el Ayuntamiento de Leganés inicié6 conversaciones con la Direccion del
Museo Nacional Centro de Arte Reina Sofia (MNCARS) para acoger, en condiciones de depdsito
temporal, el conjunto de esculturas de gran formato que estaban montadas al aire libre en el an-
tiguo Museo Espafiol de Arte Contemporaneo (MEAC) de Madrid, fundamentalmente en sus am-
plias zonas ajardinadas, cuya superficie era de 23.800 metros cuadrados. Esta cesion en deposito
de medio centenar de piezas importantes suponia para Leganés un reconocimiento por los logros
conquistados y por sus proyectos en curso en relacién con el arte de la escultura, y asimismo un
estimulo para actuar de cara al futuro.

Asi pues, a principios de 2001 comenzaron la limpieza, las restauraciones y el traslado de un
primer grupo de nueve obras, las cuales en el mes de marzo se instalaron en el campus leganense
de la Universidad Carlos Ill. Siete de ellas se dispusieron en el patio central del neoclésico
Edificio Sabatini: Desnudo, de José Planes; Post mzbila Phoebus, de Fructuoso Orduna; Torso, de
Moisés de Huerta; Atleta, de Josep Clara; Desnudo, de Enric Casanovas; Mujer tocando la flauta,
de Vicente Beltran, y San Juan, de José Azpeitia. Y las dos esculturas restantes -EI hombre de
Hiroshima, de Carlos Ferreira, y Familia sentada, de Elena Alvarez Laver6n- quedaron montadas
en el Auditorio Padre Soler. A este cuerpo de esculturas del campus universitario se sumé segui-
damente una pieza de Eduardo Arroyo, Unicornio de Laciana.
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Posteriormente, ya en 2003, se procedié a la adecuacion de
los espacios y al cerramiento del ambito del Museo de
Escultura de Leganés mediante verjas, asi como a techar de-
terminadas pérgolas con el fin de proteger y albergar debi-
damente la coleccién. A la vez, el Ayuntamiento leganense
cumplia puntualmente el compromiso convenido de lim-
piar, restaurar, transportar e instalar un segundo grupo de
aproximadamente  cuarenta obras de gran formato. En lo re-
ferente a las importantes labores de limpieza y restauracion,

que en su mayor parte se llevaron a cabo en la Sala de Los
Cubos y en el jardin ele Las Dehesillas, se procedié funda-
mentalmente  a practicar lo que se denomina técnicamente

una "conservacion preventiva”, consistente en tocar la pieza
s6lo lo imprescindible, a no ser en los casos de problemas
estructurales. También se entrd en contacto con los autores
de las obras para consultarles sobre determinados  pro-
blemas detectados y para buscar las soluciones mas conve-
nientes, sin alterar nunca la configuracion y aspecto
originarios de cada escultura.
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promise to clean, resto re, transfer and
install a second group of approximately
forty large-scale works. The important
cleaning and restoration which mostly
too k place in the Sala de Los Cubos
and in Las Dehesillas garden basically
consisted of "preventive conservation",
where renovation is strictly limited to
structural defects. The authors of the
works were also consulted in order to
reach the most adequate solution for
each sculpture, without ever altering its
original design and appearance.

Likewise, the Town Council has em-
barked on a new programme of activi-
ties to endow this important and
ambitious Museum with meaning and
culture. Thus, there will be an area for
temporary exhibitions, the Museum will
act as a learning centre, relations will
be established with other entities and
specialised sculpture centres, and meet-
ings will be held with various sectors of
the artistic community interested in
sculpture and public art.

The relevance of this deposit requires
an analysis of each work of art and its
author's artistic career, in order to en-
able the sculptures to be understood,
publicised and enjoyed.

V.. The Sculpture Patio of the
Sabatini  Building

The spectacular set of seven figurative
works installed in the central open
space and surrounding galleries of the
neoclassical Sabatini Building have
helped remove its former military role
to become a magnificent  Sculpture
Patio. The grandeur of this patio

could symbolise the

Vistas del patio del edificio
Sabatini.  Universidad Carlos 1L
Views of the patio of the Sabatini
Building. Carlos 11University.



Al mismo tiempo el Ayuntamiento ha comenzado a proyectar sobre nuevas ideas un programa de
actividades que pongan en valor y llenen de sentido y de vida cultural la noblemente ambiciosa
instalacion y apertura de este importante Museo. Asi, se piensa crear un espacio destinado a ex-
posiciones temporales, desarrollar las funciones didacticas del propio Museo, establecer rela-
ciones con otras entidades y centros especializados en escultura, y celebrar encuentros de diversos
sectores de la comunidad artistica interesados en cuestiones escultdricas y en arte publico.

La relevancia de este fondo nos obliga a detenernos aqui en cada una de las piezas que lo inte-
gran, asi como a sefialar el perfil artistico de sus autores, con el fin de facilitar su conocimiento,
divulgacion vy, sobre todo, disfrute.

V.1. El Patio de Esculturas del Edificio Sabatini

El conjunto espectacular de las siete importantes piezas figurativas que se han instalado en el es-
pacio central descubierto y cerrado por galerias del neoclasico Edificio Sabatini, ha contribuido
notablemente a que ese ambito haya perdido su caracter militar de plaza de armas y se haya con-
vertido en un formidable Patio de Esculturas, cuya imagen grandiosa puede servir de emblema de
la sede del Rectorado de la Universidad Carlos Il en su campus de Leganés.
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Se trata de siete esculturas de primer rango que testifican la
renovacion experimentada por la tradicion figurativa en
Espafia en la primera mitad del siglo XX. Como ha estudiado

Vicens Vives, en aquellos afios, especialmente entre co-
mienzos de la centuria y 1936, fecha del inicio de la guerra
civil, Espafia se desplegd hacia el regeneracionismo en tres
frentes: en el frente demografico (pasando de 18 a 23 mi-
llones de habitantes), en el frente econdmico (por los ade-
lantos quimicos y de regadio en la agricultura, por la
electrificacién, por el nacimiento de la siderurgia en Vizcaya
y por el equilibrio mantenido en la balanza de pagos) y en el
frente cultural (especialmente por las renovaciones literarias
de las generaciones del 98, de 1914 y del 27, asi como por la
adopcion de la modernidad por parte de la arquitectura y por
un sector minoritario de la pintura). Sin embargo, en lo que
respecta a la escultura, esta practica artistica siguié atada, en
su conjunto, a los canones de la tradicion académica y a los
temas y lenguajes del realismo naturalista decimononico.

Asi, fueron muy pocos los escultores capaces de adoptar un
concepto y unas maneras innovadoras acordes con el espiritu
de los tiempos. La sociedad espafiola ni estaba informada ni
sentia gusto por una escultura vanguardista, estimando sola-
mente las corrientes derivadas del art nouveau o interna-
cional, y los estilos franceses que encabezaban el
impresionismo  de Rodin y el nuevo clasicismo -0 mediterra-
nelsmo- de Maillol. Dentro de esa onda se produjeron los
siete artistas representados en este Patio de Esculturas.
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ViceChancellorship of the Carlos 111
University in its Leganés Campus.

These seven top-class sculptures evi-
dence the renewal of Spain's figurative
tradition during the first half of the XX
Century. According to Vicens Vives,
particularly at the turn of the century
and in 1936, when the civil war broke
out, Spain was "regenerated" on three
fronts: demographically  (increasing
from 18 to 23 mili ion inhabitants), eco-
nomically (due to progress in the chem-
ical industry, irrigation in agriculture,
the arrival of electricity, the birth of the
mining industry in Vizcaya, and a bal-
anced debit), and culturally (particularly
with the literary currents of 1898, 1914
and 1927, and the modern feel
adopted by some architects and minar
painters). However, sculpture still con-
tinued to be generally bound to tradi-
tional academic criteria and to the
themes and language of nineteenth
century naturalist realism. As a result,
very few sculptors were able to adopt
innovative views and manners in line
with the spirit of the times. Spanish so-
ciety was neither aware of nor inter-
ested in avant-garde sculpture, and
only took into account art nouveau or
international modernism, as well as the
French style of Rodin's impressionism
and Maillol's new classicism or
Mediterraneism.  The seven artists rep-
resented in the Sculpture Patio were
born in this scenario.

Torso, by Moisés de Huerta

Born in Valladolid, Moisés de Huerta
(Muriel de Zapardiel, 1881-Mérida,
1962) was adopted by the Basque
Country and beca me a Basque sculptar
at heart. He was trained at the School
of Arts and Crafts of Bilbao and at the
Special School of Painting, Sculpture
and Engraving of Madrid. He also
resided in Rome between 1909 and

Moisés de Huerta, Torso, 1910,
marmol.

Depésito  del Museo Nacional

Centro de Arte Reina Sofia.

Torso, 1910, marble.

Assigned by Museo Nacional Centro de
Arte Reina Sofia.



Torso, por Moisés de Huerta

Vallisoletano de nacimiento, Moisés de Huerta (Muriel de Zapardiel, 1881-Mérida, 1962) fue es-
cultor vasco de adopcion y de corazon. Formado en la Escuela de Artes y Oficios de Bilbao y en
la Escuela Especial de Pintura, Esculturas y Grabado de Madrid, residi6 en Roma, en calidad de
pensionado del Estado, entre 1909 y 1912. Desde entonces el clasicismo le influiria para siempre.
Mas tarde viajé a Paris, donde se dejo asimismo influir por la narrativa de Rodin. Clasico, pero no
academicista, sobresalid en la talla directa de los marmoles, como lo atestiguan piezas tan desta-
cadas como la Hetaira, del Museo de Bellas Artes de Bilbao, y este fuerte y rotundo Torso perte-
neciente a su ciclo de desnudos masculinos que lo representa en Leganés. Se trata de una obra de
primera madurez, realizada en Roma en 1910. Su modelado es robusto, turgente, de energia con-
centrada y claridad de forma. Tallas como ésta le valieron que fuera premiado con Primera
Medalla en la Exposicion Nacional de Bellas Artes de 1912, por la obra titulada Estudio de des-
nudo o El salto de Léucade. La critica escribid entonces que "Huerta es uno de los pocos pilares
firmes sobre los que podemos levantar el prestigio de nuestra estatuaria presente".

Mas tarde concurrié a la Exposicion Espafiola de Paris de 1919, a la Bienal de Venecia de 1926
-afio en que viajé a La Habana y a Nueva York- y fue seleccionado para participar en la 1 Bienal
Hispanoamericana de 1951.
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Fue considerado como uno de los escultores vascos mas in-
teresantes de su época; fue catedratico en la Escuela de
Bellas Artes, y en 1942 ingres6 como miembro de nimero en
la Real Academia de Bellas Artes de San Fernando.

Post nubila Phoebus, de Fructuoso Orduna

Otro de los artistas vasco-navarros que renovaron la escul-
tura figurativa espafiola del siglo XX fue Fructuoso Orduna
(El Roncal, 1893-Madrid, 1973). Se formé en Zaragoza con el
escultor Lasuén, y en Madrid con Mariano Benlliure.
Pensionado por la Diputacion de Navarra vivido en Roma
entre 1917 y 1922. Alli realizé la que posiblemente sea su
principal obra, la composicion de dos desnudos -uno feme-
nino, reclinado; otro masculino, erguido- titulada Post nu-
bila Phoebus (o0 sea "Después de las nubes aparece el Sol"),
pieza con la que obtuvo Primera Medalla en la Exposicion
Nacional de Bellas Artes de 1922, y que es la escultura que
lo representa en el patio del leganense Edificio Sabatini. Se
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1912. as a State pensioner. Since then,
classicism has permeated his work. He
later moved to Paris. where he was also
influenced by Rodin's narrative. As a
classical but non-academic artist he ex-
celled in direct marble carving, such as
the significant Hetaira, at the Museum
of Fine Arts of Bilbao, and the pow-
erful Torso exhibited in Leganés which
belongs to his cycle of male nudes. This
sculpture was one of his first mature
works of art, created in Rome in 1910.
His modelling is strong and turgent, full
of concentrated energy and clear
shapes. As a result, he won the First
Medal at the National Exhibition of Fine
Arts in 1912 for Estudio de desnudo o
El salto de Léucade. According to critics
at the time, "Huerta is one of the few
foundations on which Spain may build
the prestige of its modern sculpture”.

Later, he too k part in the Spanish
Exhibition of Paris in 1919, Venice
Biennial of 1926, when he travelled to
La Habana and New York, and was se-
lected to participate in the | Spanish
American Biennial of 1951.

He was considered one of the most
outstanding  Basque sculptors of his
time; he lectured at the School of Fine
Arts, and in 1942 became a member of
the San Fernando Royal Academy of
Fine Arts.

Post nubila Phoebus by Fructuoso
Orduna

The artist Fructuoso Orduna (El Roncal,
1893-Madrid, 1973) also contributed to
the renovation of Spanish figurative
sculpture in the XX Century. He trained
in Zaragoza with the sculptor Lasuén,
and in Madrid with Mariano Benlliure.
On a pension from the Regional

Council of Navarra, he lived in Rome

Fructuoso Orduna, Post Nllbila
P1Joeblls, 1921, bronce patinado.
Depésito  del Museo Nacional
Centro de Arte Reina Sofia.

Post Nubila Phoebus, 1921, patinized
bronze. Assigned by Museo Nacional
Centro de Arte Reina Sofia.



trata de un grupo de caracter simbdlico que destaca por la nobleza de sus formas, el vigor de sus
volimenes, la sensibilidad sensual de su modelado, el delicado pulimento de sus superficies Yy el
acierto de los ritmos ondulantes de su composiciéon, que le dan un sugestivo movimiento envol-
vente. Es grupo inspirado en la escultura clasica, pero muy alejado del anecdotismo académico.
El critico Bernardino de Pantorba escribié de esta escultura: "Obra de una bella fortaleza es la ti-
tulada Post nubila Phoebus. Creada en Roma, en la vecindad del estupendo Buonarrotti, la in-
fluencia de éste pasa, como un acorde apasionado, por el desnudo Vviril, trozo escultérico
verdaderamente notable”.

A su regreso de Roma, el escultor se instalo definitivamente en Madrid, donde expuso indivi-
dualmente en 1923, en el Palacio de Bibliotecas y Museos. En 1925 particip6 en la Bienal de
Venecia. Yaen su etapa final fue elegido miembro de ndmero de la Real Academia de Bellas Artes
de San Fernando. Entre sus obras publicas mé&s conocidas cuentan el Pedro Navarro del Valle del
Roncal, el Sancho el Fuerte de la fachada de la Diputacion Foral de Navarra, y el conjunto de seis
Atletas de los patios del Instituto Ramiro de Maeztu en Madrid.
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Alegoria de la Musica, por Vicente Beltran

En la década de 1930 influyé en buena parte de la escultura
espafiola la corriente figurativa internacional denominada
Art Deco, estilo que se habia institucionalizado  desde la fa-
mosa Exposicion Internacional de Artes Decorativas e
Industriales celebrada en Paris en 1925. Este estilo, prove-
niente del sector del disefio y de la decoracién, se caracteri-
zaba por su insistencia en geometrizar las formas buscando
una elegante estilizacion de las figuras. Su lenguaje resul-
taba lujoso, sensual e imaginativo, Yy valoraba mucho las ca-
lidades técnicas y artesanales de realizacion. En cuanto a
sus composiciones, habia un gusto por mezclar la figura hu-
mana con elementos vegetales e instrumentales, adoptando
los cuerpos actitudes o poses de refinado amaneramiento vy
movimientos de danza. De todo ello es una buena muestra
el estupendo desnudo en marmol de Alegoria de la Musica,
pieza que en 1933 tall6 el escultor valenciano Vicente
Beltran (Sueca, 1896-Valencia, 1963). El académico vy critico

100

between 1917 and 1922. It was here
where he created what is possibly his
most important work, a composition of
two nudes (a reclining female and a
standing male), entitled Post nubila
Phoebus (" Behind the clouds appears
the sun"). The sculpture won the First
Medal at the National Exhibition of Fine
Arts of 1922, and represents him in the
patio of the Sabatini Building. It is a
symbolic arrangement of true forms,
vital volumes, sensual modelling, deli-
cately polished surfaces and undulating
rhythms, giving it a suggestive sur-
rounding movement. Despite its clas-
sical inspiration, it abandons all
academic anecdotes. The critic
Bernardino de Patorba, in relation to
this sculpture, stated: "The work enti-
tled Post nubila Phoebus has a beau-
tiful strength. It was conceived in
Rome, clase to the magnificent
Buonarrotti, whose influence is pas-
sionately present in the male nude, a
truly outstanding piece of sculpture".

Back from Rome, the sculptor settled in
Madrid and held a solo exhibition in
1923 at the Palacio de Bibliotecas y
Museos. In 1925 he participated in the
Venice Biennial. Towards the end of his
career, he was elected member of the
San Fernando Royal Academy of Fine
Arts. His best known public works in-
elude Pedro Navarro in Valle del Roncal,
Sancho el Fuerte on the facade of the
Regional Council of Navarra, and the
set of six Atletas in the patios of the
Ramiro de Maeztu Institute in Madrid.

Alegoria  de la Mdasica, by Vicente
Beltran

During the thirties, a large part of
Spanish sculpture was influenced by

Vicente Beltran, Alegoria de la
musica, 1933, marmol.

Depdsito  del Museo Nacional

Centro de Arte Reina Sofia.

Alegoria de la musica, 1933, marble.
Assigned by Museo Nacional Centro de
Arte Reina Sofia.



Francisco Agramunt ha escrito de la estatuaria de Beltrdn: "Partiendo de la admiracion que sentia
por el arte helénico, realiz6 una escultura moderna de gran interés en la que, sin abandonar los
canones clasicistas, resultaba completamente personal y original. Existia en sus obras un evidente
proposito de renovar las formas tradicionales partiendo de un cierto simbolismo, como el que evi-
denciaba en su relieve Las tres hijas del sol, y de una tendencia decorativa que entroncaba con
formas neo cubistas y Art Deco, como en su Mujer tocando la flauta".

Vicente Beltrdn Grimal jugd un papel importante en la renovacion de la escultura levantina y en
la preservacion del patrimonio nacional durante la guerra civil. Desde su infancia vivid en
Valencia, formandose en las clases nocturnas de Dibujo de la Escuela de Artesanos, ingresando

después en la Escuela Superior de Bellas Artes de San Carlos. A partir de 1917 residié en Madrid,
donde afianz6 su prestigio de artista novel. De 1922 a 1928 vivid en Roma, gracias a la Beca de
Estudios que gand en refiida oposicion. Era un hombre extraordinariamente  trabajador y durante
aquellos ocho afios romanos llevd a cabo innumerables y magnificas realizaciones de notable ca-
lidad escultérica. En Roma se cas0 con una célebre locutora de radio, Anita Ricci, que lo intro-
dujo en los ambientes sociales mas distinguidos. Entre las obras que por entonces el escultor
envio a Espafia hay que destacar su Monumento a Goéngora, del madrilefio Parque del Retiro, y los
relieves de Polifemo y Galatea, con los que en 1927 consiguid el Premio Nacional de Escultura.

Al instalarse de nuevo en Valencia en 1928, consiguié por concurso realizar para el Ayuntamiento

101



de la ciudad las alegorias de la Fortaleza y la Templanza,
que figuran en su fachada, y cuatro relieves para el Salén de
Plenos, y mas adelante la estatua de la Republica que pre-
sidia el Consistorio Municipal.

En 1931 gan6é por oposicion la catedra de Dibujo del
Natural de la valenciana Escuela Superior de San Carlos,
de la que seguidamente fue secretario y director, influ-
yendo profundamente en la ensefianza. Durante la guerra
civil fue nombrado presidente de la Junta de Conservacion
y Defensa del Patrimonio Artistico, donde Illevé a cabo
una labor arriesgada e importante. No obstante, al término
de la guerra fue denunciado y hecho preso en la Carcel
Modelo de Valencia, donde impulsé la creacion del Taller
de Arte que dio trabajo a tantos artistas y artesanos que
alli cumplian condena. En 1941 fue depurado Yy ces6 de su
cargo de catedratico, habiendo de dedicarse a la imagi-
neria religiosa y al arte funerario hasta el afio 1946, fecha
en que fue rehabilitado en su catedra de la Escuela de San
Carlos. En 1958 fueron reconocidos sus servicios Yy su obra
siendo nombrado académico de la de Real de San Carlos
de Valencia.

Venus, por José Planes

Uno de los procesos personales mas innovadores de la es-
cultura figurativa espafiola de la modernidad fue el lle-
vado a cabo por el artista murciano José Planes
(Espinardo, 1891-Mazarrén,  1974). Hijo de modestos la-
bradores huertanos, José Planes sinti6 muy pronto la vo-
cacion de modelador al comprobar sus facultades para
transformar manualmente el barro en forma cuando en su
infancia se puso a hacer figuras para belenes, imitando las
de Salzillo. En Murcia asistio a la Escuela de la Sociedad
Econdmica de Amigos del Pais, donde aprendi6 mode-
lado; al Circulo Catdlico de Obreros, donde estudié di-
bujo; y al taller de Anastasia Martinez, donde conocié los
rudimentos de la talla y de la arquitectura. Seguidamente,
al cumplir su servicio militar en Valencia, pudo ampliar
estudios en su Escuela de Bellas Artes. En 1917 se tras-
lad6 a Madrid, becado por la Diputacién de Murcia, con-
siguiendo ser reconocido Yy aceptado muy pronto, a raiz de
la exposicion individual que celebr6 en 1918 en la sala
del Ateneo. Inicialmente Planes practicaba una escultura
realista bastante académica y realizaba imagineria poli-
cromada tradicional. Pero en 1930 cambié de rumbo, al
aplicar criterios cubistas a la estatuaria figurativa. Asi, en
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the international figurative trend
known as Art Deco, a style born in the
famous International  Exhibition of
Modern Decorative and Industrial Arts,
held in Paris in 1925. This style in de-
sign and decoration insisted on
geometrising shapes whilst elegantly
styling its figures. Its language was lux-
urious, sensual and imaginative and
greatly valued technical and artisan
techniques. Its compositions liked to
combine the human figure with plants
and instruments, with dancing bodies
or figures in affected poses. The mag-
nificent marble nude Mujer tocando Ila
flauta, carved by the sculptor Vicente
Beltrdn (Sueca, 1896-Valencia, 1963) in
1933, is a good example. In relation to
Beltran's statues, the academic and
critic Francisco Agramunt wrote:
"Because of his admiration of Greek
art, his modern sculpture turned out to
be completely personal and original,
despite its classical references. His
works showed a clear wish to renew
traditional forms through symbolism, as
reflected in his relief Las tres hijas del
501, and a decorative trend related to
neo-Cubism and Art Deco, such as
Mujer tocando la flauta".

Vicente Beltran Grimal played an impor-
tant role in the renewal of Levante
sculpture and in the preservation of
Spain's artistic heritage during the civil
war. He lived in Valencia since a child,
and took night classesin drawing at the
School of Craftsmen, later joining the
San Carlos School of Fine Arts. He
moved to Madrid in 1917, where he
consolidated his prestige as a new artist.
He lived in Rome between 1922 and
1928, thanks to a highly competitive
scholarship. He was extraordinarily  hard-
working and during his eight-year stay
in Rome carried out innumerable and
magnificent  sculptures. Whilst in Rome
he married Anita Ricci, a famous radio
broadcaster, who introduced him into
Italian high society. Amongst the works
he sent to Spain is his Monumento a
Gongora, in the Retiro Park of Madrid,
and the Polifemo y Galatea reliefs,
which won the National Sculpture Prize
in 1927. After returning to Valencia in
1928, he was awarded a tender to exe-
cute the Fortaleza and Templanza alle-
gories for the Town Hall's facade, four
reliefs for the Assembly Hall, and the
Republica statue which presided the
Municipal  Council.



José Planes, Desnudo (detalle),
1938-40, marmol.

Depo6sito del Museo Nacional
Centro de Arte Reina Sofia.

Desnudo (detai/lJ, 1938-40, marble.
Assigned by Museo Nacional Centro de
Arte Reina Sofia.

1931 fue uno de los artistas que firmaron un famoso "Manifiesto" que public6 el periédico ma-
drilefio "La Tierra", renunciando al "arte oficial viejo, caduco vy representativo de la Espafia
muerta” y comprometiéndose a encontrar un "sentido amplio y renovador" para el arte pe-
ninsular. Entonces, en la década de los treinta, Planes investigd en una escultura de formas
alargadas, macizas vy cilindricas, de volimenes muy consistentes dispuestos en amplias com-
posiciones. Produjo un ciclo completo y ambicioso de Bafiistas, que presentd6 a la Exposicion
Nacional de 1932 y con las que se relaciona el estupendo marmol del Venus que lo representa
en nuestro Museo leganense. En esta obra se evidencia asimismo un cierto influjo de la ele-
gancia y de los esquemas decorativos del disefio Art Deco, que relacionan esta pieza con la
anteriormente  comentada Alegoria de la Mdsica, obra de Vicente Beltran.

Tras la guerra civil, Planes prosigui6 sus innovaciones en la década de 1940, y alcanz6 una es-
tatuaria fuertemente personalizada, de composicion monolitica, en la que fue renunciando
progresivamente a plasmar las formas secundarias del cuerpo, que so6lo son "indicadas" me-
diante un esquematico rayado lineal efectuado sobre la masa del volumen monolitico del que
arranca y en el que se resume la representacion globalizada de la figura. Con estas aportaciones
alcanz6 Primera Medalla en la Exposicion Nacional de Bellas Artes de 1943, y Medalla de
Honor en la de 1966. Fue académico de nimero de la Real de San Fernando y representd a
Espafia en la Bienal de Venecia y en la Internacional de Escultura de Paris.
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In 1931 he passed a competitive exam
to hold the Life Drawing chair of the
San Carlos School of Valencia, of which
he subsequently beca me secretary and
manager, and deeply influenced the
curriculum. During the Civil War he
was named chairman of the Board for
the Conservation and Protection of
Artistic Heritage, a highly risky and
valuable task. As a result, he was re-
ported to the authorities at the end of
the war and imprisoned at the Modelo
Prison of Valencia, where he founded
an art workshop to employ many artists
and artisans who were imprisoned at
the time. He was released in 1941 and
abandoned his chair to dedicate him-
self to religious and funeral art until
1946, when he was reinstated at the
San Carlos School. In 1958 his services
and work were acknowledged with his
appointment  as academic of the San
Carlos Royal Academy of Valencia.

Venus, by José Planes

One of the most innovative artists of
modern figurative sculpture, José
Planes (Espinardo, 1891-Mazarrén,
1974), was born in Murcia into a family
of poor market gardeners. José Planes
soon felt a vocation for modelling
when, as a child, he created Salzillo-
style nativity figures out of clay. He
studied modelling at the Escuela de la
Sociedad Econdmica de Amigos del
Pais in Murcia, drawing at the Circulo
Catdlico de Obreros, and basic carving
and architecture with Anastasio
Martinez. Next, after finishing his mili-
tary service in Valencia, he furthered

his studies at the School of Fine Arts. In
1917 he moved to Madrid, on a schol-
arship from the Regional Council of
Murcia, and soon became well known
as a result of a solo exhibition held in
1918 at the Ateneo. At first, Planes
created realistic and highly academic
sculpture, and traditional polychrome
religious imagery. However, in 1930 he
shifted to Cubism which he applied to
figurative sculpture. Consequently, he

José Planes, Velllls, 1938-40, marmol.
Depodsito  del Museo Nacional Centro
de Arte Reina Sofia.

Desnudo, 1938-40, marble. Assigned by
Museo Nacional Centro de Arte Reina

Sofia.



became one of the artists who in 1931
signed the famous "Manifiesto" pub-
lished by the Madrid newspaper "La
Tierra", rejecting "Spain's old and out-
of-date official art" in favour of "a
wide and new perspective" in Spanish
arto Thereafter, in the thirties, Planes
examined long, solid, cylindrical sculp-
tural forms, with solid volumes in broad
compositions.  His ambitious Bafiistas
cyde was presented at the National
Exhibition of 1932 and indudes the
magnificent marble Desnudo repre-
senting him in Leganés. This work was
also somewhat influenced by the ele-
gant and decorative patterns of Art
Deco, in line with Vicente Beltran's
Mujer tocando la flauta.

After the Civil War, Planes continued to
innovate during the forties to create
strongly personal statues based on

began to reduce secondary body forms
to mere" indications”, using a linear
pattern over a monolithic volume to
globally represent a figure. As a result,
he won the First Medal of the National
Exhibition of Fine Arts of 1943, and the
Honorary Medal in 1966. He became
an academic of the San Fernando Royal
Academy and represented Spain at the
Venice Biennial and at the International
Sculpture Exhibition of Paris.

Atleta, by Josep Ciarg,
and Desnudo, by Enric Casanovas

Josep Ciara and Enric Casanovas are

the best representatives of Catalonian

and Mediterranean  sculpture. Both das-
sicist, they instilled character in the or-
namentation of the city of Barcelona in
the thirties. Ciard and Casanovas have
always been present in Barcelona's two

the Plaza de Cataluiia, where sculptures
were arranged in 1928, and the en-
trance to the Town Hall of Barcelona,
which holds the city's most representa-
tive sculptures since the early XX
Century. Both sculptors are represented
in the Sculpture Patio of the Sabatini
Building in Leganés.

Josep Ciara (Olot, 1878-Barcelona,

1958) developed his artistic career in
three specific periods: a period of
training in Catalufia and France; an im-
pressionist Rodin-style period; and a
classical and Mediterranean  Maillol-
style sculpture. Until his nineteenth
birthday, Ciara trained as a painter with
José Berga, also from Catalufia. Then,
in 1897, Ciard moved to Toulouse to
complete his studies at the School of
Fine Arts and there began sculpting. In
1900 he went to Paris to study with

monolithic  compositions.  He gradually emblematic centres of XX Century art: Rodin, whose sensitive, detailed, narra-

Atleta, de Josep Clara, y Desnudo, de Enrie Casanovas

Josep Clara y Enric Casanovas son los dos representantes méximos de la escultura mediterrane-

ista catalana, tendencia de estilo clasicista que imprimié6 cardcter a la ornamentacion de la
ciudad de Barcelona en el primer tercio del siglo pasado. Asi, Clara y Casanovas siempre han es-
tado presentes con sus obras en los dos embleméaticos centros histéricos del arte novecentista de
la Ciudad Condal: la Plaza de Catalufia -urbanizada con esculturas en 1928- y el vestibulo del
Ayuntamiento de Barcelona, donde se exhiben las esculturas maés representativas coleccionadas

por el Municipio desde comienzos del siglo XX. Felizmente ambos escultores estan presentes
con obras muy representativas en el Patio de Esculturas del leganense Edificio Sabatini.

La biografia artistica de Josep Clara (Olot, 1878-Barcelona,
bastante concretos:

1958) puede resumirse en tres tiempos
afios de formacién en Catalufia y en Francia; época de estilo impresionista -a
la manera de Rodin-; vy etapa de desarrollo de una escultura clasico-mediterraneista  -a la manera
de Maillol-. Hasta la edad de diecinueve ai'ios Clara fue educado como pintor, siendo discipulo
de su paisano José Berga. Sin embargo en 1897 Clara se trasladé a Toulouse para completar estu-
dios en la Escuela de Bellas Artes y alli comenzé a interesarse por la escultura. En 1900 viajé a
Paris y estudié con Rodin, cuya manera sensible, detallista, narrativa y movida de modelar le
influyd mucho. Asi, la mayoria de los desnudos masculinos de Clara -incluido el del Atleta que
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tive and dynamic modelling had a pro-
found influence on his work. Most of
Clard's male nudes, including Atleta
held in the Museum, reflect the impres-
sionism of Rodin's bronzes along the
lines of the verist Despertar de la
Humanidad. However, Clard's career
too k a decisive turn in 1910 towards
Maillol's peaceful and classical art, and
his work began to reflect full female
models. Also in 1910, his famous La
Diosa was awarded the First Medal at
the National Exhibition of Fine Arts and
his work Reposo won the Medal of
Honour in 1929. He visited the United
States in 1924. In 1925 he was ap-
pointed member of the San Fernando
Royal Academy of Fine Arts. In 1932,
after visiting Greece, he settled in
Barcelona. In 1934 he was awarded the
Damia Campeny Prize by the
Generalitat de Catalunya. In 1954 he
obtained the Grand Prize at the 1l
Spanish American Biennial and the
"Premio March de las Bellas Artes" in
1958. As he never married, he
arranged for his house to become a
museum of his work upon his death,
assigning it to the Town Council of
Barcelona. The museum was inaugu-
rated in 1969 with over one hundred
sculptures in bronze, marble, stone,
fired clay and plaster, including some
8,000 drawings.

The sculptor Enric Casanovas (Poble
Nou, Barcelona, 1882-Barcelona, 1948)
began his training at fourteen and
joined the workshop of the modernist
Josep Llimona. When his father ex-
pressed concern about his son's future
career as a sculptor, Llimona replied:
"Leave him alone, he knows where
he's going". And so, once he finished
his official studies at La Llotja, he trav-
elled through Catalufia and visited
Paris for the first time in 1900, where
he returned in 1904 and lived until

Josep Ciara, Atleta, 1945, bronce.
At/eta, 1945, bronze.

Enrie Casanova, Deslludo, 1943,
piedra.
Desnudo, 1943, stone.



lo representa en nuestro museo- se pueden relacionar con el estilo impresionista  de los bronces
de Rodin que siguen la linea verista del desnudo viril titulado Despertar de la Humanidad. Sin
embargo la fecha determinante de la biografia de Clara fue el afio 1910, cuando decidi6 cambiar
de estilo, tomando como referente el arte sereno y clasicista de Maillol, representando en sus
obras modelos femeninos de formas ideales y rotundas. Aquel mismo afio su famosa obra La Diosa
fue galardonada con Primera Medalla en la Exposicion Nacional de Bellas Artes, que en 1929 le
concedi6 Medalla de Honor por su obra Reposo. En 1924 viajé a Estados Unidos. En 1925 fue
nombrado miembro de nimero de la Real Academia de Bellas Artes de San Fernando. En 1932, al
regreso de su viaje a Grecia, se instalo definitivamente en Barcelona. En 1934 se le galardoné con
el Premio Damia Campeny de la Generalitat de Catalunya. En 1954 obtiene el Gran Premio de la
Il Bienal Hispano-Americana, Yy en 1958 el Premio March de las Bellas Artes. Soltero, dispuso que,
tras su muerte, su casa pasara a ser museo de su obra, cediéndosela al Ayuntamiento de Barcelona.
Este museo fue inaugurado en 1969 con mas de cien esculturas en bronce, marmol, piedra, barro
cocido y yeso, y unos 8.000 dibujos.

El escultor Enric Casanovas (Poble Nou, Barcelona, 1882-Barcelona, 1948) inicid su aprendizaje a
los catorce afias de edad, integrandose en el taller del modernista Josep Llimona. EIl padre del
joven Casanovas se mostraba preocupado por el porvenir profesional de su hijo como escultor, y
el maestro Llimona lo tranquilizd diciéndole: "Déjelo correr, porque éste sabe muy bien a donde
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va". En efecto, una vez concluidos los estudios oficiales
en la Llotja, recorrio Catalufia y viajd por primera vez a
Paris en 1900, ciudad a la que volvid en 1904 residiendo

en ella hasta 1913, regresando luego, a lo largo de su vida,
muchas veces a aquel Paris donde se habia hecho amigo
deMaillol.dePicasso.deGargalloydeManoloHugué.Su

interés por la escultura clasica lo movio a viajar a Londres
en 1912 para conocer en directo los marmoles griegos del
Museo Britanico. En 1939, al acabar la guerra civil, pasé
de Catalufia a Francia, donde realiz6 una importante labor
de dibujante y donde residié hasta 1942, fecha en la que
regresd definitivamente  a Barcelona, donde se le conside-
raba como un artista principal y donde fue miembro de la
Academie de Belles Arts de Sant Jordi. La Exposicion

Nacional de Bellas Artes de 1929 le concedié Primera
Medalla por su Busto de mujer. Casanovas fue el clasicista
més ortodoxo de los escultores mediterraneistas  catalanes.

Su obra -centrada en la figura femenina- representa ca-
nones ideales en lugar de plasmar modelos veristas. Sus
espléndidas  tallas en piedra por procedimiento  directo
-como la del Desnudo de Leganés, obra de su etapa final-
acusa la excelencia de su dibujo, la depuracion y sensua-
lidad de su austero modelado, la rotundidad de sus volu-
menes y formas, asi como esa especie de espiritualidad
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1913. He returned to Paris many times
during his life, and became acquainted
with  Maillol, Picasso, Gargallo and
Manolo Hugué. His interest in classical
sculpture encouraged him to visit
London in 1912 in order to directly
analyse the Greek marble statues held
at the British Museum. In 1939, at the
end of the civil war, he moved from
Cataluiia to France, where he worked
as a draftsman and resided until 1942,
whereupon  he settled in Barcelona. He
was recognised as a leading artist in
Barcelona and became a member of
the Académie de Belles Arts de Sant
Jordi. He was awarded the First Medal
for Busto de mujer at the National
Exhibition of Fine Arts of 1929.
Casanovas was the most orthodox and
classical of Mediterranean  and
Catalonian  sculptors. His work, centred
on the female figure, reflects ideal
canons instead of verist models. His
splendid direct stone carvings, such as
Desnudo in Leganés, made towards
the end of his career, reflect his excel-
lent draftsmanship, the simplicity and
sensuality of his austere modelling, the
fullness of his volumes and forms, and
the sensitive, funny and engrossed
spirituality ~which personalises his style.
The National Exhibition of 1954 hon-
oured him by granting him a special
showroom.

San Juan, by José Azpeitia  Urefia

Whilst some artists are known for their
overall work, excluding any specific
piece, other artists are particularly
known for an individual creation or
"masterpiece”.  Such is the case of the
religious sculptor, restorer and
draftsman José Azpeitia (Madrid,
1936), who began his training in
Valencia at the School of Applied Arts
and Artistic Trades, and at the San
Carlos School of Fine Arts, completing
his studies at the San Fernando School
of Madrid. He then travelled to lItaly on

Enrie Casanova, DeslJudo (detalle),
1943, piedra.
Desnudo (detai/), 1943, stone.

Joseph Ciara, Atleta (detalle), 1945,
bronce.
Atleta (detai/), 1945, bronze.



sensibilisima, graciosa y ensimismada que tanto personaliza su estilo. La Exposicion Nacional de
1954 le rindié homenaje dedicandole una sala especial.

San Juan, por José Azpeitia Urefia

Hay artistas reconocidos por el conjunto de su creacidon, sin que se pueda destacar en ellos una
pieza culminante; Yy hay artistas que destacan precisamente por la excelencia de un obra especial,
aislada, lo que se llama una "obra maestra”. Creo que éste puede ser el caso del escultor, imagi-
nero, restaurador y dibujante José Azpeitia (Madrid, 1936), quien comenzé su formacion en
Valencia, en la Escuela de Artes Aplicadas y Oficios Artisticos y en la Escuela de Bellas Artes de
San Carlos, terminando su carrera en la Escuela de San Fernando de Madrid. Seguidamente viajo,
becado, a ltalia, donde conocié ciudades y museos Yy trabajé en talleres de escultores consagrados.
En 1966 presentd una escultura sobresaliente en la Exposicion Nacional de Bellas Artes, por la
qgue obtuvo Tercera Medalla. Se trata de un desnudo masculino, de composicion y concepto cla-
sicistas, de modelado muy sensible siguiendo las maneras de Donatello, y de formas exquisita-
mente estilizadas, estilizacion que conecta con el moderno estilo neofigurativo del italiano
Giacomo Manzu. Ese desnudo, que configura un icono juvenil del bautista San Juan, es precisa-
mente este bronce que hoy se exhibe en Leganés, en el Patio del Edificio Sabatini. José Azpeitia
toma el tema convencional de San Juan y crea a partir de él un sentimiento de lejania y de mis-
terio, sin renunciar a los referentes de la estatuaria grecolatina ni a la idea renacentista del
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a scholarship, where he visited cities
and museums and worked with ac-
claimed sculptors. In 1966 he pre-
sented an outstanding sculpture at the
National Exhibition of Fine Arts, which
won the Third Medal. It is a classical
male nude, both in composition and
style, modelled along very sensitive
Donatello lines, with exquisitely stylised
forms, reflecting the neofigurative
modern style of the Italian artist
Giacomo Manzu. This bronze nude, a
young icon of Saint John The Baptist, is
exhibited today in Leganés in the Patio
of the Sabatini Building. José Azpeitia
uses the ftraditional San Juan theme to
create a feeling of distance and mys-
tery, though never abandoning refer-
ences to Greek and Latin statues or the
Renaissance interpretation  of sculptural
volume as simple and monumental. The
technical agility, modern sensitivity and
effective vitality produce a modern
statue with a classical and Renaissance
base. Subsequently, J. Azpeitia devel-
oped an expressionist style which he
personified in his bronze female nude
entitted Drets (" Rights") of 1985,
which represents a young figure with
raised arms tied together with ropes.

José Azpeitia's career as a sculptor is
broad and varied and includes por-
traits, medals, commemorative stone
plaques, Easter floats and monuments,
such as A la Universidad de Alicante
and the funerary monument of Luis
Sufier in Alzira. He holds the "Premio
Nacional Molina Higueras" awarded by
the San Fernando Royal Academy of
Fine Arts.

José Azpeitia, San Juan, 1966,
bronce patinado.

(Depésito  Museo Nacional  Centro
de Arte Reina Sofia).

San Juan, 1966, bronze .



volumen escultérico como elemento simultdneamente simple y monumental. La agilidad técnica,
la sensibilidad moderna y la vitalidad efectiva del modelado logran que resulte contemporanea
una estatua de base clasica-renacentista. Posteriormente J. Azpeitia desarrollé un estilo de registro
expresionista, que se puede personificar en el singular desnudo femenino del bronce titulado

Drets ("Derechos™), de 1985, que representa una figura juvenil con los brazos en alto, atados por
elementos de cordeleria.

José Azpeitia ha venido desarrollando una labor escultérica muy amplia y variada, ejecutando
retratos, medallas, lapidas conmemorativas, pasos de Semana Santa y monumentos, entre los
gue destacan el dedicado A la Universidad de Alicante y el funerario de Luis Sufier en Alzira.

En su palmarés cuenta el Premio Nacional Malina Higueras de la Real Academia de Bellas Artes
de San Fernando.
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V.2. OTHER SCULPTURES EXHIBITED
IN THE LEGANES CAMPUS OF THE
CARLOS 111UNIVERSITY
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Apart from the collection of seven sculptures
examined aboye. with a similar style and theme,
imprinting  character and reinforcing the patio
of the Sabatini Building, there are three other
works exhibited in the Leganés university
campus. Two of these, by Ferreira and Laverodn,
are also part of the collection deposited by
Museo Nacional Centro de Arte Reina Sofia and
are located in the Padre Soler Auditorium. The
third sculpture, by Arroyo, is part of Carlos 111
University's  collection, assembled outside in its
gardens. The three sculptures have a very dif-
ferent theme and style.

Elena Laveron, Familia sentada (detalle),
1969, poliester.

Depésito  del Museo Nacional Centro de Arte
Reina Sofia.

Familia sentada (detai/), 1969, polyester. Assigned
by Museo Nacional Centro de Arte Reina Sofia.



Eduardo Arroyo, Unicornio de Laciana
(detalles), 2000, bronce Y marmol.

Unicornio de Laciana (detai/), 2000, bronze and
marble.

V.2. OTRAS ESCULTURAS DISPUESTAS EN EL
CAMPUS LEGANENSE DE LA UNIVERSIDAD
CARLOS 111

Yahemos aludido mas arriba a que, ademas de las siete
esculturas que acabamos de comentar y que configuran
ese cuerpo estatuario bastante coherente -por estilos e
inclusive por tematica- que sensibiliza y da caracter al
gran patio del Edificio Sabatini, hay otras tres piezas
dispuestas en el campus universitario de Leganés: dos
de ellas -las de Ferreira y Laver6n- son asimismo de-
pésito del Museo Nacional Centro de Arte Reina Sofia,
y se localizan en espacios interiores del Auditorio
Padre Soler; y la tercera -la de Arroyo- forma parte de
la coleccion de la Universidad Carlos 111y estd montada
al aire libre, en el jardin. Se trata de tres esculturas de
concepcion y de estilo muy diferentes, que a continua-
cion resefiamos.
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El hombre de Hiroshima. y otras dos obras de Carlos
Ferreira

Uno de los artistas fundamentales en la incorporacién

de la escultura espailOla a las vanguardias de la se-
gunda mitad del siglo XX fue Carlos Ferreira de la
Torre (Valdemoro, Madrid, 1914-Puerto de la Cruz,
Tenerife, 1990), cuyo nombre estd todavia atravesando

por un largo purgatorio de silencio, debido arazones de
ideologia y a su participacion activa en proyectos im-
portantes de escultura publica durante el régimen fran-
quista (como el monumento A Calvo Sotelo en la
madrileila Plaza de Castilla, o la ornamentacion de mu-
rales y obra exenta del hospital La Paz y de la clinica
Puerta de Hierro, o los grandes angeles velados del
presbiterio de la Basilica del Valle de los Caidos).
Carlos Ferreira fue escultor autodidacto por conviccion

y artista singular, admirador de la obra de Angel
Ferrant, de la escultura helénica y de las aportaciones

de Brancusi, Arp y Henry Moore. Fue siempre un in-
conformista, que interrumpié sus estudios universita-

rios de Ciencias Exactas y de Medicina para consagrase
a la escultura, abandonando asimismo las clases de la
Escuela de la Real Academia de Bellas Artes de San
Fernando poco después de haber ingresado en ella. En
1948 fue becado por el Gobierno de Francia y estuvo
pensionado en Paris junto con Eduardo Chillida vy
Pablo Palazuelo. En 1949-1950 fue seleccionado para
tomar parte en el Salon de los Once, de la Academia
Breve de Critica de Arte, y para representar a Espaila en
la Bienal de Venecia. En 1951 residi6 nuevamente en
Paris. Asimismo en 1951 fue integrado en la famosa ex-
posicion “"Ferrant, Ferreira, Oteiza y Serra”, que se ce-
lebré6 en Madrid, Barcelona y Bilbao y que destacaba a
los artistas que formaban la "punta de lanza" de la
nueva escultura espailOla. También fue invitado a otra
célebre muestra, la titulada "Exposicion de Arte
Abstracto”, que, comisariada por Manuel Conde, pre-
sentd la galeria madrileila Fernando Fe en 1954. Desde
entonces hasta su retiro en Tenerife, efectuado en la dé-
cada de los setenta, el prestigio de Ferreira fue indiscu-
tible, desarrollando al mismo tiempo una importante

labor de escultura puablica, destacando sus colabora-
ciones con arquitectos.

La obra que lo representa en el campus universitario de
Leganés, titulada El hombre de Hiroshima (1953), es
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El hombre de Hiroshima,
works by Carlos Ferreira

and another two

One of the basic artists to incorporate Spanish
sculpture into the modern trends of the second
half of the XX Century was Carlos Ferreira de la
Torre (Valdemoro, Madrid, 1914-Puerto de la
Luz, Tenerife, 1990), who is still being silenced
for his ideology and active participation in public
sculpture during Franco's regime (including the
A Calvo Sotelo monument in Plaza de Castilla,
Madrid, the murals and independent work deco-
rating La Paz Hospital and the Puerta de Hierro
Clinic, or the huge veiled angels held in the
presbytery of the Valle de los Caidos Basilica).
Carlos Ferreira is a self-taught sculptor who
learnt from Angel Ferrant, Greek sculpture and
the work of Brancusi, Arp and Henry Moore.
Always a non-conformist, he interrupted  his uni-
versity studies in Exact Sciences and Medicine to
dedicate himself to sculpture, and stopped at-
tending classat the School of the San Fernando
Royal Academy of Fine Arts soon after regis-
tering. In 1948 he was granted a scholarship by
the French Government and lived in Paris to-
gether with Eduardo Chilida and Pablo
Palazuelo. In 1949-1950 he was selected to take
part in the "Sal6on de los Once", of the
Academia Breve de Critica de Arte, and repre-
sented Spain at the Venice Biennial. He returned
to Paris in 1951 and was also included in the fa-
mous exhibition "Ferrant, Ferreira, Oteiza y
Serra", held in Madrid, Barcelona and Bilbao, to
present the leading representatives of new
Spanish sculpture. He was also invited to an-
other famous exhibition, "Exposicion de Arte
Abstracto”, curated by Manuel Conde and held
in 1954 at the Fernando Fe Gallery in Madrid.
Thereafter, until he retired to Tenerife in the sev-
enties, Ferreira enjoyed undisputed prestige and
also made a significant contribution to public
sculpture and architecture.

The work representing him in the university
campus of Leganés, El hombre de Hiroshima
(1953), is directly carved in stone and is charac-
teristic of his elegant combination of figuration
and abstraction. Ferreira's essential forms never
fully abandoned the figurative, although the ab-
straction of organic and plant forms was signifi-
cantly present. El hombre de Hiroshima is
intense, powerful, severe, sober and slightly
funerary, reminiscent of the exhumed bodies
discovered in the archaeological sites of
Herculaneum and Pompeii. His fullness and ex-
pressivity do not follow a narrative and rhetoric
style. The theme of the work, a human body
burnt in a nuclear explosion, becomes the sculp-
ture itself: three-dimensional volumes and spaces
that are closely interrelated and converse with
their surrounding space, which softens and pol-
ishes them. The entire carving is exact and



Carlos Ferreira. El hombre de Hiroshima, 1953, piedra.
Deposito del Museo Nacional Centro de Arte Reina Sofia.
El Hombre de Hiroshima, 1953, stone. Assigned by Museo
Nacional Centro de Arte Reina Sofia.
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una talla directa en piedra y resulta caracteristica de su
elegante manera personal de combinar la figuracion
con la abstraccion. La escultura de formas esenciali-
zadas de Ferreira nunca se desentendié por completo
de lo figurativo, aunque abunddé en abstracciones de
formas organicas y vegetales. El hombre de Hiroshima
es una pieza intensa, potente, severa, sobria, un punto
funeraria, cuya figura recuerda a los cuerpos humanos
exhumados en las excavaciones arqueoldgicas  de
Herculano y de Pompeya. Su rotundidad y su expresi-
vidad huyen de los detalles narrativos y de la retdrica
de las expresiones efectistas. Aqui el tema -el cuerpo
humano calcinado por una explosion termonuclear- se
convierte en escultura pura, o sea, en volimenes tridi-
mensionales y en oquedades que se relacionan entre si
estrechamente y que dialogan con el espacio que las
envuelve y que las suaviza y pulimenta. Todo es
exacto y sencillo en esta talla, cuyas formas elemen-
tales, originarias, estan configuradas con la precision
de una osamenta.

Ademas de en este campus universitario, Carlos
Ferreira tiene otras dos obras en el Museo de Leganés,
asimismo depositadas por el Museo Nacional Centro de
Arte Reina Sofia. Una de ellas, la titulada Huella de
hombre, un bronce fundido en 1972, es obra represen-
tativa de la practica méas abstracta de su autor (dentro
de la tendencia denominada "abstraccidon organicista"),
representando  aqui -a escala monumental- la seilal o
impresién profunda que deja un pie sobre una materia
blanda. La otra obra es una pieza estatuaria que tiene
un interés mucho mas relativo, ornamental, y que re-
presenta al rey San Fernando, cuya figura ha sido so-
metida a un acusado efecto de abstraccion formal.

Familia sentada, por Elena Alvarez Laverén

La escultora y ceramista Elena Alvarez Laveron
(Ceuta, 1938) se form6 en la barcelonesa Escuela de la
Academia de Bellas Artes de San Jorge y en el taller
ceramico de Angelina Alés. Maéas tarde amplio estu-
dios en la Grand Chaumiere de Paris con Ossip
Zadkine, quien le influyd con su peculiar estilo de
formas desiguales, céncavas y ahuecadas, asi como de
figuras frecuentemente perforadas. Laver6n fue profe-
sora de dibujo en el Instituto de Ceuta (1963) y ha re-
sidido en Alemania durante varios ailos. Entre los

116

simple, with elemental and original forms con-
figured as accurately as a skeleton.

Apart from the university campus, Carlos Ferreira
has another two works in the Museum of
Leganés which were deposited by the Museo
Nacional y Centro de Arte Reina Sofia. One of
these, Huella de hombre. cast in bronze in 1972,
represents the authar's most "organicist® ab-
stract style with a monumental-scale  footprint

on soft matter. The other statue is more orna-
mental and represents a formally abstracted
figure of King San Fernando.

Familia sentada, by Elena Alvarez Laverdn

The sculptor and ceramist Elena Alvarez Laverén
(Ceuta, 1938) was trained at the San Jorge
Academy of Fine Arts in Barcelona and at the ce-
ramics studio of Angelina Alés. She later fur-
thered her studies at Grand Chaumiére in Paris
under Ossip Zadkine, who applied particularly
uneven, concave and empty forms and perfo-
rated figures. Laverén worked as an art teacher
at the Instituto de Ceuta (1963) and resided in
Germany for several years. Amongst the many
awards received during her career is the
Sculpture Prize of the Barcelona "Circulo

Maillol"  (1958), her participation in the |
National Competition of Plastic Arts of Malaga
(1962) and the Biennial of Sports and Fine Arts
of Madrid (1971).

She is represented in Leganés with one of her
well-known  works, Familia sentada (1969), a
monumental composition made of polyester,
glass fibore and marble dust. Following renewed
figurative tradition, she gradually abstracted her
farms towards humanistic themes, despite her
initial animal motifs. In Familia sentada, Laverdn,
under the influence of Henry Moare, places a
human figure in a nearly telluric landscape, with
the terrestrial and mineral forms of a unitary
composition  consisting of groups of linked fig-
ures. Both this statue and the artist's entire ca-
reer reflect a constant struggle between fullness
and elegant stylisation.

Unicornio  de Laciana, by Eduardo Arroyo
After completing his studies in journalism and
his military service, Eduardo Arroyo (Madrid,

Elena Alvarez Laverén, Familia sentada,

1969, poliéster.

Depésito  del Museo Nacional Centro de

Arte Reina 50fia.

Familia sentada, 1969, polyester. Assigned by
Museo Nacional Centro de Arte Reina Sofia.
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muchos galardones que jalonan su carrera destacan el
Premio de Escultura del Circulo Maillol de Barcelona
(1958), el del 1Certamen Nacional de Artes Plasticas de
Malaga (1962) y el de la Bienal del Deporte en las Bellas
Artes de Madrid (1971).

Esta representada en Leganés por una de sus obras mas
conocidas, Familia sentada (1969), composicion a es-
cala monumental realizada en poliéster, fibra de cristal
y polvo de marmol. Partiendo de la tradicién figurativa
renovada, su proceso la ha llevado a abstraer progresi-
vamente las formas, desarrollando preferentemente una
tematica humanista, aunque en sus comienzos también
cultivdé motivos animalistas. En Familia sentada vemos
como Laveron, influida por los conceptos y por las ma-
neras de Henry Moore, plasma la figura humana casi
como un paisaje teldrico, de formas terrenales y de
tacto mineral, ordenando las figuras en grupos bien co-
hesionados que conforman una composicibn muy uni-
taria. En esta obra, al igual que en el conjunto de su
produccion, se advierte wuna pugna casi permanente
entre el empleo de formas muy rotundas Yy el gusto por
los efectos de elegancia derivados de los procesos de
estilizacion.
Unicornio de laciana, por Eduardo Arroyo

Después de cursar la carrera de periodismo y de cum-
plir el servicio militar, Eduardo Arroyo (Madrid, 1937)
se exili6 y se instalo en Paris en 1958, donde, para so-
brevivir, trabajaba como dibujante callejero y daba
clases de espafiol en la Escuela de Comercio. En 1960
comenzd su carrera de pintor, desarrollando un estilo
bastante personal, dentro de la corriente figurativa del
"arte politico”; en realidad, se trata de un arte inspi-
rado en Picabia, el surrealismo vy el pop, una especie de
collage en el que se evidencian también influjos vy
temas tomados de Goya, Velazquez y Zurbardn. En
1963 estuvo seleccionado en la Ill Bienal de Paris, y al
afio siguiente participd en la exposicion "Pop art,
Nuevo Realismo, Nueva Figuracion”, organizada por el
Museo del Siglo XX de Viena y por el Palacio de Bellas
Artes de Bruselas. En 1968 colaboré activamente en "el
mayo francés", desde el taller de carteles de la Escuela
de Bellas Artes. En 1970 fue seleccionado para la expo-
sicion  "Realismo y Realidad", producida por la
Kunsthalle de Darmstadt. En 1973 empieza a trabajar
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1937) became an exile in Paris in 1958, where
he survived as a street artist and teacher of
Spanish at the School of Commerce. He began
his career as a painter in 1960, developing a
very personal style within the figurative "political
art" current. The trend was inspired by Picabia,
surrealism and pop art, in a mix-and-match  style
also influenced by Goya, Velazquez and
Zurbaran. In 1963 he was selected for the Il
Paris Biennial and participated the following year
in the "Pop Art, New Realism, New Figuration"
exhibition held by the XX Century Museum of
Vienna and the Brussels Palace of Fine Arts. He
actively participated in the 1968 "French May"
as part of the poster workshop of the School of
Fine Arts. In 1970 he was selected for the exhi-
bition "Realism and Reality", held by the
Kunsthalle in Darmstadt. He began working

with ceramics in 1973 to produce sculptural
works. In 1976 he was included in the famous
exhibition  "Spain, modern trends in art and so-
cial realism", held at the Venice Biennial. In
1977 he was selected for Kassel's "Documenta
6". Between 1978 and 1979 he produced two
famous series, Reflexiones sobre el exilio and
José Maria Blanco White, which reflected his
particular view of tragedy and pathos. By con-
trast, his sculptures were based on pop art and
traditional ~ Spanish commercial themes, such as
the Columna Tio Pepe series. In 1980 he began
the sculptural cycle Desollinadores, consisting
of synthetic heads which combined pop art and
geometric abstraction.  Since 1988, his sculp-
ture has developed along two main lines: three-
dimensional versions of his own pictorial

motifs; and an analysis of a dialogue esta-
blished between different materials (stone and
metal)

The statue purchased by the Carlos 11 University
and installed in the Leganés Campus belongs to
this second trend. Entitled Unicornio de Laciana,
it is a recent work from the year 2000. It con-
sists of a large piece of granite conceived as a
wide base, with an artisan style following quarry
references, and a bronze horn, emerging as if
from an animal's head. The combination of or-
ganic form cast in bronze, sensual and warm,
and the basic powerful shape of quarried stone
creates a very sharp contrast in this powerful
statue, oddly in between Dadaism and surre-
alism. The wisdom, abundance and power of the
horn enable Arroyo to establish an emblem,
enigma or legendary hieroglyphic in the social
realm of the Leganés Campus.

Eduardo Arroyo. Unicornio de Laciana,
2000, granito y bronce.
Unicornio de Laciana, 2000, granite and bronze.



con ceramica produciendo obras de concepcion escultérica. En 1976 fue incluido en la famosa ex-
posicion "Espafia, vanguardia artistica y realidad social”, producida por la Bienal de Venecia. En
1977 fue seleccionado para la Documenta 6 de Kassel. Entre 1978 y 1979 produce dos famosas se-
ries de pinturas, los ciclos Reflexiones sobre el exilio y José Maria Blanco White, en las que se im-
pone un peculiar sentido de lo tragico y de lo patético. En cambio sus esculturas de aquellos afios
insisten en el lenguaje pop y en temas tomados del comercio tradicional espafiol: su serie Columna
Tio Pepe. En 1980 comenzd a realizar el ciclo escultérico titulado Desollinadores, integrado por ca-
bezas de formas sintéticas en las que se mezclan el estilo pop y cierta abstraccion geométrica. A
partir de 1988 viene desarrollando su escultura en dos grandes corrientes: una, constituida por ver-
siones tridimensionales de sus propios motivos pictéricos; y otra, de intencion analitica, que versa
sobre los resultados de establecer un didlogo entre materiales diferentes (piedra y metal).

A esta Ultima corriente pertenece la obra que, adquirida por la Universidad Carlos Ill, ha quedado
instalada en el campus leganense. Se titula Unicornio de Laciana, y es una obra reciente, fechada
en el afio 2000. Esta integrada por una pieza grande de granito, concebida como una base extensa,
tratada artesanalmente, respetando las sefiales de la canteria, y por un cuerno de bronce, que
emerge de la misma como de una testa animal. La mezcla de una forma orgénica fundida con la
sensualidad calida del bronce, y la geometria elemental y poderosa de una piedra labrada suma-
riamente por el cantero, funciona como un contraste muy fuerte, que alcanza aqui un resultado de
rotunda presencia escultérica y un efecto de extrafieza entre dada y surrealista. Con los referentes

de sabiduria, abundancia y poder implicitos en la forma de cuerno, Arroyo instaura un emblema,
un cierto enigma o jeroglifico legendario, en los dominios sociales de la comunidad universitaria

de Leganés.
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V.3. WORKS OF THE MNCARS
HELD BY THE LEGANES MUSEUM
OF SCULPTURE
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As already mentioned, the sculptures
assigned on deposit by the Museo
Nacional Centro de Arte Reina Sofia to
the Town Council of Leganés are cur-
rently located in three sites: seven
sculptures in the patio of the Sabatini
Building; two in the Padre Soler
Auditorium  (both buildings in the
Carlos Il University); and more than
thirty works of art in the Leganés
Museum of Sculpture, thereby en-
riching and completing the city's collec-
tion of sculptures.

The thirty works belonging to the MN-
CARS are examined below. Most of
them are large-scale statues of undis-
puted quality and intrinsic value, which
give an overall view of the two main
trends of Spanish contemporary sculp-
ture. Because of their historic signifi-
cance, the works shall be analysed
according to the trajectory of figurative

sculpture from realism to neofiguration,
and according to the development of
abstract art.

V.3.a. Modern sculpture in Spain:
from realist tradition to new
figuration

Realist sculpture was defined in the
second half of the XIX Century, be-
tween 1850 and 1898 (between the
late Elizabethan era and the early
Restoration). As opposed to previous
romanticism, the Spanish middle class
wanted its lifestyle and art to be spe-
cific, practical and immediate. The term
"realism" in sculpture is very broad and
open-ended, making it hard to define.
It has the same meaning as "natu-
ralism”, an artistic trend that imitates
outside events with as much detail, ac-
curacy and objectivity as possible. Ideal
beauty in forms and themes give in to

Carlos Ferreira, Huella de hombre,
1972, bronce patinado.

(Depésito  Museo Nacional  Centro
de Arte Reina Sofia).

Huella de hombre, 1972, patinized
bronze.



V.3. OBRAS DEL MNCARS EN EL MUSEO DE
ESCULTURA DE LEGANES

Como venimos indicando, las esculturas cedidas en depésito por el Museo Nacional Centro de
Arte Reina Soffa al Ayuntamiento de Leganés estan actualmente dispuestas en tres ambitos: siete
esculturas, en el patio del Edificio Sabatini; dos piezas, en el Auditorio Padre Soler -ambos edi-
ficios pertenecientes a la Universidad Carlos Ill-; y un grupo muy importante de obras -mas de
treinta- se han instalado en el leganense Museo de Escultura, enriqueciendo Yy completando de
manera destacable el conjunto de esculturas de la coleccién del propio Municipio, que se exhiben
en ese mismo espacio.

Pasamos a considerar seguidamente esta treintena de obras del MNCARS, casi todas ellas de gran
formato y de indudables calidades y significaciones intrinsecas, pero que, ademas y como con-
junto, ofrecen una panoramica bastante representativa de los dos cauces principales por los que
ha discurrido el proceso de la escultura espafiola contemporanea. Ese valor de representatividad
historica aconseja que contemplemos este conjunto dividiéndolo en dos apartados: de una parte,
el de la trayectoria seguida por la escultura figurativa desde el realismo a la neofiguracion; vy, de
otro lado, el apartado de las practicas desarrolladas dentro de la abstraccion.

121



V.3.a. La escultura moderna en Espafia: desde la
tradicion  realista hasta la nueva figuracion

La escultura realista se definio en la segunda mitad del siglo
XIX, afianzdndose en un primer tiempo entre 1850y 1898, 0
sea, desde la alta época isabelina hasta la nueva etapa de la
Restauracion.  Tras los arlOs del romanticismo, la sociedad
burguesa esparlOla impuso su gusto por lo concreto, lo prac-
tico y lo inmediato en todos los dominios de la vida, in-
cluidos los del arte. En el campo de la escultura el término
"realismo" tiene un caracter muy amplio y abierto, lo que le
da una cierta imprecision.  Su significado viene a ser el
mismo de "naturalismo”, es decir, el de una tendencia artis-
tica orientada a representar miméticamente -0 sea, a imitar-
las realidades exteriores con el mayor detalle, fidelidad y ob-
jetividad posibles. Ello implica renunciar a ideales de be-
lleza en las formas y en los temas, prefiriendo, en cambio,
que se representen tal como son las formas y las figuras de
las cosas -aunque resulten estéticamente  vulgares-, y que
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a representation of forms and figures
as they are, even if ordinary in aes-
thetic terms, Likewise, daily life themes
and issues prevail, with no symbolic,
mythological or religious motifs, Thus,
Spain's new bourgeoisie, like the rest
of Europe, commissioned and funded
realistic or verist statues, based on por-
traits, day-to-day activity, popular fig-
ures and funerary art. At the same
time, the Spanish government, munic-
ipal corporations and many financial
and cultural entities adopted the pop-
ular European custom of filling the av-
enues and squares of new city suburbs
and the facades of important buildings
with  commemorative  statues of na-
tional heroes and famous men, The re-
sult was a collection of effigies, portrait
busts and characters dressed in coats
and hats, or in uniform, including pop-
ular figures and somewhat allegorical
female nudes,

In Spain, as in most of Europe, a
second era of realist or naturalist sculp-
ture continued during the first half of
the XX Century, Curiously enough,
whilst Western painting was under-
going a huge change along avant-
garde paths, breaking away from
tradition, sculpture was becoming
deeply entrenched in tradition and
nineteenth  century mimetism, One
reason for this was the fact that sculp-
tors were still being trained as artisans
rather than as truly creative artists; an-
other reason was that sculpture was a
very expensive form of art that could
not be acquired as easily as painting,
and depended on a strongly conserva-
tive middle-class clientele,

As a result, there were very few real-
istic sculptors during the first half of

Benjamin  Mustieles, Mujer tendida,
1973, bronce patinado,

Depoésito  del Museo Nacional

Centro de Arte Reina Sofia.

Mujer tendida, 1973, patinized bronze,
Assigned by Museo Nacional Centro de
Arte Reina Sofia,



asimismo se asuman los asuntos y la temética de la vida diaria inmediata, comun, dejando de lado
los motivos simbdlicos, mitoldgicos y religiosos. De aquella manera, la nueva clase adinerada espa-
fiola, siguiendo los dictados de la burguesia continental, encargd y costed un tipo de estatuaria rea-
lista, o verista, basada en el retrato, en asuntos costumbristas y en tipos populares, asi como en
temas relacionados con el arte funerario. Al mismo tiempo, el gobierno de la nacion, las corpora-
ciones municipales y numerosas entidades econémicas y culturales adoptaron la costumbre europea
-entonces en alza- de poblar de monumentos conmemorativos de préceres y hombres ilustres las
avenidas vy las plazas de los nuevos ensanches ciudadanos, asi como las fachadas de los grandes edi-
ficios, que se llenaron de efigies, bustos-retrato y personajes vestidos de levita y sombrero, o uni-
formados, acompafiados de figuras populares y de desnudos femeninos mas o menos alegoricos.

En Espafia, al igual que en buena parte de Europa, aquella estatuaria realista o naturalista prosi-
guié practicandose en un segundo tiempo, o sea, durante la primera mitad del siglo XX. Asi, cu-
riosamente, mientras la pintura occidental de aquellos mismos afios acometia grandes cambios y
emprendia los caminos de la vanguardia, es decir, de la ruptura con los estilos de la tradicion, la
escultura, en cambio, se enquistaba en las viejas maneras e insistia en el estilo mimético decimo-
nénico. Ello se debia, por una parte, al hecho de que los escultores se seguian formando todavia
entonces mas como artesanos que como artistas profundamente creativos, y, de otra parte, contaba
la situacion de que la escultura, siendo un arte de realizaciones economicamente bastante caras,
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tenia una demanda mucho menor que la pintura, depen-
diendo de una clientela oficial y de un gusto burgués acusa-
damente conservadores.

Fueron, asi, pocos, muy pocos, los escultores realistas ac-
tivos durante la primera mitad del siglo XX que se deci-
dieron a poner al dia y a renovar profundamente la practica
y los lenguajes de la escultura figurativa. Los que lo lo-
graron, lo hicieron despojando a las estatuas del detallismo
de la representacion mas verista de las formas, asi como re-
nunciando al carcter narrativo, anecdotico vy castizo de la
tematica. En consecuencia, insuflaron a sus figuras el des-
pojamiento formal, la nobleza idealizada y la armonia se-
rena del arte clasico egipcio y griego, y retornaron a temas
intemporales, al tiempo que lograban que la ecultura pre-
sentara un canon de belleza moderna, acorde con los gustos
europeos que caracterizaban a la nueva pintura, al disei'io, a
la arquitectura y al urbanismo.

Las renovaciones de la escultura figurativa espai'iola fueron
mucho mas profundas e innovadoras cuando las afrontaron
nuestros escultores de la segunda mitad del siglo XX, dentro
ya de las corrientes internacionales de lo que entonces se
llamo6 la "neofiguracion" o "nueva figuracion". Esta escul-
tura de tendencia neo figurativa se origind hacia 1960 Yse ha
venido desarrollando  practicamente  hasta hoy. La neofigu-
racion se produjo por dos vias: la de la mutacion y la de la
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the XX Century who decided to update
and deeply renew the practice and lan-
guage of figurative sculpture. Those
who succeeded removed all details in-
herent to a verist representation of
form and thematic narrative, anecdotes
and Castilian inspiration. Consequently,
figures were formally stripped of the
idealist nobleness and peaceful har-
mony of classical Egyptian and Greek
art, returning to timeless themes and
endowing sculpture with a modern ref-
erence of beauty, in line with Europe's
painting, design, architecture and
urban development.

Spanish figurative sculpture underwent
a deeper change in the second half of
the XX Century, as part of the interna-
tional ..neofiguration” or ..new figura-
tion" current. Neofigurative sculpture
was born around 1960 and has been
developed practically until today,
through mutation and incorporation.
Some sculptors, unhappy with their ab-
stract work, began to carefully move
from the abstract to the figurative. Their
sculpture is in between an original ab-
stract or non-mimetic mass and figura-
tive form and structure. (Pablo Serrano's
work is possibly the most emblematic,
whilst the Museum of Leganés has the
best example of this trend in José
Carrilero's work). By contrast, neofigura-
tion began to appear through incorpo-
ratio n when many figurative sculptors
decided to incorporate plastic compo-
nents, based on formal abstraction, into
their works. This included many perfora-
tions and hollows in volumes and in fig-
urative compositions; a marked
.diffusion" of organic forms; a conver-
sion of body mass into quasi architec-
tural volumes; and a wish to sketch and
humanise form with free and strongly
expressive textures. (In this regard, the
works of Angel Ferrant and Venancio
Blanco, amongst others, are outstanding
examples of this neofigurative style).

Susana Polac, "Proyecto para la
Basilica de Aranzazu"( detallej,
1951-52, piedra.

Depésito  del Museo Nacional
Centro de Arte Reina Sofia.
"Proyecto para la Basilica de Aranzazu"
(de tail) , 1951-52, stone. Assigned by
Museo Nacional Centro de Arte Reina
Sofia.



Manuel Alvarez Laviada, Eva, 1944,
piedra.

Depésito del Museo Nacional
Centro de Arte Reina Sofia.

Eva, 1944, stone. Assigned by Museo
Nacional Centro de Arte Reina Safia.

incorporaclOn. Es decir, en unos casos, hubo escultores que, insatisfechos con la obra abstracta
que practicaban, comenzaron a hacer cambios en las formas de aquellas obras suyas, haciéndolas

pasar controladamente de lo abstraido a lo figurativo. EI resultado es una escultura que oscila
entre una masa originaria de configuraciéon abstracta, o de configuracién no mimética, pero que in-
cluye algunas formas y estructuraciones figurales. (Posiblemente la obra de Pablo Serrano resulte
emblematica a este efecto. En el Museo de Leganés hay, en este sentido, una obra muy clara: la de
José Carrilero). Y, de otro lado y en sentido contrario, se produjo una neofiguracion por la via de
la incorporacion. O sea, hubo muchos escultores figurativos que decidieron incorporar a sus obras
determinados elementos pléasticos tomados de la abstraccion formal; entre esos elementos abun-
daban la introduccion de perforaciones y huecos en los volimenes y en las composiciones figu-
rativas, la aplicacion de un acusado "difuminado" a las formas organicas, la tendencia a convertir
las masas corporales en volumenes casi arquitectonicos, vy el gusto por esquematizar las formas y
sensibilizarlas  inventivamente mediante texturas libres de voluntad de representacion, y fuerte-
mente expresivas. (A este respecto, en el Museo de Leganés funcionan, entre otras, como em-
blemas neo figurativos sobresalientes las obras de Angel Ferrant y Venancio Blanco).

Veamos, pues, este conjunto de esculturas que documentan aqui el transito esforzado llevado a
cabo por nuestros artistas, partiendo de un realismo decimononico estéticamente retardatario,
hasta lograr una neofiguracion decididamente moderna.
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This set of sculptures, reflecting the dif-
ficult move of Spanish sculptors from
aesthetically backward nineteenth cen-
tury realism to truly modern neofigura-
tion, is examined below.

El hombre de la sierra, by Luis
Marco Pérez

Luis Marco Pérez (Fuentelespino de
Moya, Cuenca, 1896-Madrid, 1983)
was trained in Valencia, first at the
School of Arts and Crafts and later at
the San Carlos School of Fine Arts. He
furthered his studies in Italy, where he
was influenced by Donatello and
Michelangelo's  work. His artistic career
was soon recognised with the award of
the Third, Second and First Medals of
the National Fine Arts Exhibition of
1922, 1924 and 1926, respectively. His
style at the time was realistic and de-
tailed, representing standard land-
scapes of Cuenca, his hometown, to
which he remained very attached. In
fact, the work representing him in
Leganés, Hachero, Hombre de la sierra,
is one of the best-known sculptures of
his early career, classified as part of
"Iberian realism" . He won the First
Medal in 1926 for this statue in nine-
teenth century style, reflecting reality as
accurately as possible, with a detailed
figure inspired by popular characters of
Castilian work and life, along the lines
established by the masters Julio

Antonio and Victorio Macho. The critic
Gaya Nufio classified Luis Marco Pérez's
statue as "an almost expressionist and
highly exaggerated realism".

Between 1930 and 1960, he pro-
gressed towards a classicist and
Mediterraneanist ~ or Maillol-style art. He
also became a skilled portrait artist and
a popular maker of religious images.

He eventually became a drawing

teacher at the San Carlos School of
Valencia and a teacher of sculpture in

Luis Marco Pérez, El hombre de la
sierra, 1926, bronce patinado.
Depoésito  del Museo Nacional
Centro de Arte Reina Sofia.

El hombre de la sierra, 1926, patinized
bronze. Assigned by Museo Nacional
Centro de Arte Reina Sofia.



El hombre de la sierra, por Luis Marco Pérez

Luis Marco Pérez (Fuentelespino de Moya, Cuenca, 1896-Madrid, 1983) se formé en Valencia,
primeramente en la Escuela de Artes y Oficios y luego en la Escuela de Bellas Artes de San
Carlos. Mas tarde amplid6 sus conocimientos en ltalia, donde se dejo influir por la obra de
Donatello y de Miguel Angel. Su carrera artistica conocié pronto el reconocimiento, obteniendo
las Medallas Tercera, Segunda y Primera de la Exposicion Nacional de Bellas Artes respectiva-
mente en las convocatorias de 1922, 1924 Y 1926. Practicaba entonces un estilo realista, muy
amante del detalle, en el que representaba tipos de las tierras de Cuenca, su patria chica, con la
que siempre estuvo muy vinculado. Precisamente la obra que lo representa en Leganés, titulada
Hachero, Hombre de la sierra, es una de las esculturas mas conocidas de aquella primera etapa
de su trayectoria, que se produjo dentro del denominado “realismo ibérico”. Esta fue la obra por
la que se le concedi6 Primera Medalla en 1926. Estamos ante un tipo de estatua de corte deci-
monénico, que reproduce la realidad con la mayor fidelidad posible, modelando la figura con
todo detalle, y que toma por modelos a personajes significativos de los trabajos y del espiritu po-
pular de Castilla, dentro de la linea marcada por los maestros Julio Antonio y Victoria Macho.
Tratando de esta estatuaria de Luis Marco Pérez, el critico Gaya Nufio la calificaba de "un exa-
cerbadisimo realismo casi expresionista".
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Mas adelante, entre 1930 y 1960, el escultor haria evolu-
cionar su estilo, practicando una obra de caracter clasicista,
mediterraneista, a la manera de Maillol. Asimismo fue un
habil retratista y un imaginero muy solicitado. Completé su
vida con la docencia, siendo profesor de Dibujo en San
Carlos de Valencia, profesor de Escultura en Cuenca y en
Valladolid, y catedratico de Talla escultérica en la Escuela
Central de San Fernando en Madrid.

Estatua yacente de Eustasio Terroba, por Mateo
Inurria

Uno de los escultores mas sobresalientes dentro del rea-
lismo naturalista es Mateo Inurria (Cdérdoba, 1867-Madrid,
1924), cuya vida y obra se desarrollaron en tres etapas muy
precisas: Desde su infancia hasta 1897 vivid un tiempo de
formacién, marcado por las ensefianzas artesanales de su
padre, que era escultor-decorador, y por el estilo académico
que impartian las Escuelas de Bellas Artes de Cordoba y
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Cuenca and Valladolid, and lectured in
sculptural carving at the San Fernando
School of Madrid.

Estatua yacente de Eustasio
Terroba, by Mateo Inurria

One of the most outstanding  sculptors
of naturalist realism is Mateo Inurria
(Cérdoba, 1867-Madrid, 1924), whose
life and work developed in three signif-
icant periods. During his childhood and
until 1897 he was trained and influ-
enced by his father, a sculptor and dec-
orator, and by the academic style
taught at the School of Fine Arts of
Cérdoba and of Madrid. In 1896 he
visited Florence, Rome, Naples and
Paris. During his second period in
Coérdoba between 1897 and 1912, he
worked as a teacher, archaeologist, re-
storer of the Mosque and commis-
sioned portrait artist. Eventually, in
1913, Inurria decided to move to
Madrid where he was appointed
teacher at the School of Arts and
Crafts, and dedicated the last ten years
of his life to building up a huge sculp-
ture collection, including two out-
standing monuments: Al pintor Rosales,
in Madrid, and Al Gran Capitan, in
Cordoba, and half a dozen excellent
stone carvings of female nudes. All of
these successfully reflect reality as it is,
searching for a renewed sense of clas-
sical idealism and of live sculptural
carving by reducing volume and formo

This final important stage of his career
includes the interesting relief held in
Leganés, a marble slab with the sculp-
ture Estatua yacente de Eustasio
Terroba. This funerary work of art is in-
spired by Spanish traditional tomb-
stones of the late Middle Ages and
Renaissance period, evidencing Mateo
Inurria’s  interest in decorative art and
archaeology.

Mateo Inurria, Estatua yacente de
Eustasio '[erraba, 1923, méarmol.
Depoésito  del Museo Nacional
Centro de Arte Reina Sofia.
Estatua yacente de Eustasio Terroba,
1923, marble. Assigned by Museo
Nacional Centro de Arte Reina Safia.



Madrid. En 1896 realizd un viaje por Florencia, Roma, Néapoles y Paris. Entre 1897 y 1912 trans-
currio en Cordoba una segunda etapa de su vida, dedicandose a la ensefianza, a la practica de la
arqueologia, a realizar restauraciones en la Mezquita y a hacer retratos de encargo. Al fin, en 1913
Inurria decidio trasladarse a Madrid, con cargo de profesor en la Escuela de Artes y Oficios, y de-
dicé los diez afios Ultimos de su vida arealizar una labor escultérica importante, produciendo dos
monumentos  sobresalientes: los dedicado Al pintor Rosales en Madrid y Al Gran Capitan en
Cordoba, y media docena de desnudos femeninos excelentes, tallados en piedra, obras en las que
super6 por completo la intencion de reproducir la realidad tal como es, buscando un sentido re-
novado de idealismo clasico y de vivificacion de la talla escultérica por el procedimiento de
apurar la justeza de los volimenes vy la esencialidad de las formas.

A esa etapa Ultima y fundamental de su trayectoria pertenece el interesante relieve que lo repre-
senta en Leganés, la ldpida de méarmol con la talla Estatua yacente de Eustasio Terroba, obra de
caracter funerario, inspirada en la tradicion espafiola de las tumbas del final de la Edad Media y
del Renacimiento, que recuerda el interés que siempre mantuvo Mateo Inurria por el arte decora-
tivo y por las piezas arqueologistas.
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Tres escultores animalistas:
Luis Benedito, Florencio Cuairdn Yy JesUs Otero Orefia

Junto a la representacion de figuras y escenas de trabaja-
dores. uno los géneros que se hicieron peculiares, o "fami-
liares", y que mas éxito tuvieron dentro de la escultura
realista de los siglos XIXy XX fue el denominado "anima-
lista". especializado en representar figuras de animales. Se
trata de un género que exige buenas dotes de observacion
detenida de la realidad viviente, y que se sitda en las pautas
de nuestra larga tradicion occidental, la cual hunde sus ra-
ices tanto en el arte egipcio y sumerio, cuanto en la esta-
tuaria clasica griega y latina. Este tipo de escultura esta
representado  en el Museo de Leganés por tres piezas bas-
tante conocidas de otros tantos escultores especialistas en
dicho género: Benedito, Cuairan y Jesis Otero.

Luis Benedito (Valencia, 1885-1959) era miembro de una fa-
milia de artistas y fue un reconocido taxidermista, especia-
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Three animal sculptors:
Luis Benedito, Florencio  Cuairan
and Jesls Otero Orefia

Apart from the representation of
working figures and scenes, one of the
most successful "familiar"  or standard
styles in realistic sculpture of the XIX
and XX Centuries was the so-called
"animal" style, which represented an-
imal figures. It involved a thorough ob-
servation of life scenes, along the lines
of Western tradition rooted in Egyptian
and Sumerian art, and in classical
Greek and Roman sculpture. The
Museum of Leganés holds three well-
known works of sculptors specialisihg
in this style: Benedito, Cuairan and
Jesus Otero.

Luis Benedito (Valencia, 1885-1959)
belonged to a family of artists and was
a renowned taxidermist, a specialty he
learnt in Germany and later exercised
at the Museum of Natural Science of
Madrid. His knowledge of animal
anatomy enabled him to develop many
sculptures as an animal artist. His re-
alism was very detailed, and his art
tended to imitate rather than create.
Apart from his bird sculptures, he is
also well known for Leona, Antilope
(winner of the Third Medal at the
National Exhibition of Fine Arts of
1930), Oso negro (awarded the Second
Medal at the National Exhibition of
1934), and Macho montés, which rep-
resents him in the Museum.

Florencio Cuairan Bias (Masnou,
Barcelona, 1895-1972) was born into a
very poor family and eventually studied
sculpture with the money he saved as a
quarry worker. As a disciple of Borrel
Nicolau, his sculpture had many dif-
ferent themes, although he obtained

the best rewards for his outstanding an-
imal works. Thus, he was awarded the
Third Medal at the National Exhibition of

Luis Benedito, Macho montés, 1942,
bronce. Depésito del Museo Nacional
Centro de Arte Reina Sofia.

Macho montés, 1950, bronze. Assigned
by M. N. Centro de Arte Reina Sofia.

Florencio Cuairdn. Bisonte, 1932, pie-
dra. Depo6sito del Museo Nacional
Centro de Arte Reina Sofia.

Bisonte, 1932, stone. Assigned by Museo
Nacional Centro de Arte Reina Sofia.



lidad que aprendi6 en Alemania, empleandose luego como profesional de la taxidermia en el
Museo de Ciencias Naturales de Madrid. Sus conocimientos de la anatomia animal lo facultaron
para desarrollar una notable actividad escultorica entre los artistas animalistas. Practicé un rea-
lismo muy detallista, un arte mas de imitacién que de creacion. Ademas de sus tallas de aves son
muy conocidas sus obras Leona, Antilope (por la que obtuvo Tercera Medalla en la Exposicion
Nacional de Bellas Artes de 1930), Oso negro (Segunda Medalla de la Nacional de 1934) y ésta
sobre la figura del Macho montés que lo representa en nuestro Museo.

Florencio Cuairdan Bias (Masnou, Barcelona, 1895-1972) fue artista de origen muy humilde, que
logré estudiar escultura con los ahorros de su trabajo de picapedrero. Fue discipulo de Borrel
Nicolau. Escultor de tematica variada, obtuvo sus mejores recompensas por sus trabajos anima-
listas, género en el que siempre destacd. Asi, se le concedi6 Tercera Medalla en la Exposicion
Nacional de Bellas Artes de 1932 por la obra Bisonte, buena prueba de sus dotes para la talla di-
recta; y asi también, su composicion Focas fue adquirida por el Museo Municipal de Barcelona.
En el citado Bisonte -que es la pieza que lo representa en el Museo de Leganés- cabe destacar la
estructuracién rigurosa en grandes volimenes que el artista ha hecho de la figura, e igualmente el
trabajo desarrollado para hacer resaltar las formas interiores de la anatomia animal. En 1937
Florencio Cuairdn emigré a Surafrica, regresando a Espafia treinta afios después. Esta represen-
tado en el Museo de Arte Moderno de Barcelona.
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Jesls Otero Orefa (Santillana del Mar, Cantabria, 1908-
1994) se formé en la Escuela de Artes y Oficios de
Santander mientras trabajaba como cantero en las obras del
Banco de Espafia. En 1929 amplié estudios en la Escuela
Superior de San Fernando de Madrid. Ya en la década de
los treinta destac6 como animalista, haciéndose famosa su
Ternera tumbada de 1935. Hacia 1947 contacté amistosa-
mente con los artistas del grupo Proel y la Escuela de
Altamira. Tras una larga e intensa vida consagrada a la es-
cultura, en 1993 don6é una importante coleccion de sus
obras al Ayuntamiento de Santillana, donde tiene abierto
un hermoso museo monografico. Su materia preferida fue la
piedra, tratada por talla directa. Su lenguaje destaca por su
veracidad, espontaneidad vy sencillez, entendiendo que la
grandeza de la escultura radica en dotarla de "una monu-
mentalidad sin  aspavientos, sin  complicaciones". Al
mismo tiempo dotaba a sus piezas de una ternura conte-
nida, de un sentimiento calido, que se desprende de su vi-
vencia e interés por los motivos, y de su aprecio por el
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Fine Arts of 1932 for Bisonte, a good
example of his direct carving skilis, in-
cluding Focas, which was purchased by
the Municipal Museum of Barcelona.
Bisonte, which represents him in the
Museum of Leganés, is a strict large-
scale figure attempting to highlight
inner animal shapes. In 1937, Florencio
Cuairan immigrated to South Africa and
returned to Spain thirty years later. He is
represented in the Museum of Modern
Art of Barcelona.

Jesus Otero Orefia (Santillana del Mar,
Cantabria, 1908-1994) was trained at
the School of Arts and Crafts of
Santander whilst working as a mason
on the Bank of Spain worksite. In 1929
he furthered his studies at the San
Fernando School of Madrid. He became
well known as an animal artist in the
thirties, with his famous Ternera
dormida created in 1936. Around 1947
he befriended the Proel artists and the
Altamira  School. After his long and in-
tense sculpting career, in 1993 he do-
nated an important collection of his
work to the Town Council of
Santillana, where he has a beautiful
monographic  museum. His favourite
material was stone, which he directly
carved. His language is true, sponta-
neous and simple, interpreting the
grandeur of sculpture as "a monument
with no fuss or complication" . At the
same time, his works are tender and
warm, a result of his experience and in-
terest in motifs and in the animal world
surrounding  him. This is reflected in the
sensitively carved stone of Ternera tum-
bada, made in 1935, representing him
in the Museum of Leganés.

Desnudo femenino, by Julio Vicent

Julio Vicent Mengual (Carpesa,
Valencia, 1891-Madrid, 1940) trained
as a sculptor at the San Carlos School
of Fine Arts of Valencia, where he also

Jesus Otero, Ternera tumbada,

1935, piedra.

Depésito  del Museo Nacional

Centro de Arte Reina Sofia.

Ternera tumbada, 1935, stone.
Assigned by Museo Nacional Centro de
Arte Reina Sofia.



Julio Vicent, Primavera, 1931, marmol.
Depésito  del Museo Nacional Centro
de Arte Reina Sofia.

Primavera, 1931, marble. Assigned by
Museo Nacional Centro

de Arte Reina Sofia.

mundo animal que le rodeaba. Asi lo testifica la piedra tan sensiblemente tallada de esta Ternera
tumbada, obra de 1935, que lo representa en el Museo de Leganés.

Primavera, por Julio Vicent

Julio Vicent Mengual (Carpesa, Valencia, 1891-Madrid, 1940) se formé como escultor en la
Escuela de Bellas Artes de San Carlos de Valencia, ciudad en la que asimismo se inicié en la ima-
gineria en el conocido taller de Pio Mollar, donde, ademés de imagenes religiosas se realizaban
encargos de estatuaria civica y de ornamentacién funeraria, dentro de un estilo academicista

marcado por reminiscencias barrocas. En 1914 Julio Vicent se instald6 en Madrid, pensionado

para ampliacion de Estudios, y aqui vivid hasta su muerte. Desde 1919 fue profesor de la Escuela
de Artes y Oficios, al tiempo que trabajaba en los célebres talleres Granda de imagineria, los
cuales, junto con los de Olot, surtian a la mayoria de las iglesias de Espafia. En su participacion

en las Exposiciones Nacionales de Bellas Artes obtuvo Segunda y Primera Medallas en los afios
1915 y 1920 respectivamente por sus desnudos femeninos Ensueiio (que guarda actualmente el
Museo de Bellas Artes de Valencia) y Amanecer, pieza esta Ultima que fue adquirida por el
Estado en 7.000 pesetas. También fue galardonado con el Primer Premio del Concurso Nacional
de Escultura de 1931 por otro desnudo femenino titulado Primavera, que luego se coloco deco-
rando el salon de actos del Ministerio de Instruccion Publica. En 1932 se le nombr6é profesor de
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la Escuela de Bellas Artes de San Fernando. En 1935 fue
premiado de nuevo en el Concurso Nacional de Escultura
Policromada por el relieve Fuenteovejuna. En su labor de
imaginero destacan el retablo mayor de la iglesia de las
monjas de Chamartin de la Rosa (Madrid) y el sepulcro de
San Juan de la Cruz en Segovia. Entre sus obras de retratista
subrayamos los bustos de los pintores valencianos Mufioz
Degrain y Vicente Lépez, asi como el relieve de Dofia Maria
Guerrero que guarda el Teatro Maria Guerrero de Madrid.

La escultura con la que Julio Vicent esta representado en el
Museo leganense pertenece a su ciclo de mayor calidad y
mas conocido: el de los desnudos femeninos, que se carac-
terizan por su sélida estructuracion y por estar dotados de
un sentido mas alegdrico e idealista que verista. A través de
estos desnudos Vicent se alejé por completo de la tradicion

académica y de su juvenil gusto por el lenguaje barroco,
aproximandose una veces al despojamiento formal del cla-
sicismo mediterraneista, y otras veces a las estilizaciones
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began working as a religious artist at
the famous workshop of Pio Mollar
(where religious images, civic statues
and funerary ornaments were commis-
sioned), in an academic style with
Baroque touches. In 1914 Julio Vicent
moved to Madrid on a student scholar-
ship, where he lived until his death.
From 1919 onwards, he taught at the
School of Arts and Crafts whilst
working at the famous Granda reli-
gious workshop (both the Granda and
Olot workshops were the most impor-
tant suppliers of Spanish churches at
the time). He won the Second and First
Medal in 1915 and 1920, respectively,
at the National Exhibition of Fine Arts,
for Ensuefio (currently at the Museum
of Fine Arts of Valencia) and

Amanecer, purchased by the State for
7,000 pesetas. He was also awarded
First Prize at the National Sculpture
Competition of 1931 for another fe-
male nude, Primavera, which later dec-
orated the assembly hall of the Public
Education Ministry. In 1932 he was ap-
pointed professor at the San Fernando
School of Fine Arts. In 1935 he re-
ceived another prize at the National
Competition  of Polychrome Sculpture
for his Fuenteovejuna relief. In his reli-
gious art career, he created the high al-
tarpiece of the Chamartin de la Rosa
church in Madrid, and the tombstone

of San Juan de la Cruz in Segovia. As a
portrait artist he created the busts of
Mufioz Degrain and Vicente Lépez,
both Valencian painters, and the relief
of Dofia Maria Guerrero held at the
Maria Guerrero Theatre of Madrid.

Julio Vicent is represented in the
Museum of Leganés by a sculpture be-
longing to his best and most famous
cycle of female nudes, characterised by
a solid structure and a more allegorical
and idealist, as opposed to verist, style.
In these nudes, Vicent totally aban-
doned academic tradition and his earlier

Julio Vicent, Primavera (detalle),
1931, marmol. Depésito del Museo
N. Centro de Arte Reina Sofia.
Primavera (detai/), 1931, marble.
Assigned by Museo Nacional Centro de
Arte Reina Sofia.

Manuel Alvarez laviada, Eva, 1944,
piedra. Depo6sito del Museo N.
Centro de Arte Reina Sofia.

Eva, 1944, stone. Assigned by Museo
Nacional Centro de Arte Reina Sofia.



elegantes y al afan decorativista propios del Art Déco, estilo tan influyente en la escultura eu-
ropea y norteamericana durante los afios veinte y treinta del siglo pasado.

Eva, por Manuel Alvarez Laviada

Manuel Alvarez Laviada y Alzueta (Trubia, Oviedo, 1892-Madrid, 1958) se formd en Madrid en
la Escuela de Bellas Artes de San Fernando vy en el taller de su paisano Cipriano Folgueras, que
era un escultor historicista y del realismo costumbrista de quien Laviada aprendié oficio pero no
estilo. En 1922 se instald6 en Roma, pensionado, viajando seguidamente por Grecia y Paises Bajos.
Participd desde su primera juventud en las Exposiciones Nacionales de Bellas Artes, obteniendo
Menciones honorificas en 1910 y en 1912, Segundas Medallas en 1926 y en 1929, y Primera
Medalla en 1930 por su interesante composicién de desnudos Driadas, representando a las ninfas
sobre el tronco caido de una encina, arbol protegido de estas divinidades mitoldgicas. Pese a la
excelencia de su oficio, no fue siempre comprendido por la critica, a la que desagradaba el espi-
ritu de innovacién que el estilo personal de Laviada perseguia. Fue profesor de Modelado en la
Escuela de San Fernando. En su obra publica destaca el monumento A Clarin en Oviedo.

El tema central de la escultura de Alvarez Laviada es el desnudo, tanto el masculino como el fe-
menino, mostrando su excelente capacidad de modelador sobre los motivos anatomicos, asi
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como su destreza en la talla directa de la piedra. Asi lo tes-
tifica el estupendo Desnudo (también denominado Eva) que
lo representa en el Museo de Leganés, obra de evidente ma-
durez, que Laviada realizO en 1944 para la Exposicion de
Arte Espafiol en Buenos Aires. Se trata de una pieza intere-
sante por su composicion y movimiento, aunque es una es-
cultura de estilo marcadamente  clasico-mediterraneista,
que no denota los influjos y admiracion que su autor solia
demostrar en gran parte de su produccién por el neocu-
bismo y por el lenguaje innovador de Victorio Macho. El
poderoso cuerpo femenino se representa aqui apoyado
sobre la cadera y el codo derechos, evidenciando su com-
posicion simultdneamente el peso y la gravitacion de los
volimenes corporales gracias a la justa proyeccion que se
hace de la pierna y del doblado brazo izquierdos. Una so-
lucion estupenda, en la que se equilibra toda la estructura,
produciendo, sin embargo, una graciosa y movida situacion
de tensiones.
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liking of Baroque. His style sometimes
formally rejected Mediterranean classi-
cism; other times it came close to the
elegant stylisation and decorative trend
of Art Deco, so influential in European
and North American sculpture during
the twenties and thirties.

Eva, by Manuel Alvarez Laviada

Manuel Alvarez Laviada y Alzueta
(Trubia, Oviedo, 1892-Madrid, 1958)
trained in Madrid at the San Fernando
School of Fine Arts and at the work-
shop of Cipriano Folgueras, a sculptor
from his hometown, though he never
adopted his historicist and social realist
style. In 1922 he settled in Rome on a
scholarship, and then travelled through
Greece and The Netherlands. From his
early youth he took part in the National
Fine Arts Exhibitions, where he received
Honorary Mentions in 1910 and 1912,
Second Medals in 1926 and 1929, and
First Medal in 1930 for his interesting
nude composition Driadas, representing
nymphs over the fallen trunk of an oak
tree, an object revered by mythological
gods. In spite of his excellent work, he
was sometimes misunderstood by art
critics who did not like the personal in-
novative style Laviada pursued. He
taught modelling at the San Fernando
Schoo!" Of importance amongst his
public works is the monument held in
Oviedo, A Clarin.

The main theme in Alvarez Laviada's
sculpture is the male and female nude,
where he revealed his excellent model-
ling of anatomicai motifs and his skilled
direct carving in stone. An example of
this is the fantastic and mature
Desnudo (also known as Eva) that rep-
resents him in the Museum of Leganés,
which Laviada created in 1944 for the
Exhibition of Spanish Art of Buenos
Aires. The work has an interesting
composition and movement, despite

Manuel Alvarez Laviada, Eva
(detalle), 1944, piedra.

Depésito  del Museo Nacional

Centro de Arte Reina Sofia.

Desnudo (detai/), 1944, stone. Assigned
by Museo Nacional Centro de Arte
Reina Sofia.



ApeLles, Fenosa. Orlando furioso (detalle),
1971, bronce patinado.

Depésito  del Museo Nacional Centro de
Arte Reina Sofia.

Orlando furioso (detaiO, 1952, patinized bronze.
Assigned by Museo Nacional Centro de Arte
Reina Sofia.

Orlando furioso, por ApelLles Fenosa

Artista de lenguaje muy personal, ApelLles Fenosa (San Marti de Provenc;;als, Barcelona, 1899-
Paris, 1988) se formé de manera acusadamente académica en las clases de Dibujo de la Escuela
Municipal del Distrito V de Barcelona y en el taller del escultor mediterraneista  Enric
Casanovas. En 1918 entré6 en contacto con el grupo de los Evolucionistas. En 1921 viajo a
Toulouse. y poco después a Paris, donde -a través de su amigo Pedro Pruna- conocié a Picasso
y seguidamente a Max Jacob, Cocteau y Supervielle. En 1929 volvié a Barcelona, donde residio
durante diez afios, renovando su amistad con los Evolucionistas y exponiendo repetidas veces
en la Sala Parés. En 1936 fue seleccionado para participar en el Pabellén espafiol de la Bienal
de Venecia. Durante la guerra civil desarroll6 una importante labor de salvaguarda de impor-
tantes retablos de iglesias catalanas y aragonesas. En 1939, al término de la contienda, se ins-
talé definitivamente en Paris, aunque a partir de 1957 pasaba temporadas en Espafia, trabajando
en su casa del Vendrell. Tomo parte en importantes muestras internacionales, como la Ill Bienal
de Escultura de la Ciudad de Amberes (1955), la Bienal Internacional de Carrara (1957) o la Il
Bienal de Escultura Contemporanea de Paris (1963). Por aquellos mismos afios su estilo -de
concepto entre modernista y neogoticista- evoluciond al combinar las figuras femeninas con
formas de alas y de vegetales. Celebr6 importantes exposiciones monograficas en la galeria Paul
Rosenberg de Nueva York (1960), en las salas de la Direccion General del Patrimonio Artistico,
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being markedly elassical and
Mediterranean,  which rejects the neo-
Cubism and innovative language of
Victorio Macho that are usually present
in the artists work. The powerful fe-
male rests on her right hip and elbow,
simultaneously reflecting the weight
and gravitation of body forms by pro-
jecting her leh leg and leh folded armo
As a result, the entire statue is fantasti-
cally balanced, notwithstanding a
playful and dynamic tension.

Orlando  furioso, by Apelles Fenosa
A very individualist artist, Apel.les
Fenosa (San Marti de Proven~als,
Barcelona, 1899-Paris, 1988) took aca-
demic drawing classes at the Escuela
Municipal del Distrito V in Barcelona
and learnt from the Mediterraneanist
sculptor Enric Casanovas. In 1918 he
made contact with the Evolutionists. In

1921 he travelled to Toulouse and soon
aher to Paris, where, through his friend
Pedro Pruna, he met Picasso and Max
Jacob, Cocteau and Supervielle. In
1929 he returned to Barcelona, where
he lived for ten years, resuming his
friendship with the Evolutionists and
holding several exhibitions in Sala
Parés. In 1936 he was selected to par-
ticipate in the Spanish Pavilion of the
Ven ice Biennial. During the Spanish civil
war he helped safeguard significant al-
tarpieces in churches throughout
Catalufia and Aragén. In 1939, at the
end of the war, he finally settled in
Paris, although he began in 1957 to
spend part of his time in Spain,

working at his home in Vendrell. He
too k part in important international
shows, such asthe m Sculpture Biennial
of Antwerp (1955), the International
Biennial of Carrara (1957) or the 11
Biennial of Contemporary Sculpture of

ApelLles Fenosa, Orlando furioso,
Depésito  del Museo

Nacional

Paris (1963). During this time, his partly
modernist and neo-Gothic style devel-
oped with a combination of female fig-
ures and winged and plant forms. He
held important monographic  exhibi-
tions at the Paul Rosenberg Gallery of
New York (1960), at the General
Directorate for Artistic Heritage,
Archives and Museums of Madrid
(1979) and at the Rodin Museum of
Paris (1980). In 1982 he was awarded
the Gold Medal by the Generalitat de
Catalufia and, in 1983, the French
Honorary Legion award. His public
works inelude two pieces installed in
Barcelona: the monument A Pau Casals
(1982) and the allegory El buen tiempo
persiguiendo a la tempestad (1985).

The large-scale bronze representing
him in the Museum of Leganés is a
composition of a legendary theme,
Orlando furioso, which the artist

1971, bronce patinado.
Centro de Arte Reina Sofia.

Orlando furioso, 1952, patinized bronze. Assigned by Museo
Nacional Centro de Arte Reina Sofia.

Archivos y Museos en Madrid (1979) y el Museo Rodin de Paris (1980). En 1982 fue galardo-
nado con la Medalla de Oro de la Generalitat de Catalufia, y en 1983 con la Legion de Honor del

Estado francés.

(1985).

Entre sus obras publicas sobresalen
el monumento A Pau Casals (1982) y la alegoria EI buen tiempo persiguiendo

las dos que tiene instaladas

en Barcelona:
a la tempestad

El bronce de gran formato que lo representa en el Museo de Leganés es una composicién de tema

legendario, Orlando furioso,

que el artista modeld y fundié en 1952, y que fue presentada al afio

siguiente en el Museo Bourdelle de Paris. Es una escultura de compleja composicién y de dificil

expresion del movimiento,
gicos, alegoricos vy literarios,
la valoracién

de los contrastes
Gonzélez Ruano, Fenosa se muestra siempre como escultor-poeta,
contar relatos y para expresar sentimientos,

de las texturas.

racter heroico, como en el caso de este Orlando.
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ya sean de naturaleza

en la que Fenosa insiste en declarar su gusto por los temas mitolo-
al tiempo que demuestra su facilidad en el modelado y su gracia en
Como dijo de él el escritor y periodista César
que recurre a la estatuaria para
lirica, intimista, ya sean de ca-
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modelled and cast in 1952, and which preference for stone as a sculptural ma- the Museum of Leganés by two of his

was exhibited the following year in the terial, although during his professional famous female nudes: Mujer al sol,
Bourdelle Museum of Paris. The sculp- career he also used wood, moulded ce- winner of the National Exhibition of
ture has a complex composition and ment and bronze. After training at the 1962, and Mujer tendida, of 1973.
movement. Fenosa insists on mytholog- San Carlos School of Fine Arts of Both bronzes clearly reflect the author's
ical, allegorical and literary themes, Valencia, he moved to Madrid in 1942 geographical vision of the reclining fe-
whilst skilfully modelling and con- and furthered his studies in the work- male body, as a vital landscape with
trasting his textures. As commented by shops of Carmelo Vicent and Marco undulating rhythms. His understanding
the writer and journalist César Pérez. In 1949 he travelled to Rome, on of sculpture as a "corporal landscape"”
Gonzélez Ruano, Fenosa always acts as a scholarship from the Academy of was influenced by Henry Moore, whom
a poet in his sculptures, telling stories Spain. In 1951 he settled in Paris, and he met in Great Britain, although
and expressing lyrical, intimist or heroic from there travelled to England and Mustieles always tended towards a
feelings, as in Orlando. The Netherlands. He then travelled "classicist modern" style, particularly in
throughout  Central America. In 1953 line with Maillol, rather than a truly in-
Mujer al sol and Mujer tendida, he established his residence in Madrid novative sculptural language. The
by Benjamin  Mustieles and taught at the School of Arts and works commented here reflect how
Crafts. He received numerous awards, Mustieles contributed to the Spanish
The son of a sculptor, Benjamin including the National Sculpture Prize transition from the realist figuration of
Mustieles Navarro (Monévar, Alicante, of 1953 and the Third, Second and First academic tradition to modern sculp-
1920-Madrid,  1996) was introduced to Medals awarded in 1950, 1954 and ture, devoid of any detailed descrip-
sculpture as a child. Because of his di- 1962, respectively, at the National tions of shape. Mujer al 501 and Mujer
rect contact with the quarries of his Exhibition of Fine Arts. tendida are two powerful composi-
hometown, he developed a strong Benjamin Mustieles is represented in tions, with a solid structure, which

Benjamin Mustieles, Mujer a] sol, 1962, bronce patinado.
Depoésito  del Museo Nacional Centro de Arte Reina Sofia.
Mujer tendida, 1962, bronze. Assigned by Museo Nacional
Centro de Arte Reina Sofia.

Mujer al sol y Mujer tendida, por Benjamin Mustieles

Hijo de escultor, Benjamin Mustieles Navarro (Mondvar, Alicante, 1920-Madrid, 1996) se 1lilicio
en la escultura desde nifio, vy, al estar en contacto directo con las canteras de su tierra natal, sintio
desde entonces una marcada preferencia por la piedra como material escultérico, aunque a lo
largo de su carrera profesional también utilizaria la madera, los cementos moldeados y el bronce.
Formado en la Escuela de Bellas Artes de San Carlos de Valencia, pas6 a Madrid en 1942 y am-
plié conocimientos en los talleres de Carmelo Vicent y de Marco Pérez. En 1949 viajé a Roma, be-
cado para la Academia de Espafia. En 1951 se establecié en Paris, desde donde viajo a Inglaterra
y a los Paises Bajos. Seguidamente realiz6 un viaje por diferentes paises de Centroamérica. En
1953 fijo su residencia en Madrid, siendo profesor de la Escuela de Artes y Oficios. Recibié nu-
merosos galardones, entre los que destacamos el Premio Nacional de Escultura de 1953, y las
Medallas Tercera, Segunda y Primera que se le concedieron respectivamente en las convocatorias

de 1950, 1954 Y 1962 de la Exposicién Nacional de Bellas Artes.

En el Museo de Leganés Benjamin Mustieles esta representado por dos de sus conocidos desnudos
femeninos: Mujer al sol, que fue la escultura premiada en la Exposicion Nacional de 1962, y Mujer
tendida, de 1973. Se trata de dos bronces que reflejan claramente el concepto que su autor tenia
de las formas del cuerpo femenino yacente como una especie de geografia, como un paisaje vital
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de ritmos ondulantes. En ese entendimiento de la escultura como "paisaje corporal” le influyo la
obra de Henry Moore, que conocidé en Gran Bretafia, aunque Mustieles preferiria siempre practicar
sobre el estilo “clasicista moderno”, especialmente el acuifiado por Maillol, y no un lenguaje es-
cultérico decididamente innovador. En las dos obras que comentamos aqui queda claro como
Mustieles es uno de los escultores que personificaron en Espafia el paso desde la figuracion rea-
lista de la tradicion académica hacia una escultura moderna, desprovista de descripciones minu-
ciosas de la forma. Mujer al sol y Mujer tendida son dos composiciones rotundas, de estructura
maciza, que buscan mas resaltar la belleza de los volimenes que la de las formas naturales. Al
mismo tiempo estas figuras en reposo aparecen impregnadas de sana sensualidad, gracias al
acierto de su sensible modelado, y se recortan e imponen en el espacio con un caracter claro de
monumentalidad.

Dos nifias, por Sebastiil Badia

El pintor y escultor Sebastia Badia Cerdd (Caldes de Montbui, Barcelona, 1916) fue discipulo y
amigo de Manolo Hugué, al que conocié y con el que convivio en Caldes de Montbui, ya que
Hugué residio en esa localidad desde 1927 hasta su muerte, acaecida en 1945. La obra de Badia
se inscribe dentro de la peculiar concepcion pléstica clasicista-moderna propugnada por el "no-
vecentismo” de Eugenio d'Ors. Sebastia Badia fue un artista que se movid casi exclusivamente
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en la escena artistica catalana, promovido desde Barcelona
por la Sala Vinyon y por la galeria Mitre. Cuentan en su pal-
marés el Premio Sant Jordi 1955 de la Diputacion de
Barcelona, el Premio RepUblica de Guatemala de la Il
Bienal Hispanoamericana, y la Tercera Medalla de Ila
Exposicion  Nacional de Bellas Artes que obtuvo por dos
veces, en las convocatorias de 1957 (por Dos nifias, la talla
en piedra que lo representa en Leganés) y de 1960 (por
Maternidad). Es autor de reconocida obra publica, sector en
el que destacan las tres composiciones que tiene instaladas
en la Ciudad condal -Infantesa  (1959), monumento Als
bombers de Barcelona (1967) y Maternitat (1970)-, asi
como La fuente de los catalanes, en San Sebastian.

Como vemos en las Dos nifias del Museo leganense, la es-
cultura figurativa de Badia es de formas sintetizadas y de
modelado apretado y vigoroso. Se trata de una obra basada
en principios de sencillez, pesantez y rotundidad de volu-
menes, asi como de estructura redondeada, cerrada, obra
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attempt to highlight the beauty of
volume rather than of natural formo At
the same time, these reclining figures
are impregnated with a healthy sensu-
ality thanks to the author's sensitive
modelling, and are cut out and located
in space in monumental formo

Dos nifias, by Sebastia Badia

The painter and sculptor Sebastia Badia
Cerda (Caldes de Montbui, Barcelona,
1916) was a disciple and friend of
Manolo Hugué, whom he met and lived
with in Caldes de Montbui, where

Hugué resided between 1927 and his
death in 1945. Badia's work is part of
the plastic, classicist and modern style in-
herent to the "novecentismo” of
Eugenio d'Ors. Sebastia Badia was nearly
exclusively part of the Catalonian artistic
scene which developed in Barcelona
thanks to the Sala Vin<;on and Mitre
Gallery. Amongst his awards are the
Sant Jordi Prize of 1955 granted by the
Council of Barcelona, the Republic of
Guatemala Prize granted by the 111
Spanish American Biennial, and the Third
Medal awarded by the National

Exhibition of Fine Arts which he won
twice, in 1957 for Dos nifias (the stone
carving representing him in Leganés) and
in 1960 for Maternidad. He is well
known for his public works, including
three compositions installed in
Barcelona- Infantesa (1959), the Als
bombers de Barcelona (1967) monument
and Maternitat (1970)- and La fuente de
los catalanes installed in San Sebastian.

Dos nifias, held by the Museum of
Leganés, is an example of Badia's figura-
tive sculpture, with synthesized forms
modelled in a tight and vigorous fashion.
The work is based on simple, heavy and
full volumes, as well as on a rounded
and cl10se structure, impregnated with a
healthy active populism. Furthermore,

Sebastia Badia. Dos nifias, 1957, pie-
dra. Depo6sito del Museo Nacional
Centro de Arte Reina Sofia.

Dos niflas, 1957, stone. Assigned by M.
Nacional Centro de Arte Reina Sofia.

Susana Polac, "Proyecto para la
Basilica de Aran tzaz n+, 1951- 52,
piedra. Depo6sito del Museo Nacional
Centro de Arte Reina Sofia.

Proyecto para la Basilica de Arantzazu,
1951-52 stone. Assigned by M. Nacional
Centro de Arte Reina Sofia.



por la que discurre una corriente de sano y vivo populismo. Esta composlclOn recuerda, asi-
mismo, uno de los temas preferidos de su autor, las figuras de los nilios, quienes, junto con las
maternidades, son tratados por Badia con un especial sentimiento de calidez vy ternura.

Proyecto para la Basilica de Arantzazu. de Susana Polac

Hacia 1951 fij6 su residencia en Espala Susana Polac, escultora y pintora nacida en Viena en
1915, pero que se habia formado en la Escuela de Artes Plasticas de la Universidad Catolica de
Per, donde era profesor un tio suyo, centro en el que ella ejerci6 luego de profesora.
Anteriormente  habia estudiado danza clasica en Paris. Tomé parte en la 1y en la Il Bienal
Hispanoamericana  de Arte, de 1951 y 1953 respectivamente, alio este Gltimo en que también ce-
lebr6 una exposicion individual en el Museo Espaiol de Arte Contemporaneo de Madrid.
Practicaba la pintura y el mosaico, para dedicarse después casi exclusivamente a la escultura. Se
interes6 en las corrientes renovadoras del arte religioso, participando en la Bienal de Arte
Cristiano Contemporaneo de Salzburgo, donde obtuvo Medalla de Oro en 1960. Poco antes, en
1958, habia destacado en la denominada Gran Exposicién de Arte Sacro de Zaragoza, donde
Polac se situ6 a la cabeza de nuestra imagineria religiosa renovada junto con los escultores José
Luis Sanchez, José Espinds, Luis Maria Saumells, Benjamin Mustieles y Amadeo Gabino.
Realiz6 numerosos frisos, relieves e imagenes de bulto redondo sobre tematica religiosa,
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the composition reflects one of the au-
thor's favourite themes, children.
Together with motherhood, these two
themes are endowed with particular
warmth and tenderness.

Proyecto para la Basilica de
Arantzazu, by Susana Polac

Towards 1951, Susana Polac, a sculptor
and painter born in Vienna in 1915, set-
tled in Spain. She was trained at the
School of Plastic Arts of the Catholic
University of Peru, where one of her un-
eles was a teacher, and where she later
taught. Previously, she studied classical
dance in Paris. She too k part in the |and
Il Spanish American Art Biennials of 1951
and 1953. In 1953 she also held a solo
exhibition at the Spanish Museum of
Contemporary Art in Madrid. After ex-

took an interest in the new currents of
religious art and participated in the
Biennial of Contemporary Christian Art
of Salzburg, where she won the Gold
Medal in 1960. In 1958, Polac's work
had been acknowledged at the Grand
Exhibition of Religious Art of Zaragoza,
and the artist became one of the leaders
of Spain's new religious art together
with the sculptors José Luis Sanchez,
José Espinds, Luis Maria Saumells,
Benjamin Mustieles and Amadeo Gabino.
She created many friezes, reliefs and
round-volume images on religious
themes, receiving commissions from
Switzerland, America, Austria, Germany,
France, Italy and Spain. Her work in-
eludes the images created for the Virgen
de Guadalupe Church in Madrid, the
Dominican Convent of Valladolid, and
the Council Seminary of Ledn. Susana

band, the sculptor Gerardo Martin
Gallego. She died in Zurich in 1991.

The fantastic high relief or frieze held by
the Museum of Leganés was part of
Susana Polac's project for the tender of
religious statues held for the high altar
of the Basilica of the Basque Arantzazu
Monastery. The tender was awarded to
Lucio Mufioz, whilst the sculpting of the
church facade was entrusted to Jorge de
Oteiza and the church’'s metal doors to
Eduardo Chillida. In this work, Susana
Polac proposed a narrative work (a frag-
ment of monastic life) with the strength
and sharp schematic angles of figurative
sculpture in central European expres-
sionismo The figures are protected by the
huge architectural projection sur-
rounding them. The project was ex-
pressly conceived to form part of the

perimenting with painting and mosaics,
she later became a full-time sculptor. She

Polac established her workshop in La
Adrada, Avila, together with her hus-

work of the architect Saenz de Oiza as
an element of symbolic warmth.

Venancio  Blanco, Segador, 1970, bronce.

Depédsito  del Museo Nacional Centro de Arte Reina Sofia.
Segador, 1970, bronze. Assigned by Museo Nacional Centro de
Arte Reina Sofia.

atendiendo encargos de Suiza, América, Austria, Alemania, Francia, Italia y Espafia, de los que
cabe destacar sus imagenes para la Iglesia de la Virgen de Guadalupe en Madrid, para el Convento
de Dominicos en Valladolid, y para el Seminario Conciliar de Le6n. Susana Polac mont6é su taller
en La Adrada, Avila, junto con su marido, el también escultor Gerardo Martin Gallego. En 1991
Susana falleci6 en Zurich.

Su estupendo altorrelieve o friso del Museo de Leganés es parte del proyecto que Susana Polac
ide6 para el concurso de estatuaria religiosa convocado para el altar mayor de la Basilica del mo-
nasterio vasco de Arantzazu, concurso que se adjudicO a Lucio Mufioz, al tiempo que la parte es-
cultérica de la fachada del templo se confi6 a Jorge de Oteiza, asi como a Eduardo Chillida se le
encomendd la realizacién de las puertas metalicas de la iglesia. En esta pieza de Leganés Susana
Polac dejé pruebas del interés de su propuesta, consistente en una obra narrativa (fragmento de

escena de vida monacal) expresada con el vigor y con el esquematismo anguloso, cortante. carac-
teristicos de la escultura figurativa del expresionismo centro europeo. Las figuras quedan como
protegidas, amparadas por el gran saliente arquitectonico que certeramente las enmarca. Se trata,
como es notorio, de un proyecto pensado expresamente para integrarse en una construccion -obra

del arquitecto Saenz de Oiza- y sensibilizarla simbdlicamente.
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Segador Yy Cante, por Venancio Blanco

Venancio Blanco Martin  nacié en Matilla de los Cafios del Rio, Salamanca, en 1923, siendo el
hijo primogénito del mayoral de Pérez Tabernero. De muchacho quiso ser ebanista, al tiempo
que dibujaba y modelaba en barro los toros de las dehesas de su pueblo. Iniciado en la Escuela
de Artes y Oficios de Salamanca, completé sus estudios en Madrid en la Escuela Superior de
San Fernando. Amplié su formacion a través de sus estancias en Italia en los afios 1941, 1957 Y
1959. Alli se interes6 por la escultura renacentista, asi como por la innovadora obra neofigura-

tiva de Marini y de Manzl. En afios posteriores viajo por el norte y el centro de Europa, y en
1964 visitd detenidamente  Grecia y Turquia. Luego, en 1974 y 1976 visitaria respectivamente

Paris y Londres, realizando posteriormente viajes por América y Asia. De esta manera en la con-
cepcion escultérica de Venancio Blanco se fueron entreverando el clasicismo, la tradicion re-
nacentista de modelado mas exquisito -representada  por Donatello- y la modernidad de la
neo figuracion en sus vertientes italiana vy britdnica, interesandose por la obra de Henry Moore,
con su mezcla de representacién  figurativa y de abstraccion expresionista. Dentro de esta linea
altima -figurativa y al mismo tiempo abstracto-expresionista- Venancio definid su estilo per-
sonal hacia 1960, afio en que obtuvo Segunda Medalla en la Exposicién Nacional de Bellas
Artes por su escultura de tema religioso Huida a Egipto, logrando Primera Medalla en la
Nacional de 1962 por Torero, un bronce en que ya aparecia maduro el estilo de Venancio,
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combinando los planos y los huecos, los voliumenes anato-
micos y los elementos formales vy estructurales abstraidos.
Parte de la critica -la mas conservadora- no aceptaba to-
davia el estilo neofigurativo de Venancio, pero el escultor
se impuso muy pronto al ganar varios certdmenes interna-
cionales: el Gran Premio de Escultura de la V Bienal de
Alejandria, en 1963; la Medalla de Oro de Escultura de la
IV Bienal de Arte Cristiano de Salzburgo, en 1964; y la
Medalla de Oro de la exposicion Las Artes en Europa, ce-
lebrada en Bruselas en 1965.

Ademas de por su labor creadora, Venancio se ha signifi-
cado por el ejercicio de un prolongado e ininterrumpido  ma-
gisterio, que inici6 en 1969 al obtener por oposicion la
catedra de Modelado de la Escuela de Artes y Oficios de
Madrid. Mas adelante, al ingresar en 1977 como miembro
numerario en la Real Academia de Bellas Artes de San
Fernando de Madrid, dedicé su discurso de ingreso a des-
arrollar una "leccién" sobre el tema didactico del taller de
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Segador and Cante, by Venancio
Blanco

Venancio Blanco Martin was born in
Matilla de los Cafios del Rio,
Salamanca, in 1923, the firstborn of
the foreman of Pérez Tabernero. He
initially wished to become a carpenter,
although he sketched and made clay
models of the bulls that grazed in his
village. He attended the School of Arts
and Crafts of Salamanca and com-
pleted his studies in Madrid at the San
Fernando Technical School. He fur-
thered his training in ltaly in 1941,
1957 and 1959. It was here where he
took an interest in Renaissance sculp-
ture and in the innovative neofigurative
work of Marini and Manzd. Later he
travelled through northern and central
Europe and visited Greece and Turkey
in 1964. Later, in 1974 and 1976 he
paid respective visits to Paris and
London, subsequently travelling
through America and Asia. As a result,
Venancio Blanco's sculpture became a
mixture of classicism, applying
Donatello's most exquisite Renaissance
modelling, and a modern neofiguration
along ltalian and British trends, inspired
by the work of Henry Moore, who
combined the figurative with a form of
expressionist abstraction. Towards
1960, Venancio adopted this figurative
and expressionistlabstract  style, for
which he was awarded the Second
Medal at the National Exhibition of Fine
Arts for his religious sculpture Huida a
Egipto. In 1962 he won the First Medal
at the National Exhibition for Torero, a
bronze reflecting Venancio's mature
style, which combined planes and hol-
lows, anatomical volumes and formal
and structural abstracted elements.
Although some conservative art critics
found it hard to accept Venancio's
neofigurative  style, he soon convinced
them by winning several international
competitions:  the Grand Sculpture Prize

Venancio Blanco, Cante, 1973,
bronce patinado.

Depésito  del Museo Nacional

Centro de Arte Reina Sofia.

Cante, 1973, patinized bronze.
Assigned by Museo Nacional Centro de
Arte Reina Sofia.



escultura y sus técnicas. Asimismo en 1981 fue designado director de la Academia de Bellas Artes
en Roma, cargo que ejercié durante cinco afios.

La extensa obra creativa de Venancio Blanco se ha centrado en grandes ciclos tematicos referentes
a asuntos religiosos, tauromaquias, el deporte, tipos populares, escultura animalista y homenajes
a la masica. Entre su abundante obra publica cabe destacar el Torero del Aeropuerto de Barajas
en Madrid, el monumento Al vaquero charro en la Plaza de Espafia de Salamanca, el monumento
A Santa Teresa de Jeslis en Alba de Tormes, el monumento A Juan Belmonte en Sevilla, y el re-
lieve Ciclismo del Velédromo de Anoeta. Las dos piezas que lo representan en el Museo de
Leganés, los bronces de gran formato titulados Segador (1970) y Cante (1972), pertenecen ambas
a la serie que su autor ha dedicado atipos y a escenas populares, Yy representan significativamente

las caracteristicas que ya hemos referido de su estilo.

Concierto en Do Mayor, por César Montafia

Iniciado espontaneamente en el modelado y en la talla desde su infancia, César Montafia Garcia
(Vegadeo, Asturias, 1928) se formd en la Escuela Superior de Bellas Artes de San Fernando de
Madrid, donde vivio entre 1948 y 1953, becado por la Diputacion de Oviedo. Residié en Italia de
1955 a 1960, pensionado en la Academia Espafiola de Bellas Artes de Roma. Realizd entonces
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of the V Biennial of Alexandria, in ligious themes, bull-fighting,  sports, (Vegadeo, Asturias, 1928) was trained

1963; the Gold Sculpture Medal of the popular figures, animal sculpture and at the San Fernando Technical School
IV Biennial of Christian Art of Salzburg, tributes to music. His numerous public of Fine Arts of Madrid, where he lived
in 1964; and the Gold Medal of the works include Torero, in the Madrid between 1948 and 1953, on a scholar-
"Art in Europe" Exhibition held in Barajas Airport, the Al vaquero charro ship from the Council of Oviedo. He
Brussels in 1965. monument in Plaza de Espafia, lived in Italy between 1955 and 1960,
Salamanca, the A Santa Teresa de JesUs as a boarder at the Spanish Academy
Apart from his creative work, Venancio monument in Alba de Tormes, the A of Fine Arts of Rome. He then made
is known for his extended teaching ca- Juan Belmonte monument in Sevilla, academic trips to Italy, Greece, The
reer which began in 1969 with his ap- and the Ciclismo relief at the Anoeta Netherlands, England, Germany and
pointment of the Modelling chair at the Velodrome. The two pieces repre- Austria. After returning to Madrid, he
School of Arts and Crafts of Madrid. senting him in the Museum of Leganés, formed the famous group of neofigura-
Later, when he became a member of the large-scale bronzes Segador (1970) tive sculptors of Venancio Blanco, JesUs
the San Fernando Royal Academy of and Cante (1972), both belong to the Valverde, Garcia Donaire, Castrillon and
Fine Arts of Madrid in 1977, he used his cycle of popular figures and scenes, Ramoén Lapayese. His awards include
welcoming speech to give a "lesson" on and are a good example of his charac- the "Gran Premio Roma" of 1955 and
sculpting work and techniques. teristic  style. the National Sculpture Prize of 1962.
Furthermore, in 1981, he was appointed He has many public sculptures in
manager of the Academy of Fine Arts of Concierto en Do Mayor, by César Oviedo (the icaro bronze, in the
Rome, a post he held for five years. Montafia University Campus, and Llama olimpica
held at the Palacio de Deportes), in
Venancio Blanco's abundant creative Introduced to modelling and carving Mallorca (the marble statue entitled
work has focused on large cycles of re- since a child, César Montafia Garcia Gravidez, at the Bartolomé March

César Montafia, Concierto en Do Mayor (detalle), 1972, bronce patinado.
Depoésito  del Museo Nacional Centro de Arte Reina Sofia.

Concierto en Do Mayor (detai/), 1972, patinized bronze. Assigned by Museo
Nacional Centro de Arte Reina Sofia.

viajes de estudio por Italia, Grecia, Paises Bajos, Inglaterra, Alemania y Austria. Vuelto a Madrid,
formé el conocido grupo madrilefio de escultores neofigurativos, junto con Venancio Blanco,
Jesis Valverde, Garcia Donaire, Castrillon y Ramon Lapayese. Entre sus galardones destacan el
Gran Premio Roma de 1955 y el Premio Nacional de Escultura de 1962. Ha realizado numerosos

proyectos de escultura publica en Oviedo (destacando el bronce Icaro, de la Ciudad Universitaria,

asi como la Llama olimpica del Palacio de Deportes), en Mallorca (el marmol Gravidez, del Museo
de Escultura al Aire Libre Bartolomé March), en Barcelona (la figura en piedra del Minero del
Museo Estrada Saladich), en Huesca (el monumento en bronce y piedra A los Reyes Pirenaicos) vy
en Puerto Rico (Isabel la Catolica, en bronce, instalada en el patio del Museo de Arte de Ponce).
Asimismo ha desarrollado una importante labor docente como profesor de Término, por oposi-
cion ganada en 1970, en la Escuela de Artes Aplicadas y Oficios Artisticos n° 1 de Madrid, de la
que fue nombrado director en 1986. Falleci6 en Madrid el afio 2000.

El proceso del estilo de César Montafia tuvo sus comienzos en la escultura figurativa de volimenes
poderosos que ensefiaba su maestro Manuel Alvarez Laviada, asi como en el gusto que César
siempre ha sentido por la escultura roménica. Sin embargo, en sus afios de Roma comenzé a in-
vestigar sobre los valores que ofrece en si misma la armadura interna de metal de que hay que dotar
auna escultura para poder modelarla en barro. A partir de entonces Montafia va poniendo cada vez
menos masa de barro o de yeso sobre estas armaduras, haciendo que la estructura interna de la
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pieza se vaya haciendo evidente al exterior, hasta protagonizar ella misma la obra escultérica. En
esta linea madur6 su estilo, produciendo piezas que son puros esquemas formales. Un buen
ejemplo de este sistema lo tenemos en el gran bronce que el escultor tiene en el Museo de Leganés,
con el titulo de Concierto en Do Mayor. En esta obra, que representa a un musico tocando un con-
trabajo, las masas del cuerpo humano y del instrumento musical se han suprimido y han quedado
s6lo sus armazones internos y unas siluetas dibujadas esquematicamente en el aire con trazo grueso
y potente. Asi, el espacio vacio, en lugar de la masa, es el protagonista de esta composicién, inte-
grada al mismo tiempo por un andamiaje de angulos rector y secciones de curva, cuya configura-
cion sugiere y recuerda vivamente la figura del instrumentista aludido. Se trata de una escultura
emblematica de la neo figuracion, al situarse a mitad de camino de lo figurativo y de lo abstracto.

Cantante, por José Carrilera

Nacido en Caravaca, Murcia, en 1928, José Carrilera Gil siempre ha estado integrado en la comu-
nidad artistica de Madrid, en cuya Escuela de Bellas Artes de San Fernando realiz6 sus estudios.
Entre 1959 y 1962 residio, pensionado, en Roma, en la Academia Espafiola de Bellas Artes, obte-
niendo entonces la Medalla de la Universidad de Roma. A su regreso a Madrid desarrolld su estilo
personal dentro de la neofiguracion, que algunos criticos de aquellos afios Illamaban expresiva-
mente "tradicion desfigurada"”, y fue profesor de la Escuela de Artes Aplicadas y Oficios Artisticos.
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Open-Air Sculpture Museum), in
Barcelona (the stone figure entitled
Minero, at the Estrada Saladich
Museum), in Huesca (the bronze and
stone monument entitfed A [05 Reyes
Pirenaicos) and in Puerto Rico (the
bronze Isabel [a Catdlica, installed in
the patio of the Ponce Art Museum).
He has also developed a significant ca-
reer as a teacher, after passing a com-
petitive examination in 1970, at the

En 1955 obtuvo el Premio de Arte Medallistico de la Ill Bienal
y en 1966 se le distinguio
de Bellas Artes, por su obra Retiro.

Premio Nacional
Nacional

de Escultura;

La pieza que lo representa
tilo de su madurez,
tracta, que funciona
cabeza femenina,

su inclinacién
contornos
material

(en linea quebrada,
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combinando

COmo cuerpo
El estilo neofigurativo
menes, por un escueto modelado,
a combinar &reas geométricas

de presencia fuerte hacen

School of Applied Arts and Artistic
Trades No. 1 of Madrid, of which he
beca me manager in 1986.

César Montafia's initial style followed
the figuration and powerful volume of
his master Manue[ Alvarez Laviada,
and was inspired by his interest in
Roman scu[pture. However, during his
years in Rome, he began to research
the properties of interna] metal frame-
works used in clay mode[s. Since then,
Montafla has gradually decreased the
amount of clay or plaster used in his
frameworks 50 that the piece's internal
structure is revealed to the outside to
become the sculpture itse[f. His sty[e
matured along these lines and pro-
duced simple out[ined pieces. A good
example isthe huge bronze held by
the sculptor in the Museum of
Leganés, entitted Concierto en Do
Mayor. In this work, representing a

José Carrilero Gil. Cantante,
del Museo

Deposito

musician playing a double bass, all
body and musical instrument masses
are suppressed to revea[ their internal
frames, as thickly sketched silhouettes
in the airo Thus, the empty space re-
places the mass and becomes the main
feature of the composition. The scaf-
folding of straight angles and curved
sections indicates and strongly af[udes
to the musician. It is an emblematic
neofigurative  sculpture, in between the
figurative and the abstracto

Cantante, by José Carrilero

Born in Caravaca, Murcia, in 1928, José
Carrilero  Gil has always been present in
Madrid's artistic community and
studied at the San Fernando School of
Fine Arts. Between 1959 and 1962 he
was a pensioner of the Spanish
Academy of Fine Arts in Rome, and re-
ceived the Meda[ of the University of

1972, bronce patinado.

Nacional Centro de Arte Reina Sofia.

Cantante, 1972, patinized bronze. Assigned by Museo Nacional
Centro de Arte Reina Sofia.

en Leganés, el bronce titulado Cantante (1972), es caracteristica
muy sintetizada
como estela, a la que se suma una esquematica
de Carrilero se reconoce por la rotundidad

una base vertical
configurado

que resulta primitivista,
y elementos

inconfundibles

Hispanoamericana;
con Segunda Medalla en la Exposicion

en 1960 fue

del es-
de formas, practicamente  abs-

de sus voll-

por sus formas de dibujo anguloso vy por
organicos.
en el caso de las cabezas) y una valoracion
a este tipo de obras.

de los
de la escultura corno masa

Una clara delimitacion
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Rome. After returning to Madrid he de-
veloped a personal neofigurative style,
which some critics at the time ex-
pressed as a ..disfigured tradition”, and
taught at the School of Applied Arts
and Artistic Trades. In 1955 he won the
Prize for Medal Artwork at the Il
Spanish American Biennial; the National
Sculpture Prize in 1960; and the
Second Medal at the National

Exhibition of Fine Arts of 1966 with his
work Retiro.

The piece representing him in Leganés,
the bronze entitled Cantante (1972), is
an example of his mature style. He
combines a very simple, practically ab-
stract, vertical base or stele with a
schematic female head. Carrilero's neo-
figurative style has characteristically  full
volumes and a simple primitivist model-
ling, with sharp lines and a combina-
tion of geometric areas and organic
elements. His works are unmistakable
due to their bold or unequal outlines
(in the case of heads) and their under-
standing of sculpture as a strongly
present material mass.

Rebozo azteca, de Torres Guardia

José Torres Guardia (Valencia,
ciudad natal. Entre 1956 y 1957 vivid en Roma, pensionado
Artes. Celebré entonces su primera exposicion

ticipando
miado-,
Castellana de Madrid.

Dentro de la neofiguracion

la escultura como una masa globalizada,
expresado en unas cuantas

sintesis,

luego en una larga serie de muestras y concursos
la Bienal del Deporte en las Bellas Artes en sus convocatorias

Rebozo azteca, by Torres Guardia
José Torres Guardia (Valencia, 1932)
studied Fine Arts at the San Carlos
School of his hometown. He lived in
Rome between 1956 and 1957, as a
pensioner of the Spanish Academy of
Fine Arts. He held his first solo exhibi-
tion at the Vareggio Gallery of Rome,
and later took part in a long series of
shows and competitions, both in Spain
and abroad, such as the Biennial of
Sports and Fine Arts of 1973 and 1977;
the European Sculpture Triennial of
1978, in Paris; and the Céaceres Biennial
of 1980. His public artworks include his
contribution  to La Caixa building on
Paseo de la Castellana, Madrid.

Torres Guardia's neofigurative  style is
characterised by its understanding  of
sculpture as a globalised mass, figura-
tively shaped with a few essential lines.
This is reflected in the piece repre-
senting him in Leganés, Rebozo azteca,
where a theme of customary intimacy is
expressed as a near abstraction.

1932) estudido Bellas Artes en la

individual,

su intervenciéon en el edificio

lineas esenciales.

Escuela de San Carlos de su

en la Academia Espafiola de Bellas
en la galeria Vareggio de Roma, par-
nacionales

de 1973 y de 1977 -donde fue pre-
la Trienal Europea de Escultura de 1978 en Paris, y la Bienal de Caceres de 1980. En sus
trabajos de arte publico destacamos

e internacionales, como

de La Caixa en el Paseo de la

el estilo de Torres Guardia se caracteriza por su manera de entender
que se conforma figurativamente

mediante un dibujo de

Asi se comprueba en la pieza que lo repre-

senta en Leganés, titulada Rebozo azteca, en la que un tema de intimismo costumbrista se plantea

casi como una abstraccion.
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José Torres Guardia, Rebozo azteca, 1972, bronce patinado.
Dep6sito del Museo Nacional Centro de Arte Reina Sofia.
Rebozo azteca, 1972, patinized bronze. Assigned by Museo Nacional
Centro de Arte Reina Sofia.
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V.3.b. MODERN SCULPTURE
THE REALM OF ABSTRACTION

154

IN SPAIN:

Whilst the seulptors of the seeond half of the
XX Century were developing along more or less
traditionally ~ figurative  lines, another important
group of avant-garde artists was born who
sought a radieally new art and expressed them-
selves in an innovative abstraet language.
Abstraet art, initiated by El Paso group in
Madrid and by the Dau al Set group in
Barcelona, enabled Spain to definitively join the
general course of international art that began
in the fifties.

Angel Ferrant, Grupo 47, didlogo (detalle),
1947, piedra. (Ampliacion  de 1984)
Depoésito  del Museo Nacional Centro de
Arte Reina Sofia.

Grupo 47, didlogo (detail], stone (1984 exten-
sién). Assigned by Museo Nacional Centro de
Arte Reina Sofia.



Spanish abstract sculpture has followed three
specific directions: informalism, analytical ab-
straction and material abstraction. Informal
sculpture was born from the artist's total
freedom of expression, entailing a touch of ro-
manticism. It preferred expression over represen-
tation, and made individual expression or
subjective opinion prevail in each work; a mani-
festation of the sculptor's "ego" in light of the
world's reality and the plastie eomponents of his
arto The language used is very impulsive and per-
sonal and wishes to freely invent forms and sys-
tems. On the other hand, analytical abstraet

V.3.b. LA ESCULTURA MODERNA EN ESPANA:
LOS DOMINIOS DE LA ABSTRACCION

Frente a los escultores que desarrollaron su trabajo en
la segunda mitad del siglo XX dentro de un concepto y
de unos lenguajes figurativos mas o menos relacio-
nados con la tradicion, se configur6 al mismo tiempo
otro grupo importante de artistas seguidores de las co-
rrientes de vanguardia, los cuales buscaron un arte ra-
dicalmente nuevo y se expresaron en los lenguajes
innovadores de la abstraccion. El arte abstracto, ini-
ciado por el grupo El Paso en Madrid y por el colectivo
Dau al Set en Barcelona, iba a suponer en la década de
1950 nuestra incorporacion tardia, pero definitiva, al
curso general de las précticas artisticas internacionales.

Nuestra escultura abstracta se ha producido en tres di-
recciones bastante precisas: la del informalismo, la de
la abstraccion analitica y la de la abstraccion matérica.
La escultura informalista se establece a partir de una
voluntad de expresién completamente libre del artista,
lo que implica una cierta actitud roméntica. Se trata,

155



pues, de una escultura que prefiere los valores expre-
sivos sobre los representativos, haciendo primar en
cada obra la expresion individual, el testimonio subje-
tivo, la manifestacion del "yo" del escultor enfrentado a
la realidad del mundo y también a los elementos plas-
ticos propios de su arte. Su lenguaje es impulsivo, muy
personal y estd abocado a la libre invencién de formas
y sistemas. En cambio, la escultura abstracta analitica
se caracteriza por hacer primar los valores de la razén
sobre los de la libre expresion de la mirada y del senti-
miento. Se trata, asi, de un arte que busca la investiga-
cion y la experimentacion, por lo que recurre
fundamentalmente  al analisis geométrico de las formas
y de sus estructuraciones en el espacio. Los lenguajes
de este tipo de escultura se relacionan preponderante-

mente con los criterios del cubismo y del constructi-
vismo, asi como con ciertas maneras de concebir y de
tratar el espacio fluyente y el vacio propias de la prac-
tica de la arquitectura. Finalmente, la escultura abs-
tracta matérica es un arte que se inspira y que se
expresa atendiendo a los valores plasticos propios y
caracteristicos del material que da cuerpo a la realidad
fisica de cada obra. Los escultores "matéricos" de-
fienden que no pueden ser lo mismo (ni en sus formas,
ni en sus calidades sensibles, ni en su composicién o
estructura, ni en la manera de relacionarse con el es-
pacio) una escultura realizada, por ejemplo, en las
ramas, el tronco y el veteado de una determinada ma-
dera, y otra escultura realizada en plancha de hierro o
en acero; como tampoco pueden concebirse de un
mismo modo una escultura para ser hecha en piedra y
una escultura para ser elaborada en elementos textiles,
0 en plasticos, pongamos por caso. Este tipo de escul-
tura abstracta matérica ha buscado y potenciado el em-
pleo de muchos materiales "nuevos" o inéditos, es
decir, no utilizados antes en las realizaciones tradicio-
nales de la escultura. En consecuencia, hoy nadie dis-
cute que cualquier material, cualquier medio fisico o
cualquier energia (desde el agua o el hielo hasta el
laser, desde la luz eléctrica, o el mercurio hasta el
video) puedan dar cuerpo a una escultura.

En cualquier caso, el desarrollo de las corrientes de la
escultura de lenguaje abstracto ha supuesto para
nuestro arte el feliz reencuentro con el espiritu de la
vanguardia, el acto definitivo de romper con la tradi-
cion y la posibilidad de avanzar hacia un entendimiento
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sculpture is characterised by making the values
of reason prevail over the free expression of
sight and feelings. It thus seeks to investigate
and experiment, mainly resorting to the geo-
metric analysis of shape and structures in space.
This type of sculpture is mainly related to
Cubism and constructivism, and also represents
a certain interpretation and treatment of flowing
space and vacuum in architecture. Finally, mate-
rial abstract sculpture is inspired by and materi-
alised in the plastic properties of each work's
material. "Material"  sculptors advocate that a
work sculpted with the branches, trunk and
grain of a certain tree cannot be the same (in
terms of shape, quality, composition, structure
or relationship with space) as one made in iron
plate or steel; and neither can a stone sculpture
and another made in textile or plastic elements,
for instance, be viewed in the same way. This
type of material abstract sculpture has sought
and encouraged the use of many "new" or un-
precedented materials, never used befo re in tra-
ditional sculpture. Consequently, it is generally
accepted that any material, physical support or
source of energy (from water or ice to laser rays,
from electricity or mercury to a video) may em-
body a sculpture.

In any case, the development of abstract
sculpture  has enabled Spanish art to readily
Join the avant-garde, to definitely break away
with tradition, and to progress towards a new
way of understanding and practicing arto
Without this period of abstraction, Spain
would not have produced its splendid sculp-
ture collection of the fifties, sixties and seven-
ties, of which the Leganés Museum of
Sculpture is a good example.

Tres mujeres and Composicion,
Ferrant

by Angel

One of the main sculptors and undisputed mas-
ters of modern Spanish sculpture was Angel
Ferrant (Madrid, 1890-1961), who was born into
a family of artists as the son of the famous
painter Alejandro Ferrant, who decorated the
Church of San Francisco el Grande and the
Palacio de Linares (current Casa de América) in

Angel Ferrant, Tres mujeres (detalle), 1948-
84, piedra.  (Ampliacion  de 1984).

Depdsito  del Museo Nacional Centro de
Arte Reina Sofia.

Tres mujeres (detai/), 1948-84, stone, (1984 ex-
tension). Assigned by Museo Nacional Centro de
Arte Reina Sofia.



Madrid. Angel Ferrant was trained at the School
of Arts and Crafts and at the San Fernando
School of Fine Arts, as a disciple of the sculptor
Aniceto Marinas. In 1910 he participated in the
National Exhibition of Fine Arts, where he won
the Second Medal for his figurative work La
cuesta de la vida. In 1913 he furthered his
studies in Paris. In 1918 he won the sculpture
chair of the School of Arts and Crafts of La
Corufia. He moved to Barcelona in 1920, where
he lived until 1935, except for 1928 which he
spent in Vienna, on a student scholarship. In
1926 he won the National Sculpture Prize for his
bas-relief Nifia estudiando, synthesizing his figu-
rative style which had sharply turned to moder-
nity. In 1935 he moved to Madrid, where he
continued to teach and deeply influence new
generations of sculptors. He was one of the in-
novative artists who in 1925 arranged the fa-
mous "Salén de Artistas Ibéricos" in Madrid's El
Retiro Park. He also co-founded the Altamira
School, whose famous meetings to encourage
abstract art were held in Santillana del Mar
(Santander) in 1949 and 1950. As part of the
School's activities, Ferrant directed the Bisonte
magazine. His contribution to art applied to ar-
chitecture won the Gold Medal at the Milan
Triennial of 1951. He won the Grand Sculpture
Prize at the 11 Spanish American Biennial of
1955. Ferrant has always shown an interest in re-
search. Thus, in 1960, ayear before his death, he
represented Spain in the Venice Biennial with his
latest creation or "infinite sculpture”, consisting
of unfinished iron objects created since 1956.

In his personal style, Ferrant based his art on five
principies of international modern sculpture: 1)
Following Brancusi, Angel Ferrant (particularly in
his series of heads entitted La comedia humana)
adopted the principie that any sculpture, even if
consisting of various figures, must be defined as
a single, individual formo 2) Ferrant adopted the
Cubist application of geometric structures, col-
lage and hollows. 3) He assimilated Henry
Moore's combination of the abstract in relation
to the human figure, with telluric forms alluding
to landscape and mountains. 4) In the same way
as Calder, Ferrant wished to give real movement
to two series of works, referred to as "mobiles"
and "changing boards". 5) Ferrant also exam-
ined the surrealist application of pneumatic or
swollen, biomorphic forms, and ordinary or
"found objects”, to embody his sculptures.

Ferrant is represented in Leganés by two monu-
mental works. Tres mujeres (1948), directly
carved in white Salamanca stone, is one of the
largest sculptures of his Serie ciclopea cycle. The
composition consists of an alignment of three
abstract figures, located apart in totemic

fashion, alluding to a rocky landscape and to a
female silhouette. The work rejects the

innovador y hacia una nueva practica de arte. Sin
nuestra escultura abstracta no hubiera sido posible con-
figurar el panorama espléndido que presenté el arte es-
cultérico espafiol especialmente durante las décadas de
1950, 1960 Y 1970, El Museo de Escultura de Leganés
ofrece una buena muestra de ello, y asi lo testifican los
artistas y las obras que comentamos seguidamente.
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Tres mujeres y Grupo 47, didlogo, por Angel Ferrant

Uno de los escultores  fundamentales y, al mismo
tiempo, uno de los maestros indiscutibles de la moder-
nizacion de la escultura en Espafia fue Angel Ferrant
(Madrid, 1890-1961), que era miembro de una familia
de artistas, e hijo del afamado pintor Alejandro Ferrant,
el gran decorador de la iglesia de San Francisco el
Grande y del Palacio de Linares -actual Casa de
América- en Madrid. Angel Ferrant se formd en la
Escuela de Artes y Oficios y en la Escuela Superior de
Bellas Artes de San Fernando, siendo discipulo del es-
cultor Aniceto Marinas. Ya en 1910 concurrio a la
Exposicion  Nacional de Bellas Artes, concediéndosele

Segunda Medalla a su obra figurativa La cuesta de la
vida. En 1913 ampli6 estudios en Paris. En 1918 gand la
catedra de escultura de la Escuela de Artes y Oficios de
La Corufia. En 1920 fue trasladado a Barcelona, donde
residi6 hasta 1935, con la excepcion del afio 1928 que
pasé en Viena, pensionado para realizar nuevos estu-
dios. En 1926 habia ganado el Premio Nacional de
Escultura por su bajorrelieve Nifia estudiando, en el que
su estilo figurativo ya se habia sintetizado, tomando un
decidido caracter de modernidad. En 1935 fue trasla-
dado a Madrid, donde sigui6 impartiendo su magisterio
e influyendo profundamente  en las generaciones nuevas
de escultores. Fue uno de los artistas innovadores que
en 1925 organizaron en El Retiro de Madrid el Salon de
Acrtistas  Ibéricos. Asimismo tomé parte en la fundacién
de la Escuela de Altamira, cuyas célebres reuniones en
favor del arte abstracto se celebraron en Santillana del
Mar (Santander) en 1949 y 1950. Dentro de las activi-
dades de dicha Escuela, Ferrant fue el director de la re-
vista Bisonte. Por sus actuaciones de arte aplicado a la
arquitectura,  fue distinguido con la Medalla de Oro de
la Trienal de Milan de 1951. Fue Gran Premio de
Escultura en la Il Bienal Hispano-Americana, en 1955.
Ferrant mantuvo su espiritu investigador siempre. Asi,
en 1960, un afio antes de su muerte, participd6 por

Angel Ferrant, Tres mujeres, 1948-84, piedra.

(Ampliacién  de 1984).

Depédsito del Museo Nacional Centro de Arte Reina Sofia.
Tres mujeres, 1948-84, stone, (1984 extension). Assigned by
Museo Nacional Centro de Arte Reina Soffa.
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Espafia en la Bienal de Venecia, presentando su crea-
cion dltima, la que él llamaba “escultura infinita", inte-
grada por objetos inacabados, trabajos en hierro que
estaba realizando a partir de 1956.

Creador de un estilo muy personal, Ferrant fundd su
arte sobre cinco criterios de la escultura vanguardista
internacional: 1) De la obra de Brancusi, Angel Ferrant
asimilo (sobre todo en su serie de cabezas titulada La
comedia humana) el principio de que una escultura,
aunque esté integrada por diferentes figuras, debe
tender a definirse como una forma Unica, individual. 2)
Del cubismo, Ferrant aprendié la estructuracion geomé-
trica, el gusto por la técnica del collage y la valoracion
del hueco. 3) De Henry Moore, él asimilé la manera de
conjugar en una misma escultura formas abstractas alu-
sivas a la figura humana y formas tellricas, alusivas al
paisaje, especialmente a las montafias. 4) Al igual que
Caldel', Ferrant se interes6 por dotar de movimiento real
a dos series de sus obras, las denominadas "modviles" y
"tableros cambiantes”. 5) Ferrant también se intereso
por el criterio surrealista de emplear formas neumaticas
(hinchadas) y biomorficas, asi como por el gusto de uti-
lizar objetos comunes, "objetos encontrados”, como
cuerpo Yy figura de su escultura.

Ferrant estd representado en Leganés por dos obras im-
portantes, de formato monumental. La titulada Tres
mujeres  (1948), realizada en talla directa en piedra
blanca de Salamanca, es una de las esculturas de mayor
formato de su ciclo Serie ciclépea. Estamos ante una

composicion integrada por un alineamiento de tres fi-
guras abstractas, situadas independientemente, como Ssi
se trastara de totems, cuyas formas aluden, por una

parte, a configuraciones de un paisaje rocoso, Yy, de otro
lado, a siluetas de la figura humana femenina. Se trata
de una obra que renuncia a los procedimientos tradi-
cionales de modelar las formas, prefiriendo talladas di-
rectamente sobre piedra, respetando por completo las
calidades vy texturas propias de ese material. Al mismo
tiempo Ferrant no conforma esta obra segun la concep-
cion clasica de la belleza, sino que siente aqui predi-
leccion por expresar la fuerza fisica y la energia formal
caracteristicas de los grandes bloques de piedra na-
tural. Delante de estas singulares 'y teldricas Tres mu-
jeres se comprende muy bien lo que Henry Moore decia
de sus creaciones: "Para mi, una escultura debe tener
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traditional modelling of form in favour of direct
stone carving, giving full reign to the properties
and textures of stone. At the same time.
Ferrant's work is not based on the classical idea
of beauty, but wishes to express the physical
strength and formal energy present in large
blocks of natural stone. Henry Moore's com-
ments are very relevant in light of these out-
standing and telluric Tres mujeres: "In my
opinion, the most important part of a sculpture
is its vitality and energy or intense life. regardless
of the figure it alludes to or represents. When a
work has this strong vitality or inner strength, it
departs from the Greek or Renaissance concept
of "beauty". Obviously, this canonical beauty is
not the object of my work".

By contrast, in the sculpture Composicién, the
strongly expressive elements of Tres mujeres give
way to the beauty of surrealist sculpture. Its
rounded and pneumatic forms are rearranged
into abstract and soft human figures. Overall,
the work is a metamorphic organ with a
skeleton-type structure. These invented figures
are partly alive and partly stratified into a min-
eral landscape, reminiscent of the magical, de-
formed and changeable figurations of Picasso's
work during his surrealist period between 1925-
1945. The work confirms Ferrant's scepticism of
total abstraction. Even at his most modern,
Ferrant's work always alludes to the human
figure, despite his unusual metamorphosis,
beautifully curved deformations and taut ener-
getic compositions.

Mediterranea 111py Martin  Chirino

Martin Chirino was born in Las Palmas de Gran
Canaria in 1925, the eleventh child of twelve
brothers and sisters, into a family who worked
in shipbuilding, repair and scrapping. In 1944
he confirmed his vocation for sculpture and
learnt modelling and carving techniques at the
private academy of the realist sculptor Manolo
Ramos in Las Palmas. He resided in Madrid be-
tween 1948 and 1952, where he studied at the
San Fernando School of Fine Arts and learnt
metal forging techniques in ironmonger

(Paginas 168/169)

Martin Chirino, Mediterranea
acero inoxidable.

Depoésito  del Museo Nacional Centro de
Arte Reina Sofia

Mediterrdnea 1111971, stainless steel. Assigned
by Museo Nacional Centro de Arte Reina Safia.

In. 1971,



Angel Ferrant, Grupo 47, diadlogo, 1947, piedra. (Ampliacion de 1984)
Depésito  del Museo Nacional Centro de Arte Reina Sofia.
Grupo 47, didlogo, 1947, stone. (1984 extension). Assigned by Museo Nacional Centro de Arte Reina Sofia.

ante todo vitalidad, energia contenida, una vida intensa en si misma, independientemente  de la
figura a la que pueda aludir o representar. Cuando una obra tiene esa fuerte vitalidad, ese vigor
interior, no la relacionamos con el término griego o renacentista de "belleza". Evidentemente, esa
belleza candnica no es el objetivo de mi creacion".

A su vez, la escultura titulada Grupo 47, dialogo es un trabajo de cardcter muy diferente, en el que
los elementos fuertemente expresivos de Tres mujeres han cedido su protagonismo al sentido de la
belleza ensofiada propia de la escultura surrealista. Sus formas redondeadas Yy neumaticas se
agrupan formando una especie de familia de figuras humanas de configuracion abstraida y de su-
perficies muy suaves. EIl conjunto viene a funcionar como un organismo metamorfico, constituido
por una estructura de tipo 6seo. Estas figuras inventadas son en parte organismos Vivos y en parte
estratos de un paisaje mineral, y recuerdan a las figuraciones magicistas, disformes y cambiantes
que realiz6 Picasso en su etapa surrealista entre 1925y 1945. En esta obra se comprueba el escep-
ticismo que sentia Ferrant ante la abstraccion absoluta. Ferrant, adn en sus obras mas vanguar-
distas, aludia siempre a la figura humana, por més que la sometiera a estados de metamorfosis
sorprendente, a muy hermosas deformaciones curvilineas y a composiciones de tensada energia.
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Mediterranea 111de Martin Chirino

Martin Chirino nacié en Las Palmas de Gran Canaria en
1925, siendo el undécimo de una familia de doce hijos,
cuyas generaciones se han sucedido en trabajos de cons-
truccién, reparacion y desguace de buques. En 1944 se
concretd su vocacién escultérica y aprendié las técnicas
del modelado vy de la talla en la academia particular que
el escultor realista Manolo Ramos dirigia en Las Palmas.
Entre 1948 y 1952 residi6 en Madrid, estudiando en la
Escuela Superior de Bellas Artes de San Fernando, vV al
mismo tiempo aprendia la forja del metal en talleres de
herrero. En 1952 viajé a Paris, donde le interesaron el cu-
bismo de Léger y la escultura en hierro de Julio
Gonzélez. Al afio siguiente, tras un viaje a ltalia, fijo su
residencia en Londres y completd su formacion en la
School of Fine Arts. A su regreso a Canarias, produjo su
primera serie de obras en hierro, Reinas negras, aten-
diendo a las formas primitivistas del arte africano, su-
mandoles elementos surrealistas y abstractos. En 1955 se
estableci6 en Madrid, donde se relacion6 con el gran
maestro  Angel Ferrant, realizando su ciclo de
Herramientas  poéticas e Inutiles, basandose en las
formas de instrumentos de la tradicién popular, como la
azada, la reja, la guadafia ... En 1957 intervino en la fun-
dacién del famoso grupo de vanguardia El Paso, y realizé
su serie Hierros para un inquisidor, en los que asumia
los contenidos de critica social que propugnaba aquel
grupo de artistas. En 1959, tras un nuevo viaje a Italia,
inicié su serie El Viento, adoptando la espiral como tema
basico y simbdlico de gran parte de su escultura. En 1960
inaugur6 su taller en la localidad madrilefia de San
Sebastian de los Reyes, lugar de cita de artistas jovenes y
de incitaciones estéticas muy diversas. Entre 1967 y
1975 residi0 varias temporadas en Estados Unidos,
donde se interesdé por la escultura "environmental” (obra
publica que implica en si misma al espectador y al es-
pacio ambiental), y viajé en diversas ocasiones a Suiza,
donde conoci6 al escultor y arquitecto Max Bill, quien le
atrajo con su peculiar estilo abstracto, basado en las re-
laciones de las mateméticas con el arte. Al propio
tiempo Chirino estudié las formas del crecimiento ve-
getal y el sistema de ramificaciones de los &rboles en su
serie Raices para Nueva York yen su ciclo My Lady, en
el que las composiciones oscilan entre la espiral y la su-
cesion de curvas.

162






La obra que representa a Chirino en Leganés,
Mediterranea  1J1, en acero inoxidable, perteneciente al
afio 1971, se relaciona claramente con el estilo de las
series Raices y Ladies. En este caso la escultura se es-
tructura como una composicibn  arborescente, inte-
grada por grandes y poderosos segmentos de metal, de
formas curvas que, elevadas vy abiertas hacia el es-
pacio envolvente, resultan gréaciles, aligeradas de su
peso, aéreas y flotantes en el espacio. La de Leganés es
una pieza de escala monumental, que cuenta entre las
mas hermosas vy caracteristicas del arte de Chirino,
conjugando  criterios formales de crecimiento vegetal
y. a la vez, de ondulacion marina, asi como de exten-
sibn de las formas en la direcciébn horizontal del es-
pacio, recordando el perfil de un paisaje. Esta serie
Mediterranea  la comenz6 Chirino en 1969, estando
instalada  la primera escultura de este ciclo en
Middelheim, el famoso museo de escultura  al aire
libre de Amberes.

Continuando
liz6 seguidamente, entre

la l6gica de estos trabajos, Chirino rea-
1972 y 1977, sus series

Paisajes y Aerdvoros, en que las esculturas abstractas
se dilataban a la manera, respectivamente, de grandes
mesetas 0 campos de horizontes abiertos, y como

enormes péajaros volando con las alas extendidas en el
espacio. Mas recientemente, a través de sus ciclos
Afrocan y Penetrecan, Chirino ha recuperado las vo-
lutas de espiral como arquetipo de su lenguaje, al
tiempo que en su serie Cronica del siglo XX el escultor
ha cerrado el ciclo de sus propias tradiciones for-
males, retomando referentes figurativos de Gargallo vy
de Julio Gonzdlez, que tanto le habian interesado en
su juventud.

Martin Chirino goza de reconocimiento internacional,

habiendo trabajado para Estados Unidos vy Suiza,
ademds de para Espafia, y habiendo participado en las
Bienales de Sao Paulo de 1959, de San Marino de 1963,
de Venecia de 1964, y en las convocatorias  del
"Bronzetto" de Padua de 1963, 1965 Y 1967, Y de Iél
"Internacional de la Pequefia Escultura de Budapest" de
1971. En 1980 se le concedié el Premio Nacional de
Artes Plasticas. En 1989 fue nombrado director del
Centro Atlantico de Arte Moderno de Las Palmas. Es
autor de abundante escultura publica.
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workshops. He visited Paris in 1952 and studied
Léger's Cubism and Julio Gonzédlez's iron sculp-
tu res. The following year, after visiting ltaly, he
settled in London to complete his training at the
School of Fine Arts. After returning to the
Canary Islands, he produced his first series of
iron works, Reinas negras, based on primitivist
forms of African art, to which he added surre-
alist and abstract components. In 1955 he
moved to Madrid and made contact with the
master Angel Ferrant, producing his
Herramientas poéticas and Indtiles cycle, based
on traditional implements like the hoe,
ploughshare or scythe. In 1957 he co-founded
the famous EI Paso group, and created his
Hierros para un inquisidor series, reflecting the
social criticism advocated by this group of
modern artists. In 1959, after another visit to
Italy, he began his El Viento series, adopting the
spiral as the basic symbolic theme of most of his
sculptures. In 1960 he inaugurated his work-
shop in San Sebastian de los Reyes (Madrid),
which brought young artists together and en-
couraged diverse aesthetic proposals. Between
1967 and 1975 he took up residence in the
United States, where he studied "environ-
mental" sculpture (a form of public work in-
volving the viewer and the environment), and
travelled several times to Switzerland, where he
met and was inspired by the sculptor and archi-
tect Max Bill, whose peculiar abstract style was
based on the relationship between mathematics
and arto At the same time, Chirino studied plant
growth and tree ramifications in his series
Raices para Nueva York and in the My Lady
cycle, with compositions ranging between a
spiral and succession of curves.

The work representing Chirino in Leganés,
Mediterranea 1l made of stainless steel in
1971, is clearly linked to the Raices and Ladies
series. The sculpture is a tree-shaped composi-
tion, with large and powerfully curved metal
segments, raised and open in the surrounding
space, producing a graceful, light, aerial and
floating feeling. Leganés hosts one of Chirino's
most beautiful and characteristic monumental
works, combining plant growth and sea waves
with the horizontal extension of shape, pro-
ducing the outline of a landscape. Chirino
began this Mediterranea series in 1969, and the
first sculpture of the cycle was installed in the
famous Middelheim Open-Air  Sculpture
Museum of Antwerp.

Along these lines, Chirino created his Paisajes
and Aer6voros series between 1972 and 1977,
in which abstract sculptures were dilated as

large plateaus or open fields, or as large birds
flying on widespread wings. More recently, in
the Afrocan and Penetrecan cycles, Chirino re-
covered the spiral as his key component. The



Crénica del siglo XX series marked the end of
his formal traditional style and a return to the
figuration of Gargallo and Julio Gonzalez that
had impressed the artist in his youth.

Martin  Chirino is world famous and has been
commissioned works by the United States and
Switzerland, apart from Spain. He participated in
the Sao Paulo Biennial of 1959, San Marino
Biennial of 1963, Venice Biennial of 1964, Padua
"Bronzetto" Competitions of 1963, 1965 and
1967, and International Exhibition of Small
Sculpture of Budapest of 1971. In 1980 he was
awarded the National Prize of Plastic Arts. In
1989 he was appointed manager of the "Centro
Atlantico de Arte Moderno" in Las Palmas. He
has also produced numerous public sculptures.

Apolo XVI and Bailarina, by Amadeo Gabino

Amadeo Gabino (Valencia, 1922-Madrid, 2004)
began his career with his father, the realist
sculptor Alfonso Gabino, and studied at the San
Carlos School of Fine Arts of his hometown.

Upon completing his studies he received a stu-
dent scholarship to attend the Academy of Fine
Arts of Rome, the Louvre School of Fine Arts in
Paris, and the Staatliche Hochschule fiir Bildende
Kunste of Hamburg. He also resided in New
York, where he was influenced by technological
progress. In the late forties he settled in Madrid,
although he continued to work in Germany
(Hamburg, 1958-1960), United States (New
York, 1962) and South Africa (Johannesburg,
1965). In 1956 he joined the Parpallé Group,
founded in Valencia by miscellaneous artists who
wished to radically reform art by holding exhibi-
tions and publishing "Arte Vivo", one of the
most important magazines of the time.

Until 1960, Gabino's sculpture was traditional
and figurative. Later, he gradually simplified and
modernised his language following the neofigu-
rative models of Marini and Carr4d and some of
Julio Gonzélez's expressionism. The Museum of
Leganés holds a piece from this initial period,
Bailarina, modelled in clay and later cast in
bronze as "lost wax" in 1949. The sculpture is a
confirmation  of Amadeo Gabino's traditional fig-
uration, shared by the vast majority of his
generation. These young sculptors, known as
"Picasso's grandchildren", departed from aca-
demic tradition to incorporate Spanish art into
modern international  trends.

Between 1961 and 1965, Amadeo Gabino's
style took a sharp turn towards constructivist
abstraction in two parallel directions: geometric
structures with a strong architectural or engi-
neering presence (the Construcciones series),
and an eclectic cycle of works that combined
geometric  principies with naturalist elements
(the Pleamares series). From 1966 onwards he

Apolo XVI Y Bailarina, de Amadeo Gabino

Amadeo Gabino (Valencia, 1922-Madrid, 2004) se inicio
en el taller de su padre, el escultor realista Alfonso
Gabino, y estudié en la Escuela de Bellas Artes de San
Carlos en su ciudad natal. Al acabar la carrera, fue becado
para ampliar estudios en la Academia de Bellas Artes de
Roma, en las Escuelas de Bellas Artes del Louvre en
Paris, y en la Staatliche Hochschule fiir Bildende Kunste
de Hamburgo, asi como en Nueva York, donde le impac-
taron las imagenes de la civilizacion tecnoldgica. A fi-
nales de la década de los cuarenta fijo su residencia en
Madrid, lo que no le impediria pasar temporadas de tra-
bajo en Alemania (Hamburgo, 1958-1960), en Estados
Unidos (Nueva York, 1962) y en Africa del Sur
(Johannesburgo, 1965). En 1956 formd parte del Grupo
Parpalld, constituido en Valencia e integrado por artistas
que, sin tener una orientacién estilistica comun, compar-
tian una voluntad de renovacion radical del arte, cele-
brando exposiciones y publicando la que fue una de las
principales revistas del momento, la titulada "Arte Vivo".
Hasta 1960 Gabino desarroll6 su obra dentro de la esta-
tuaria figurativa tradicional, lenguaje que él fue progresi-
vamente depurando y modernizando segun los modelos
neofigurativos de los italianos Marini y Carra, asi como
con ciertos caracteres expresionistas de Julio Gonzélez. El
Museo de Leganés conserva una pieza de aquella primera
etapa del escultor, la titulada Bailarina, modelada en
barro y fundida en bronce a la cera perdida, obra muy
temprana, de 1949, que reafirma, efectivamente, el len-
guaje de la figuracién tradicional en el que Amadeo
Gabino fue formado, al igual que la inmensa mayoria de
los jovenes escultores de su generacién, la generacion de-
nominada de "los nietos de Picasso”, los cuales se encar-
garon de romper con la tradicion académica vy de
incorporar la practica del arte en Espafia a las pautas de
las vanguardias internacionales.

Asi, entre 1961 y 1965 Amadeo Gabino cambié radical-
mente de pautas estilisticas, realizando su obra dentro
de los criterios de la abstraccion constructivista, si-
guiendo dos direcciones paralelas: de una parte, trabajo
sobre estructuras geomeétricas de fuerte rigor arquitecto-
nico o ingenieril (serie Construcciones), Yy, de otro lado,
llevé a cabo un ecléctico ciclo de obras en que mezclaba
principios geométricos con elementos naturalistas (serie
Pleamares). A partir de 1966 se fue definiendo su propio
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e inconfundible estilo, que, dentro del neoconstructi-
vismo, recurre a un uso muy particular de la técnica del
collage. Crea, asi, un mundo objetual de orden geomé-
trico, cuyas formas elementales (preferentemente, el
cuadrado, el cubo y la columna) se abren parcialmente
y se sensibilizan mediante la superposicion  de chapas
de metal (alternativamente  natural, brufiido, dorado,
patinado), chapas que se recortan -de manera ba-
rroca- en formas circulares, por lo general concén-
tricas, incluyendo frecuentes alusiones a formas vy
figuras de ingenios de la carrera espacial, refiriéndose
asimismo, en ocasiones, a yelmos, cimeras Yy otras
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forged his unmistakable neoconstructivist style
with a special touch of collage. His world of
geometric objects (particularly squares, cubes
and columns) are partly open and contain a
certain warmth obtained with the layering of
metal plates (natural, polished, golden and
patinated layers). The plates are cut out in cir-
cular shapes following Baroque principies, are
generally concentric and frequently allude to
space forms and figures, and occasionally to
helmets, crests and other armour. Gabino in-
corporated  steel, iron, aluminium and brass
into these sculptural artefacts.

The sculpture representing him in the Museum
of Leganés is emblematic of his style. As indi-
cated by the title Apolo XVI (1971), it belongs to
his technologically-inspired cycle. The cube is
made of riveted stainless steel sheet; two of its
vertexes have a groove where the sculptor has
applied collage or has superimposed cut-out
metal elements. As a result, Gabino combines a
geometric abstraction of very pure basic volumes
with informal components, in a complex,
Baroque, and highly expressive manner. These
volumes also work as eyes, mouths or drains,
making the metal® machine" disturbingly or-
ganic, like an anthropomorphic head.

Amadeo Gabino participated in the National
Exhibition of Fine Arts (1950), | and Il Spanish
American Biennials of 1951 and 1953,
Alexandria Biennial (1954), XVIII and XXXIII
Venice Biennials (1956 and 1966), V Sao Paulo
Biennial (1959), Il International  Exhibition of
Contemporary  Sculpture, held at the Rodin
Museum of Paris (1961), the Spanish Pavilion at
the New York World Fair (1964), and the
International  Exhibition of Street Sculpture, or-
ganised by the Association of Architects of Santa
Cruz de Tenerife (1972). His artistic career in-
eludes abundant public works and sculpture ap-
plied to architecture.

Amadeo Gabino. Apolo XVI, 1971,
chapa de hierro y acero inoxidable.
Depoésito  del Museo Nacional
Centro de Arte Reina Sofia

Apolo XVI, 1971, iron and stainless
steel. Assigned by Museo Nacional
Centro de Arte Reina Sofia.



Amadeo Gabino. Bailarina, 1949,
bronce patinado.

Depésito  del Museo Nacional

Centro de Arte Reina Sofia

Bailarina, 1949, patinized bronze.
Assigned by Museo Nacional Centro de
Arte Reina Sofia.

partes de las armaduras. En estos artilugios escultéricos Gabino incorpord el acero, el hierro, el
aluminio vy el laton.

La escultura que lo representa en el Museo de Leganés constituye un emblema de su estilo y, como
expresa su titulo, Apolo XVI (1971), pertenece al ciclo de sus obras inspiradas en iconos tecnolé-
gicos. Se trata de un cubo de chapa de acero inoxidable remachada, en dos de cuyos vértices el
escultor ha efectuado sendas muescas, donde aplica sus collages o superposiciones de elementos
metalicos recortados. Con ello Gabino mezcla abstraccion geométrica de volimenes elementales
muy puros, y efectos informalistas de forma compleja, barroca, fuertemente expresivos, efectos
que, a su vez, funcionan como 6culos, como bocas o como sumideros, que confieren a la "ma-
quina” de metal un inquietante caracter organico, como de testa antropomorfa.
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Amadeo Cabina participd en la Exposicion Nacional de
Bellas Artes (1950), en las convocatorias ly Il de la
Bienal Hispanoamericana (1951 y 1953), en la Bienal de
Alejandria  (1954), en las ediciones XXVIII y XXXIII de
la Bienal de Venecia (1956 y 1966), en la V Bienal de
Sao Paulo (1959), en la Il Exposicion International de
Escultura  Contemporanea, del Museo Rodin de Paris
(1961), en el Pabellon de Espafia en la Feria Mundial de
Nueva York (1964), en la Exposicion Internacional de
Escultura en la Calle, organizada por el Colegio de
Arquitectos de Santa Cruz de Tenerife (1972). Fue autor
de abundante obra puablica y de escultura aplicada a la
arquitectura.

Once Modulo, por Amador

De ascendencia y querencia asturianas, Amador
Rodriguez naci6 en Ceuta, en 1926, pero desde su in-
fancia se formé en Asturias, donde habria de morir en
2001. En su adolescencia entr6 de aprendiz en una car-
pinteria  de carros en Cangas del Narcea. Amador
siempre recordd aquel taller artesano como el lugar de
origen de su vocacion de escultor. Solia decir: "Era un
trabajo apasionante  y bellisimo. Hacer una rueda de
carro con maderas duras y llantas de hierro de forja
estd dentro de la geometria y del oficio mejor". La
guerra civil, las dificultades econdmicas familiares de
la posguerra y la urgencia personal de dar estabilidad

a su vida lo orientaron a realizar estudios de Comercio,
asi como a ingresar por oposicion como técnico en el
Ministerio de Hacienda en 1947. Todo ello retrasaria

su practica creativa de la escultura hasta el afio 1958.
Comenzdé entonces a realizar un tipo de escultura figu-
rativa de cardcter expresionista.  Su lenguaje era primi-
tivista, y en sus figuras el escultor sustituia parte de la
masa del volumen por el espacio vacio. Hacia 1960
Amador abandoné por completo la figuracion vy realizo
una singular  escultura abstracta, la de la serie
Tensiones, en la que el espacio vacio era delimitado

circundandolo mediante  estructuras  de alambre ace-
rado y contrapesos de guijarro. Se trataba de una es-
cultura entendida como dibujo aéreo y dindmico, vy
que a veces funcionaba como un movil. Hacia 1965 su
proceso dio un nuevo cambio orientdndose  hacia la va-
Im'aciéon del andlisis racionalista, el gusto por la escul-
tura  tangible realizada en formas  geométricas
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Once Mobdulo, by Amador Rodriguez
Amador Rodriguez was born in Ceuta in 1926,
but Asturias was his homeland, where he
trained since a child and died in 2001. As a
young man he became an apprentice in a car-
penter's workshop which manufactured carts in
Cangas del Narcea. Amador would always re-
member this artisan workshop as the birthplace
of his vocation for sculpture: "My work was
fascinating and beautiful. Making a cartwheel
with hard wood and wrought iron rims is the
best example of geometry and skill".

The Spanish Civil War, the financial difficulties
suffered by his family, and the urgent need for
stability made him study Business and join the
Spanish Treasury in 1947 as a technical civil
servant. As a result, his creative sculpting ca-
reer was delayed until 1958, when he began
creating a form of figurative and expressionist
sculpture. He used a primitivist language and
his figures replaced part of the volume mass
with empty space. Towards 1960, Amador
completely abandoned figuration in favour of a
unique form of abstract sculpture, reflected in
the Tensiones series, where empty space was
outlined with steel-wire structures and pebble
counterweights. The sculpture was designed as
an aerial and dynamic drawing, sometimes op-
erating as a mobile. Around 1965 his career
took a turn towards rationalism, a liking for
tangible sculptures in basic geometric forms
(spheres and cubes in particular, as well as
discs, pyramids, cylinders and parallelepipeds).
His strongly personalised neoconstructivist style
combined aesthetic beauty and mathematics,
following Max Bill's "objective art". Amador
began examining the cube in 1971, sectioning
it with geometric cuts and removing a large
part of its mass or volume, consisting of wood,
marble, iron or laminated steel.

The large-scale sculpture exhibited in the
Museum of Leganés, Once Modulo (1971), was
created along these lines in autogenously
welded sheet iron. The work is an attempt to
give an unprecedented view of a cube's in-
ternal formo In his own words, the work investi-
gates and embodies a "sectioned cube,
composed and decomposed according to geo-
metric laws which also respond to a natural
and organic need to project a basic geometric
shape to the outside. The process offset s the
conscious with the unconscious and always
seeks to establish a relationship  between the
work and the viewer". As a result, the cube is
examined in a new personal light, where math-
ematical principies and poetic intuition overlap.
Amador's comments on his work are reminis-
cent of Julio Gonzélez: "The most important
issue is not to just create a harmonious and
perfectly balanced piece of work, but to reach



Amador Rodriguez, Once Méddulo
(detalle), 1971, acero cortén.

Depésito  del Museo Nacional Centro
de Arte Reina Sofia

Once Modulo, 1971 (detail), Cor-ten steel.
Assigned by Museo Nacional Centro de
Arte Reina Sofia.

the same results with a conjunction of matter
and space. By joining real and imaginary forms,
obtained and suggested by pre-existing points
or perforations, according to the natural law of
love, they become inseparable, in the same way
as body and spirit".

With this series of works, embodying a complex
interpretation and extraordinary  technical per-
fection, Amador represented Spain at the
Biennials of Ven ice, Sao Paulo, Alexandria,
Carrara and Antwerp.

elementales (en especial, la esfera y el cubo, pero tam-
bién el disco, la pirdmide, el cilindro vy el paralelepi-
pedo). Se trataba de un estilo neoconstructivista
fuertemente personalizado, en el que se combina la be-
lleza estética y las matematicas, en la linea del llamado
"arte objetivo" de Max Bill. A partir de 1971 Amador
pasaria a desarrollar una nueva etapa, centrada en la
forma del cubo, pero secciondandolo por medio de
cortes geométricos y desocupandolo de una parte im-
portante de su masa, es decir, de su volumen, que en la
trayectoria de Amador podia ser de madera, marmol,
hierro o acero laminado.

En esa linea se planteé la escultura de gran formato que
actualmente se expone en el Museo de Leganés, titulada
Once Modulo (1971), realizada en chapa de palastro de
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barco soldada a la autégena. EI escultor intenta aqui
hacer una lectura inédita de la forma interna del cubo.
Segun sus propias palabras, en esta obra lo que se in-
vestiga y se plasma es "el cubo seccionado, compuesto,
descompuesto, segln ciertas leyes que, si bien pueden
coincidir con leyes de la geometria, son leyes de una
necesidad natural, constituyen una necesidad organica,
extraccion hacia fuera de un concepto geométrico ele-
mental, proceso en el que se da la compensacién del
consciente y del inconsciente, buscando siempre la que
se dio en llamarla comunicacién entre la obra y el es-
pectador”. Se trata, asi, de proponer una lectura nueva
y personal del cubo, lectura en la que se solapan los
principios mateméticos y la intuicion poética. Amador
viene a decir de su obra algo muy similar a lo que pen-
saba Julio Gonazalez, cuando escribia: "El problema
més importante no es sélo realizar una obra que sea ar-
moniosa Yy perfectamente equilibrada, ino!, sino obtener
ese resultado por la conjuncion de materia y espacio.
Mediante la union de formas reales e imaginarias, obte-
nidas y sugeridas por puntos establecidos, o0 por mera
perforacion, y conforme a la ley natural del amor, jun-
tarlos y hacerlos inseparables el uno del otro, como lo
son el cuerpo y el espiritu".

Con esta serie de trabajos, de concepto dificil y ele ex-
traordinaria  perfeccion técnica, Amador representd a
Espafia en las Bienales de Venecia, de Sao Paulo, de
Alejandria, de la Ciudad de Carrara y de Amberes.

Amador Rodriguez, Once Médulo, 1971,
acero cortén.

Depésito  del Museo Nacional Centro de
Arte Reina Sofia

Once Modulo, 1971. Cor-ten steel. Assigned by
Museo Nacional Centro de Arte Reina Sofia.
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Columna-cilindro morada, por Lorenzo Frechilla
Lorenzo Frechilla (Valladolid, 19Z7-Madrid, 1990) es-
tudié Escultura en la Escuela de Artes y Oficios de su
ciudad natal. En 1948, tras unos meses de estancia y de
estudios en Paris, funddé en Valladolid el grupo de arte
vanguardista "Pascual Letreros”, postulando la linea de
trabajo constructivista de Torres Carcia. En 1951 fij6 su
residencia en Madrid. Entre 1955 y 1963 realiz6 una
peculiar obra neofigurativa sobre patrones de escultura
clasica, destacando sus trabajos de estatuaria religiosa.
En 1963 dej6 la figuracion y retom6 el lenguaje de la
abstraccién geométrica, pero incorporando formas de
masas de liquidos en movimiento dentro del rigor ma-
tematico de sus estelas y paralelepipedos de linea cons-
tructivista. Las esculturas de aquella serie se titulan
Formas del sonido. Son obras fundidas en bronce en las
que se patina de negro intenso la superficie del cuerpo
geométrico regular, mientras se pulimenta en brillo la
zona que representa el movimiento de los liquidos. A
partir de 1964 desarrollé también sus grandes ciclos de
Columnas. Primeramente, se trataba de columnas cuyo
fuste se sometia a una particion vertical que permitia
contrastar el rigor geométrico de la superficie exterior y
la expresion movida de las formas internas. La serie si-
guiente fue las de las Columnas-Capitel, que desarrollo
durante la década de 1970. Se trataba de piezas mucho
mas arquitecténicas, integradas por fustes geométricos
y por capiteles libremente modelados. Seguidamente, y
hasta 1988, experimentd sobre columnas integradas por
cilindros, que eran o bien de hierro esmaltado, o bien
de materiales plasticos de vivos colores. La obra que lo
representa en Leganés pertenece a aquel ciclo de
Columnas-Cilindro, en las que se advierte un cierto ca-
racter popo En los dos dltimos afios de su vida,
Frechilla experimentd sobre un nuevo material, el
plomo, subrayando las calidades de su textura densa,
maleable y sensual. Asi, produjo en plomo altivas co-
lumnas, sobre cuyos fustes se desplegaban capiteles
imaginativos  integrados por planos y por formas
aladas. La muerte sorprendid6 a Frechilla cuando ini-
ciaba una serie muy diferente de trabajos sobre la con-
figuracién del taberndculo: eran esculturas dotadas de
puertas practicables, en cuyo interior reaparecian
formas de masas en movimiento.

172

Columna-cilindro
Frechilla

morada, by Lorenzo

Lorenzo Frechilla (Valladolid, 1927-Madrid,

1990) studied sculpture at the School of Arts
and Crafts of his hometown. In 1948, after
spending a few months studying in Paris, he
founded the avant-garde art group "Pascual
Letreros" in Valladolid, advocating Torres
Garcia's constructivist  line of work. In 1951 he
settled in Madrid. Between 1955 and 1963 his
peculiar neofigurative work was based on clas-
sical sculpture and religious statues. In 1963 he
abandoned figuration and resumed the language
of geometric abstraction, incorporating dynamic
liquid mass forms within his mathematically  strict
steles and constructivist parallelepipeds. The
sculptures in this series, Formas del sonido, are
cast in bronze, their uniform geometric body is
patinized in deep black and the area repre-
senting liquid movement is polished to a shine.
In 1964 he began his great Columnas cycles, in
which the early columns had a vertically split
shaft which contrasted the geometric outer
strength with the dynamic expression of internal
formo The next series of Columnas-Capitel was
created in the seventies and consisted of archi-
tectural pieces with geometric shafts and freely
modelled capitals. Thereafter, until 1988, he ex-
perimented with columns made of cylinders, in
lacquered iron or brightly coloured plastic mate-
rials. The work representing him in Leganés be-
longs to his "pop" Columnas-Cilindro  cycle.
During the last two years of his life, Frechilla ex-
perimented with lead and highlighted the prop-
erties of its dense, malleable and sensual
texture. Tall lead columns were created, with
imaginative capitals on the shafts consisting of
planes and winged forms. Frechilla unexpectedly
died shortly after beginning a different series of
works on the configuration of a tabernacle, con-
sisting of sculptures with doors allowing en-
trance to inner moving masses.

Frechilla's constant interest in research encour-
aged him to participate in the computer-assisted
art seminars of 1969 arranged by the Calculus
Centre of the Complutense University of Madrid.
As a member of the International East-West
European Group, he exhibited his work in
Scandinavia and Belgium. At this early figurative
stage, he' partiopaféd In"thé' Riitionar Fiii¢' ArE™"

Lorenzo Frechilla, Columna-cilindro
morada, 1981, hierro esmaltado,

Depoésito  del Museo Nacional Centro de
Arte Reina Sofia

Columna-cilindro  morada, 1981, lacquered iron.
Assigned by Museo Nacional Centro de Arte
Reina Sofia.
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Frechilla. mantuvo siempre la inquietud de su espiritu
investigador, que lo llevé a participar ya en 1969 en los
seminarios de arte realizado con ayuda del ordenador,

organizados por el Centro de Calculo de la Universidad

Complutense  de Madrid. Como miembro del Grupo
Internacional ~ Europeo Este-Oeste, expuso en los paises
nordicos y en Bélgica. En su inicial etapa figurativa con-
curri6 a la Exposicién Nacional de Bellas Artes, en la
que obtuvo Tercera y Segunda Medalla por sus obras
Escultura y Desnudo en las convocatorias de 1960 y de
1962 respectivamente. En 1980 fue galardonado con la
Medalla de Plata de los Premios Villa de Madrid.

Alrededor de ..., por Joaquin R. (amin

Joaquin Rubio Camin (Gijon, Asturias, 1929) aprendio
dibujo en sus estudios de peritaje industrial 'y en sus
trabajos juveniles en un taller de arquitectura. En 1951
trasladd su residencia a Madrid y comenzé a desarro-
llar su trayectoria de pintor dentro de un realismo so-
cial de acento expresionista. En 1956 marchd becado a
Paris. En 1960 y 1961 realizd6 dos viajes de trabajo a
Londres, donde realiz6 un mural en la iglesia de St.
Vincent, en Potters Bar, con lo que dio por concluida su
carrera pictdrica. Entre 1962 y 1975 se produjo su pri-
mera etapa de escultor, en las pautas de la abstraccion
geométrica  neoconstructivista. Entonces llevé a cabo
dos ciclos de obras bien diferenciados: de una parte,
una serie de relieves de estructura geométrica, en los
que incluia aceros y hierros oxidados, junto a chapas de
desguace de barcos; y, de otro lado, todo un conjunto
de esculturas  geométricas  marcadamente arquitecto-
nicas, las cuales funcionan sobre un elemento material
y formal comin: los angulares de acero laminado de la
industria.  Mientras en sus relieves Camin trataba de ex-
presar sentimientos, en sus esculturas de angulares de
acero y chapa de hierro soldados a la autégena desarro-
llaba una practica analitica, racionalista,  proxima al
"minimal  art".

La pieza que lo representa en el Museo de Leganés per-
tenece a ese ciclo de Angulares. Titula Alrededor de...,
consiste en una construccion  turriforme  cuyos ele-
mentos materiales, muchos de ellos dispuestos de ma-
nera escalonada, tratan de delimitar una corriente de
espacio interior que fluye hacia arriba y hacia abajo, asi
como de dentro a fuera. En esta pieza Camin viene a
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Exhibition and won the Third and Second
Medals for Escultura and Desnudo in 1960 and
1962, respectively. In 1980 he was awarded the
Silver Medal of the "Premios Villa de Madrid".
Alrededor de ..., by Joaquin R. Camin

Joaquin Rubio Camin (Gijon, Asturias, 1929)
learnt to draw as part of his industrial technical
studies and early architectural work. In 1951 he
moved to Madrid and began his career as a
painter, applying a form of social realism with
expressionist influence. In 1956 he won a schol-
arship to visit Paris. In 1960 and 1961 he made
two trips to London to complete a mural in St.
Vincent's Church, Potters Bar, after which he
stopped painting. Between 1962 and 1975 he
produced his first sculptures along the lines of
neoconstructivism and geometric abstraction, He
then created two distinct cycles of works: a se-
ries of geometrically structured reliefs made of
rusted steel and iron, including ship scrapping
plates; and an entire set of geometric and
markedly architectural sculptures, based on the
same laminated steel angle bars from the indus-
trial sector. Whereas Camin wished to express
his feelings in his reliefs, his sculptures made of
steel angle bars and autogenously welded iron
piates were analytical and rationalist, reminiscent
of "minimal art".

The piece representing him in the Museum of
Leganés belongs to the Angulares series.
Alrededor de.." consists of a tower-shaped con-
struction with material components, many of
which are staggered, outlining a current of
inner space flowing up and down, in and out.
Camin described his work as a set of extremely
simplified constructions with space as their es-
sential content, "around which ..." material vol-
umes are arranged. Thus, plates and steel and
iron angle bars beco me the body of the sculp-
ture, whilst space, vacuum and active emptiness
become its spirit, Although, according to
Einstein, "the manifestation of space cannot be
separated from its body", the significance of
this sculpture lies in its ability to outline and
give character to space in a personal and un-
equivocal manner. Camin, in the same way as

Joaquin Rubio Camin, Alrededor de..., 1969,
acero laminado.

Depésito  del Museo Nacional Centro de
Arte Reina Sofia

Alrededor de..., 1969, laminated steel ...
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afirmar que su escultura consiste en unas construc-
ciones de extrema sencillez de formas, cuyo contenido
esencial es el espacio, "alrededor del..." cual se van
disponiendo los volimenes materiales. Asi, la chapa y
los angulares de acero y de hierro vienen a ser el cuerpo
de esta escultura, mientras su espiritu es el espacio, el
hueco, el vacio activo. Naturalmente, como decia
Einstein, "la manifestacion del espacio no se puede se-
parar de los cuerpos”, pero la verdadera importancia de
esta escultura radica en su capacidad de delimitar el es-
pacio y sensibilizarlo de manera personal inequivoca.
Camin debe pensar -como Pierre Francastel- que "el
espacio es la experiencia misma del hombre".

En 1975 Camin cambié su residencia
Asturias, construyendo su casa-taller en Valdedidés. La
integracion de su vida con el bosque ha llevado al es-
cultor a realizar una nueva serie de trabajos, utilizando

esta vez como base material la madera. Su ciclo Madera
se ha desarrollado en tres tiempos: primero, dando a las
piezas un tratamiento sensible y muy esmerado, ta-
llando los volimenes geométricos con procedimientos

refinados. Son piezas que recuerdan los trabajos de las
planchas xilograficas tradicionales. Mas adelante re-
nuncié a aquellas técnicas refinadas y se puso a tratar
la madera vigorosamente, barbaramente inclusive, ta-
llandola o astillandola a tajo de lefiador, determinando

entonces la escultura como una base material tratada de
manera artesana Yy violenta, incluyendo en la obra con-
notaciones ecologistas. Por udltimo, en sus esculturas

més recientes Camin ha vuelto a tratar la madera con
esmero, tallandola en bloques de formas elementales y
de configuracion arquitectonica, insistiendo en su vo-
cacion de escultor constructivo y minimalista.

de Madrid a

Tensién horizontal. por Feliciano

Feliciano Hernandez (Gallegos de Altamiro, Avila.
1936) sinti6 la vocacién artistica desde su infancia,
transcurrida  en la poblacion madrilefia de Navalcar-
nero, donde aprendid a modelar en el obrador de alfa-
rero que tenia su tio Pio, y donde también frecuentaba
la fragua, interesandose por las labores artesanas de la
forja. Alli se formd la mirada escultérica y el gusto por
la metalisteria del futuro escultor. Por eso, cuando en
1957 Feliciano abandon6 la Escuela de Bellas Artes de
San Fernando en Madrid, después de haber pasado en
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Pierre Francastel, followed the principie that
"space is man's essential experience".

In 1975 Camin moved from Madrid to Asturias
and built his home and workshop in Valdedios.
As a result of his interaction with the forest, the
sculptor created a new series of works using
wood as his basic material. His Madera cycle may
be divided into three periods. At first, his pieces
were sensitively and carefully treated; geometric
volumes were carefully carved to produce pieces
that were reminiscent of traditional xylographic
plates. Next, he abandoned these refined tech-
niques and subjected wood to a vigorous, almost
barbarie, treatment, carving or splintering it with
blows; the sculptural material base was sub-
jected to an artisan and violent treatment, with
environmental  connotations.  Finally, Camin once
again treated wood carefully, carving it into
basic architectural blocks in his characteristic
constructivist and minimalist style.

Tensién  horizontal, by Feliciano Hernandez
Feliciano Hernandez (Gallegos de Altamiro,

Avila, 1936) felt an artistic vocation as a child in
Navalcarnero (Madrid), where he learnt to model
at his uncle Plo's pottery workshop. He also be-
came acquainted with the local forge and too k
an interest in wrought metal crafts. It was here
where he acquired a sculptural vision and ataste
for metal works. When in 1957 Feliciano left the
San Fernando School of Fine Arts in Madrid after
two disappointing art courses, he returned to
the Navalcarnero forge to carry out his first iron
works. He was also encouraged to develop an
independent modern style by the acclaimed
master, José Caballero, whom he eventually be-
friended. Thus, between 1963 and 1967,
Feliciano worked on a series of metal abstract
sculptures, in an informal and strongly expressive
style based on plant and geological forms.
Towards 1968, Feliciano began to move from in-
formalism to constructivist abstraction. He ini-
tially grouped geometric modules of painted
iron. Then, around 1972, he began suspending
geometric volumes in space on a network of
steel wires hung from a support, creating an in-
teresting dynamic tension.

An example of this is the sculpture representing
Feliciano In''tlie' Mus'eiii 'Gf Leganes; 'Cieiitea (i
1973 and entitled Tension horizontal. Its geo-
metric chrome iron modules create a tense inter-



relationship  between volume, space, the forces
of attraction and gravity. The sculpture's compo-
sitio n and harmonious equilibrium directly de-
pend on this physical network of tensions,
counterweights  and projections in space. This
entire system of modules, weights, wires and
suspensions is fixed to a metal support which
eventually embodies the sculpture.

From 1980 onwards, Feliciano began to alter-
nate his famous series of sculptures suspended
in space with another new cycle of works. Here,
instead of creating tension by hanging modules

Feliciano Hernandez, Tension horizontal,
1973, hierro pintado  policromado y cable
de acero.

Tensién horizontal, 1973, polychrome iron and
steel cables. Assigned by Museo Nacional Centro
de Arte Reina Sofia.

ella dos cursos artisticamente  decepcionantes, lo que
hizo fue volver a la fragua de Navalcarnero para rea-
lizar sus primeras obras en hierro. Asimismo fue esti-
mulado en sus afanes de independencia y de
modernidad por un maestro  consagrado, José
Caballero, que terminaria siendo amigo suyo. Asi,
entre 1963 y 1967 Feliciano trabajo en una serie de
esculturas abstractas trabajadas en metal, de lenguaje
informalista y caracter fuertemente expresivo, inspi-
randose en configuraciones  vegetales y geoldgicas.
Hacia 1968 el proceso de Feliciano fue pasando del
informalismo  a la abstraccion constructivista. ~ En un
principio  hacia agrupaciones de mobdulos geomé-
tricos de hierro pintado. Hacia 1972 dio un nuevo e
importante avance en su trabajo suspendiendo los vo-
limenes geométricos en el espacio mediante un sis-
tema de cables de acero tendidos a partir de un
soporte, generandose una interesante  dindmica de
tensiones.
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Asi lo comprobamos en la escultura que Feliciano tiene
en el museo de Leganés, obra de 1973, titulada precisa-
mente Tension horizontal, cuyos modulos geométricos
de hierro cromado establecen un juego de relaciones
tensas entre volUmenes, espacio y fuerzas de atraccion y
gravedad. Su composicion y su equilibrio armoénico de-
penden directamente de ese sistema fisico de tensiones,
contrapesos Yy proyecciones en el espacio. Y todo ese sis-
tema de modulos, pesos, cables y suspensiones se fija en
un soporte de metal que termina integrandose en el
cuerpo propiamente dicho de la escultura.

Posteriormente, a partir de 1980, Feliciano viene alter-
nando su famosa serie de esculturas suspendidas en el
espacio, con otro nuevo ciclo de obras en las cuales el
sistema de tensiones no depende ya de colgar los mé-
dulos de una percha, sino que se establece a través de
un juego de equilibrios mas o menos estables logrados
por compensacion de apoyos, pesos, inclinaciones vy, a
veces, ataduras entre los diversos mdédulos, que ter-
minan componiendo un conjunto de acusado caracter
minimalista.

Con esculturas de estos ciclos Feliciano ha participado

en la Feria Mundial de Nueva York de 1963; en las edi-
ciones de la Bienal de Paris de 1965, 1967 Y 1969; en la
Bienal de Venecia de 1968 y en la Bienal de Alejandria

de las convocatorias de 1968 y 1976; en la Exposicion

Internacional de Escultura en la Calle, de Santa Cruz de
Tenerife en 1973; en la Trienal Europea de Escultura
celebrada en Paris en 1978, Yen la Bienal de Sao Paulo
de 1979. Asimismo ha colaborado en numerosos pro-
yectos de escultura integrada en la arquitectura vy tiene
abundante obra publica, entre la que destacamos las es-
culturas realizadas en 1980 para las nuevas sedes del
Banco de Espalla en Paris y en Rotterdam; el relieve en
chapa del Aeropuerto de Barajas, la escultura movil de
trece metros de altura realizada en 1983 para la sede
del Banco Exterior de Espalla en Panamd, la escultura
monumental de acero cortén instalada en Puerto
Calero, Lanzarote, en 1989, la escultura en hierro insta-
lada en el jardin de las Oficinas Fierro en Madrid, de
1990, la obra en granito y hierro encargada por el
Museo Quinto Centenario de Huelva, de 1991, y la
pieza en hierro pintado instalada en 1996 en el Museo
de Escultura al Aire Libre del Ayuntamiento de
Céceres.
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from a stand, he played with somewhat stable
balances and offsetting supports, weights,

slopes and ties between the modules, creating a
strongly minimalist composition.

With these sculpture cycles, Feliciano partici-
pated in the New York World Fair of 1963; Paris
Biennials of 1965, 1967 and 1969; Ven ice
Biennial of 1968 and Alexandria Biennials of
1968 and 1976; International Street Sculpture
Exhibition of Santa Cruz de Tenerife in 1973;
European Sculpture Triennial held in Paris in
1978; and the Sao Paulo Biennial of 1979. He
also cooperated in the integration of sculpture
into architecture and created many public works,
including the sculptures made in 1980 for the
new offices of the Bank of Spain in Paris and
Rotterdam; the plate relief in Barajas Airport; the
thirteen-metre ~ high mobile sculpture made in
1983 for the off ices of Banco Exterior de Espafia
in Panama; the monumental Cor-ten steel sculp-
ture installed in Puerto Calero, Lanzarote, in
1989; the iron sculpture installed in 1990 in the
gardens of Oficinas Fierro in Madrid; the granite
and iron work commissioned in 1991 by the
Museo Quinto Centenario of Huelva; and the
painted iron piece installed in 1996 in the Open-
Air Sculpture Museum of the Town Council of
Céceres.

Distorsion
Ugarte

n° 6 and Estela, by Ricardo

Ricardo Ugarte de Zubiarrain (Pasajes de San
Pedro, Guiplzcoa, 1942) was trained at the
School of Arts and Crafts of San Sebastian. In
1963 he decided to focus on sculpture whilst
continuing to work as an engraver, painter, pho-
tographer. scenographer and writer. Around
1967 his style materialised into a form of neo-
plasticist geometric abstraction or "rectangu-
larism". Starting in 1969, without abandoning
rationalist criteria and forms, his sculpture began
to gradually include allusions to nature and sea
life (ships, anchors, bows, cutwaters ...) and his
work became progressively allegorical and lyrical.
In 1974 his Campanas para el espiritu series in-
vestigated sculpture and sounds. From 1980 on-
wards, he took an interest in constructive forms
and in flowing architectural space, reflected in

his famous series Estelas, Huecod; habitables 'y
Aleteos, arid' h'is'rece'rii'Proa’ Cy [

Ricardo Ugarte, Distorsién n° 6, 1973, hierro
pintado.

Depdsito  del Museo Nacional Centro de
Arte Reina Sofia

Distorsion n° 6, 1973, painted iron. Assigned by
Museo Nacional Centro de Arte Reina Sofia.



Distorsion n° 6 y Estela, por Ricardo Ugarte

Ricardo Ugarte de Zubiarrain (Pasajes de San Pedro, Guiplzcoa, 1942) se formé en la Escuela de
Artes y Oficios de San Sebastian. En 1963 decidid dedicarse principalmente a la escultura, sin
abandonar sus actividades de grabador, pintor, fotografo, escenografo y escritor. Hacia 1967 de-
finid su estilo dentro de la abstraccion geométrica neoplasticista, que él denomina expresiva-
mente “rectangularismo”. A partir de 1969, sin dejar los criterios y las formas racionalistas,

incluye en su escultura cada vez mas elementos alusivos a las formas de la naturaleza y de la vida
en el mar (barcos, anclas, proas, tajamares ...), con lo que la obra acrecienta un caracter progresi-
vamente alegdrico y lirico. En 1974 investigd en esculturas con sonido incorporado en su serie
Campanas para el espiritu. A partir de 1980 se interesa por las formas constructivas y por los es-
pacios fluyente s de la arquitectura, en series tan reconocidas como las tituladas Estelas, Huecos
habitables y Aleteos, y tan recientes como las de su ultimo ciclo, Proa.

Ugarte tiene dos obras en el Museo de Leganés. Una, titulada Distorsion n° 6 (1973), es una com-
posicion de lenguaje neoconstructivista,  integrada por moédulos de hierro policromados y chapa
de bronce, unidos por soldadura, procurando afrontar un analisis del espacio como flujo que re-
corre interiores y exteriores, huecos y superficies. La otra composicion, que lleva el titulo de
Estela u Homenaje a Antonio Viglione (1971), es una estructuracion de modulos geométricos de
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hierro, cuadrangulares, superpuestos vy soldados en
forma de torre. Se trata de dos esculturas representa-
tivas del momento mas barroco de Ugarte, en las que
una vez mas el escultor vasco da pruebas de su dominio
del hierro como material artistico. Su lenguaje expresa
el interés y la simpatia que Ugarte ha sentido siempre
por Oteiza y por su concepcion de lo escultérico, ba-
sandose en el principio de la apertura y en la desocu-
pacion  del  volumen. Dentro de la tradicion
constructivista -la cual ha recorrido todo el siglo XX-,
este tipo de escultura ha sido calificada de "metafi-
sica”, en el sentido de que el artista busca en el objeto
geométrico una realidad espiritual, algo que va "mas
alld de la fisica", es decir, més alld de la materialidad
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Ugarte holds two works in the Museum of
Leganés. One, entitled Distorsion n° 6 (1973), is
a neoconstructivist ~ composition  with polychrome
iron modules and bronze sheets, welded to-
gether, which analyses space as an inside and
outside component that flows over and fills the
work's hollows and surfaces. The other composi-
tion, Estela u Homenaje a Antonio Viglione
(1971), is a structure of geometric, quadrangular
iron modules, superimposed and welded into the
shape of a tower. Both sculptures are at the
height of Ugarte's Baroque period, where he
once again proved his skills as an ironmonger.
Ugarte's language reflects his interest and un-
derstanding of Oteiza's work and interpretation
of sculpture, based on the opening and emp-
tying of volume. This typical XX Century con-
structivist sculpture has been elassified as
"metaphysical”, as the artist searches for a spiri-
tual reality in a geometric object, something that
"is beyond the physical" or beyond the material.
This "additional”, higher component s in fact
represented by pure, empty, flOwing space.

Ricardo Ugarte's frequent public appearances in
artistic cireles, both in Spain and abroad, inelude
the Donostia Sculpture Biennial of 1969, where
he won First Prize; he was selected to participate
in the famous International Street Sculpture
Exhibition, held in Santa Cruz de Tenerife in
1973-1974; he took part in the Paris Sculpture
Triennial of 1978; and he represented Spain at
the International Small Sculpture Triennial of
Budapest, in 1984.
Crisélida  suspendida, by Coomonte

José Luis Alonso Coomonte (Benavente, Zamora,
1932) studied at the San Fernando School of
Fine Arts in Madrid, and completed his training
as a sculptor in Paris. After settling in Madrid, he
was mainly involved in applied art and designo
He resided in Benavente between 1958 and
1961, where he worked as a creative artist and
teacher, focusing on the application of sculpture
to architecture. During this time he obtained the
Gold Medal at the International Biennial of
Religious Art of Salzburg in 1960, for his out-
standing Ostensorio, a monumental monstrance
in wrought iron and pebbles, one of the most

Ricardo Ugarte, Estela homenaje a Antonio
Viglioni, 1971, hierro y bronce.

Depoésito  del Museo Nacional Centro de
Arte Reina Sofia

Estela homenaje a Antonio Viglioni, 1971, iron
and bronze. Assigned by Museo Nacional Centro
de Arte Reina Sofia.



significant examples of Spanish religious art of
the second half of the XX Century. After partici-
pating in the 11Paris Biennial of 1961, Coomonte
returned to Madrid and co-founded the com-
pany Gremio 62 with Pablos and Arglello, dedi-
cated to design and integrated arto Coomonte
concentrated on ironwork and integrated art be-
tween 1965 and 1975. Starting in 1976, the
sculptor resumed his pure creativity in a series of
neoconstructivist and architectural works,

Muros. Subsequently, the work created in his
hometown has simultaneously examined

thought and games, introducing pop and surre-
alist components. Apart from his varied biogra-
phical work, his excellent craftsmanship

José Luis Alonso (oomonte,  Crisalida
suspendida, 1975, hierro  forjado.
Depoésito  del Museo Nacional Centro de
Arte Reina Sofia

Crisdlida suspendida, 1975, wrought iron.
Assigned by Museo Nacional Centro de Arte
Reina Sofia.

de la obra, y ese "algo mas", ese algo superior, es pre-
cisamente el puro espacio, el espacio vacio o fluyente.

Entre las numerosas presencias publicas de Ricardo
Ugarte en el circuito artistico espafiol e internacional,

destacamos su participacién en la Bienal de Escultura
de Donostia, en 1969, en la que obtuvo el Primer
Premio; su seleccion para integrarse en la célebre
Exposicién Internacional de Escultura en la Calle, orga-
nizada en Santa Cruz de Tenerife en 1973-1974; su inte-
gracién en la Trienal de Escultura de Paris, de 1978; y
su representacion de Espafia en la Trienal Internacional

de la Pequefia Escultura de Budapest, de 1984.

Crisalida suspendida, de Coomonte

José Luis Alonso Coomonte (Benavente, Zamora, 1932)
cursd estudios en la Escuela de Bellas Artes de San
Fernando de Madrid, completando  su formacion

181



escultérica en una estancia en Paris. Afincado en
Madrid, trabajé preferentemente en el arte aplicado y en
el disefio. Desde 1958 a 1961 residi6 en Benavente, al-
ternando su labor creativa con la docencia, e insistiendo

en obras de escultura aplicada a la arquitectura. En
aquella etapa obtuvo la Medalla de Oro en la seccion de
escultura de la Bienal Internacional de Arte Sacro de
Salzburgo, convocatoria de 1960, por un excelente y sin-
gular Ostensorio, una monumental custodia de proce-
sién realizada en hierro forjado y cantos rodados, que es
una de las piezas mas significativas del arte religioso es-
pafiol de la segunda mitad del siglo XX. Tras su partici-
pacion en la 11 Bienal de Paris, en 1961, Coomonte
volvio a residir en Madrid, donde funddé con Pablos y
Arguello la empresa Gremio 62, dedicada al disefio y al
arte integrado. Entre 1965y 1975 el trabajo de Coomonte
se centrd0 en la rejeria y el arte integrado. A partir de
1976 el escultor zamorano retomd sus intereses pura-
mente creativos en una serie de obras de estilo neocons-
tructivista y de composicion arquitecténica, dentro de
su serie Aluros. Posteriormente ha orientado su obra
-desarrollada de nuevo en su tierra natal- simultanea-

mente hacia la reflexion vy el juego, introduciendo en ella
elementos pop y surrealistas. Escultor de biografia tan
dispersa, es asimismo un artesano sobresaliente, cono-
cedor de las posibilidades plasticas del hierro, el bronce,
la madera, las resinas acrilicas y los objetos encontrados.

Sus piezas mejores son aquellas en las que predomina el
orden racionalista sobre la libertad expresiva.

La escultura que lo representa en Leganés, titulada
Crisdlida suspendida, es una pieza muy singular: se
trata de una composicion centrada en una capsula her-
mética, de configuracién ovoide, realizada en hierro for-
jado y suspendida en el centro de un doble aro, que se
dispone directamente en el suelo. Es buena prueba de
esa mezcla de elementos constructivos, organicos y fan-
tasticos que tanto gusta y caracteriza a su autor.

Colomba, de Antonio Sacramento

"Antonio Sacramento” es el pseudénimo artistico que
utiliza el prestigioso médico Fernando Antoli-Candela
para firmar su obra pictorica y escultérica. Nacido en
Valencia en 1915 es artista autodidacto. Tras haber rea-
lizado estatuaria figurativa en piedra y en cemento, a
partir de 1960 comenzd a realizar su obra mas caracte-
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examines the plastic properties of iron, bronze,
wood, acrylic resin and found objects. His best
works are those in which a rationalist order pre-
vails over expressive freedom.

The sculpture representing him in Leganés,
Crisdlida suspendida, is a unique composition of
an airtight egg-shaped capsule, made of
wrought iron and suspended in the middle by a
double hoop, directly attached to the ground. It
is a good example of the artist's mix of construc-
tive, organic and fantastic components.

Colomba, by Antonio Sacramento

"Antonio Sacramento" is the pseudonym used
by the famous doctor Fernando Antoli.Candela

in his paintings and sculptures. He was born in
Valencia in 1915 and is a self-taught artist. After
his initial figurative statues in stone and cement,
his characteristic style began to develop in 1960
with wrought and cut iron sheets, in abstract
compositions based on a synthesis of natural
forms in sharp harmonious rhythms. An example
of this is the work representing him in Leganés,
Colomba, where a monumental pigeon is gradu-
ally abstracted and dissolved into several undu-
lating cireles superimposed around an axis. The
abstraction is organic or based on biological
forms. In this sculpture, the underlying pigeon
becomes a kind of spinning ballerina. The sculp-
ture is also significant for its original and free in-
terpretation  of space.

Sacramento was generously rewarded for his
work: Gold Medal at the 1t Art Biennial of
Zaragoza in 1963; Third Medal at the National
Exhibition of Fine Arts in 1964; Gold Medal of
the "Premio Nacional Julio Antonio" in 1968;
and the Honorary Medal at the 1 International
Biennial of Sports and Fine Arts held in 1969.

His sculptures became more corporeal over the
years, and the free space and steeled, folded
and welded metal strips began to give way to
thick and sensual corporal volumes.



Antonio  Sacramento, Colombo, 1969, hierro

patinado.

Dep6sito del Museo Nacional Centro de
Arte Reina Sofia
Colomba, 1969, patinized iron. Assigned by

Museo Nacional

Centro de Arte Reina Sofia.

ristica, utilizando para ello la chapa de hierro forjada y
recortada, dentro de una abstraccion basada en la sin-
tesis de las formas naturales, a las que somete a suce-
siones de ritmos muy acusados y armoniosos. Asi lo
confirma la obra que lo representa en Leganés, titulada
Colomba, en la que la configuracién de una paloma de
formato monumental se va abstrayendo y como disol-
viéndose en diversos planos circulares que giran ondu-
lantes y se superponen en torno a un eje. Estamos ante
una abstraccién de tipo organico, o0 sea, basada en
formas biolégicas. En la escultura que comentamos, las
formas de la paloma que le sirven de punto de partida
se han convertido en una especie de arremolinada bai-
larina. Esta escultura se caracteriza asimismo por su ori-
ginalidad en la interpretacién libre del espacio.

Con este tipo de obra Sacramento obtuvo notables re-
compensas: Medalla de Oro en la 11 Bienal de Arte de
Zaragoza, en 1963; Tercera Medalla en la Exposicion
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Nacional de Bellas Artes de 1964; Medalla de Oro
Premio Nacional "Julio Antonio" de 1968; Medalla de
Honor de la 11 Bienal Internacional del Deporte en las
Bellas Artes, en 1969.

Su estilo fue cambiando con el paso de los afios hacia
una escultura de mayor corporeidad, en la que el es-
pacio libre y las bandas de metal aceradas, dobladas y
soldadas fueron cediendo su sitio a voliumenes corpo-
rales densos en su masa y sensuales en su carnosidad.

Sucesion vertical o Forma y medida. de Pilar de la Vega

Pilar de la Vega Aguilar (Madrid, 1938) es artista auto-
didacta, miembro de una familia de arquitectos, de los
que confiesa haber aprendido principios de perspectiva
y de movimiento. También siguid, por libre, algunos
cursos de modelado en la Escuela de Bellas Artes de
Santa Isabel de Hungria en Sevilla, donde se habia afin-
cado en 1958 para completar sus estudios de danza, al
tiempo que se ganaba la vida en el campo del escapara-
tismo y la decoracién. Posteriores estancias en Bilbao,
Valencia y Barcelona, junto con alguna temporada en
Paris, le procuraron una experiencia contradictoria del
arte, solapandose sus gustos por artistas tan diferen-
ciados como Zurbaran y Gaya, Veldzquez y Valdés Leal,
junto con un interés compartido por los ritmos y aéreas
verticalidades de la danza de Maurice Berjart, y por la
expresion corporal fibrosa y elastica de Victor Ullate.
Tras aquella etapa de vivencias tan diferenciadas, Pilar
de la Vega en 1969 se instal6 en Madrid y comenz6 su
carrera de artista plastica. En un principio realizé un
conjunto de pinturas muy singulares, concebidas como
bajorrelieves, cuyos resaltes ella lograba plegando el
lienzo y modelando los densos empastes de acrilico
blanco que preferentemente utilizaba. A la vez, afiadia
collages de trozos de tejido y cuerdas. Pese al interés de
aquellos relieves pictéricos, hacia 1975 Pilar cambio de
rumbo y empez6 a trabajar en la escultura, dentro del
ambiguo estilo neoconstructivista  vigente entonces, en
el que se combinaban estructuraciones  geomeétricas,
formas curvas, composiciones ovoidales e inclusive
ciertas alusiones a lo figurativo. En esa linea Pilar de la
Vega produjo sus series de bronces tituladas Elipses.

instalada
Vertical,

De aquella etapa es la escultura actualmente
en Leganés, titulada por su autora Sucesion

184

Sucesién vertical or Forma y medida, by
Pilar de la Vega

Pilar de la Vega Aguilar (Madrid, 1938) is a self-
taught artist from a family of architects, who
provided her with knowledge of perspective and
movement. She also attended modelling courses
at the Santa Isabel de Hungria Fine Arts School
in Sevilla, where she settled in 1958 to com-
plete her dancing studies whilst working as a
window dresser and decorator. Her visits to
Bilbao, Valencia, Barcelona and Paris provided
her with a contradictory artistic experience. Her
tastes coincided with the vastly different styles
of Zurbardn and Goya, Veldzquez and Valdés
Leal, and she shared an interest in the rhythm
and verticality of Maurice Berjarts's dance and
in Victor Ullate's fibrous and elastic corporal ex-
pression. After obtaining sueh varied experi-
ences, Pilar de la Vega settled in Madrid in 1969
and began her plastic arts career. Her initial
paintings were significant bas-reliefs, with
folded canvas and modelled thick white acrylic.
At the same time, she experimented with col-
lage made of cloth and ropes. Despite the sig-
nificance of these pictorial reliefs, Pilar focused
on sculpture around 1975 in the vague neocon-
structivist style of the time, which combined
geometric  structure, curves, egg-shaped compo-
sitions and certain figuratlve allusions. Pilar de
la Vega produced her Elipses bronze series
along these lines.

The sculpture now installed in Leganés belongs
to this final stage. Sucesiéon Vertical is also
known as Forma y medida because it was used
by the National Library of Madrid to publicise
the famous exhibition of constructivist and geo-
metrically abstract art entited "Forma y Medida
en el Arte Espafiol Actual", held in 1977. It is
one of Pilar de la Vega's most important works.
It consists of a very fluid superimposition of hol-
lows and egg-shaped forms, in polished iron
plate, combining structural geometry and the
freedom of formo The work draws inspiration
from smoke spirals or plant forms, two themes
the sculptor uses in other works.

Pilar de la Vega, Forma y medida,
1977, hierro pintado.

Depoésito  del Museo Nacional

Centro de Arte Reina Sofia

Forma y medida, 1977, painted steel.
Assigned by Museo Nacional Centro de
Arte Reina Sofia.



Despite her success as a neoconstructivist  artist,
Pilar de la Vega also took an interest in figura-
tive sculpture, which she developed from 1977
onwards along two distinct lines: neofiguration
(La Danza series), and expressionism (the Goya
cycle, representing traditional characters and
motifs from Goya's paintings). However, in the
eighties, De la Vega returned to geometric ab-
straction and executed her work in various units,
which were gradually simplified in formal and
structural terms: Monoliticas (1979-1983),
Bovedas (1979-1981), Linea quebrada (1981-
1986), Iguales-Desiguales: Tramas (2001),
Cilindros (2002), and Duelas (2002).

185



aunque también se la conoce como Forma y medida,
porque fue colocada en el jardin de la Biblioteca
Nacional de Madrid como estela anunciadora de la fa-
mosa exposicion de artistas constructivistas y abstractos
geométricos "Forma y Medida en el Arte Espalol
Actual”, celebrada en 1977. Es una de las piezas mas
importantes de Pilar de la Vega. Consiste en una super-
posicion muy fluida de espacios huecos y de formas
ovoidales, realizadas en chapa de hierro pulimentada,

combinando la geometria estructural y la libertad de la
forma, que en este caso parece inspirarse en volutas de
humo o en formas vegetales, dos temas por los que
nuestra escultora se ha interesado en otras ocasiones.

A pesar de su éxito dentro del neoconstructivismo,
Pilar de la Vega se interes6 simultaneamente  por la es-
cultura figurativa, que, a partir de 1977, desarrollé en
dos lineas diferentes: la neofiguracion (serie La
Danza), vy el expresionismo (ciclo Goya, representando
tipos y motivos caracteristicos de las pinturas del
maestro aragonés). Sin embargo, a partir de la década
de 1980 De la Vega ha vuelto a la abstraccion geomé-
trica. desarrollando  su trabajo en varios conjuntos,
cada vez mas depurados formal y estructuralmente:
Monoliticas  (1979-1983), Bovedas (1979-1981), Linea
quebrada  (1981-1986), lguales-Desiguales: Tramas
(2001). Cilindros (2002), y Duelas (2002).

Silos y Esfera organica 11,de Francisco Baron

Francisco Baron (Madrid, 1931) ocupa un lugar sin-
gular en el proceso de la escultura moderna en Espaia,
realizando su obra en tres frentes bien diferenciados: de
una parte, una figuracion de formas muy estilizadas y
de piezas movibles, que hacen que la escultura se
pueda manipular vy transformar (siendo los temas pre-
ferentes de esta serie las cabezas-retrato, las representa-
ciones de animales y las figuras femeninas); de otra
parte, una obra sintética de formas organicas muy abs-
traidas (siendo abundantes dentro de este ciclo las re-
ferencias al universo vegetal), y, asimismo una serie de
obra racionalista, analitica, constructiva.

Las dos obras de gran formato con las que Bardén esta re-
presentado en el Museo de Leganés, tituladas Silos (re-
alizada en 1970 en poliéster, fibra de vidrio y acero
inoxidable) y Esfera organica JI (realizada en bronce y
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Silos and Esfera organica 11,by Francisco
Bar6n

Francisco Barén (Madrid, 1931) played a signifi-
cant role in the development of modern sculp-
ture in Spain with three different types of work:
first, a figuration of very stylised forms and mo-
bile pieces, resulting in sculpture able to be han-
dled and transformed (particularly portrait
heads, animals and female figures); second, ab-
stract art consisting of highly abstracted organic
forms (with many references to the plant world);
and, finally, a rationalist, analytical and construc-
tive series.

The two large-scale works representing Bardn in
the Museum of Leganés, Silos (made in 1970 in
polyester, glass fibre and stainless steel) and
Esfera organica Il (made in bronze and stainless
steel, also in 1970), belong to his cycle of or-
ganic plant abstractions. Both works are inspired
by a vertical tree shape or abstracted cypress,
and the sphere-like shape of an opening seed
(like a floral sphere), reflecting Barén's ability to
suggest and evoke the abstracto They are also an
example of his liking for globular forms, very
popular amongst surrealists, whose magicist
spirit has often influenced Barén's work.

Francisco Barén was very thoroughly trained as a
sculptor at the Ateneo Politécnico de Madrid
(1940), Circulo de Bellas Artes (1946), San
Fernando School of Fine Arts (1949-1954),

London Central School (where he studied casting
and forging techniques in 1958), Yale University
of New York (where he examined the criteria
governing the relationship between art and so-
ciety, according to Bauhaus, in 1959) and the
Rhode Island School of Design, in Providence
(1960-1961). He is well known for his imagina-
tive sculptures that are able to be manipulated
and transformed, combining a surprise factor
and ambiguity with a sense of humour. He was
also the first artist to introduce multiple sculp-
ture in Spain (the serial creation of original
sculptu res),

Francisco Baron, Silos, 1970-71, poi jester,
fiora de vidrio y acero inoxidable.

Depdsito del Museo Nacional Centro de

Arte Reina Sofia

Silos, 1970-71, polyester, glass fibre and stain-
less steel.






Francisco Bar6n, Esfera organica Jl, 1970, acero inoxidable Yy aluminio.
Depésito del Museo Nacional Centro de Arte Reina Sofia

Esfera organica 1/, 1970, stainless steel and bronze. Assigned by Museo Nacional
Centro de Arte Reina Sofia.

acero inoxidable, asimismo en 1970) pertenecen a su ciclo de abstracciones organicas de morfo-
logia vegetal, basdndose o inspirandose en estos dos casos concretamente en los volimenes as-
cendentes de unas masas arbdreas (la figura abstraida de un ciprés) y en la forma esférica de una
semilla que se abre (como si se tratara de una esfera floral). Son dos obras en las que se pone de
manifiesto el poder de sugestion y de evocacion de las abstracciones caracteristicas de Baron.
También queda aqui en evidencia su gusto por el uso de formas globulosas, que tanto agradaban
a los surrealistas, cuyo espiritu magicista ha influido sobre Bar6n en muchas ocasiones.

Francisco Barén es un escultor de sélida y muy variada formacion, recibida en el Ateneo
Politécnico de Madrid (1940), en el Circulo de Bellas Artes (1946),.en.la.Es.cuel.a .de.Be.llas. Arte.s.
de San Fernando (donde cursé la carrera entre 1949 y 1954), en la Central School de Londres
(donde estudio las técnicas de la fundicion y de la forja en 1958), en la Yale University de Nueva
York (donde en 1959 profundizé en los criterios que rigen las relaciones del arte con la sociedad,
segln la teoria de la Bauhaus) y en la Rhode Island School of Desing, en Providence (1960-1961).
Es un escultor reconocido por sus imaginativos sistemas personales de realizar esculturas mani-
pulables vy transformables, donde la sorpresa y la ambigiedad se funden con el humor. Ha sido
también el iniciador en Espafia de la escultura multiple (consistente en realizar originales escul-
toricos en serie).
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Expansion, by Teresa Eguibar

Teresa Eguibar Galarza (Madrid, 1940-2000) was
soon introduced to drawing by her father. She
focused on painting at first and soon took an in-
terest in enamel and ceramics. In 1958 she was
trained at the workshop of Lorenzo Frechilla,
who eventually became her partner. Between
1960 and 1963 she created figurative statues
with an expressionist style, influenced by
Giacometti, Marini and Emilio Greco. She joined
the East-West Group in 1961, together with
artists from Sweden, Norway, France and
Belgium, and held joint exhibitions in

Teresa Eguibar, Expansion,
hierro.

Depésito  del Museo Nacional
Arte Reina Sofia

Expansion, 1980, iron plate.

1980, chapa de

Centro de

Expansion, por Teresa Eguibar

Desde su infancia Teresa Eguibar Galarza (Madrid, 1940-
2000) fue iniciada por su padre en la practica del dibujo.
Orientada en un principio hacia la pintura, se interesd

muy pronto por el esmalte y por la cerdmica. En 1958
comenz6 su formacién de escultora en el taller de
Lorenzo Frechilla, del que fue su compafiera. Entre 1960

y 1963 desarrolld una estatuaria figurativa de carécter
expresionista, con influencias de Giacometti, Marini y
Emilio Greco. En 1961 se integré en el grupo Este-Oeste,
con artistas de Suecia, Noruega, Francia y Bélgica, expo-
niendo con ellos en los paises nordicos y en
Centroeuropa. En 1963 empez6 a investigar sobre una es-
cultura de formas abstraidas, realizando dos series de
bronces y de maderas, en cuyas obras todavia quedaban
rastros de formas orgénicas. A partir de 1968 fijé su in-
terés en hacer dialogar las formas escultéricas puras (no
imitativas) con el espacio circundante, analizando tres
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conceptos sustanciales: las formas en fuga, la estructura

del vuelo vy los efectos de vibracion del material, sus
formas y el espacio. En 1969 torné parte en los semina-
rios de arte computado, organizados en Madrid por el
Centro de Calculo de la Universidad Complutense. Con
aquel tipo de trabajos, realizados en acero inoxidable,

Teresa Eguibar representd a Espaiia en la Il Exposicion

Internacional ~ de la Pequeiia Escultura, de Budapest.

La escultura que Eguibar tiene en el Museo de Leganés,
realizada en chapa de hierro vy titulada Expansion, es
obra de 1980 y pertenece a una nueva etapa de su pro-
ceso, etapa en la que la artista, a partir de 1979, mez-
claba las formas abstractas puras con otras formas de
caracter tectonico y arquitectdnico. Son piezas que
tienen un cierto sentido de paisaje y, a la vez, de cons-
truccion.  Se trata de obras caracterizadas por la fuerza
intensa de sus materias y de su técnica, por la rudeza
potente de su lenguaje formal y por su facilidad para
proyectarse en el espacio en que se instalan. Esta ma-
nera de expandirse 0 expansionarse de forma hori-
zontal en el espacio da a la escultura un sentido aéreo
especial, que contrasta con el peso de sus materiales y
con la potencia de sus rudimentarias  estructuraciones.
Ese gusto de elevar, extender y hacer levitar las formas
ele la escultura en el espacio, llevdo a Teresa Eguibar en
sus Ultimos afios a suspender  fisicamente los volu-
menes ele sus obras en el aire, utilizando para ello unos
peculiares sistemas de aros tangentes.

Altiplano mayor, por Franc;ois Pougheol

El arquitecto y escultor francés Franc;;ois Pougheol, na-
cido en 1953, residi6 en Madrid, becado en la Casa
Velazquez, en 1984 y 1985, fecha esta Ultima en que ex-
puso en el Museo Espaiiol de Arte Contemporaneo  su
serie Monolithes @ partition préalable, obras en las que
trabajaba configurando  piedras de gran escala con una
técnica de particion geométrica, relacionando  criterios
escultéricos y de arquitectura. A su regreso a Francia,

Pougheol fijo su residencia en Caen.
La pieza que lo representa en Leganés, titulada
Altiplano  mayor (1985), se compone de dos grandes Yy

gruesas losas de piedra que hacen de base y de tablero
a una construccion en forma de mesa, a la que sirven de
patas cuatro haces de varillas metalicas. Es una escul-
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Scandinavia and central Europe. In 1963 she
began to investigate with abstracted sculpture,
creating two bronze and wood series based on
organic forms. Starting in 1968, she decided to
establish a dialogue between pure, independent
sculptures and their surrounding space,
analysing three essential themes: fleeing forms,
the structure of flight and the effect of vibra-
tions on materials, forms and space. In 1969 she
took part in the computed-art seminars arranged
in Madrid by the Calculus Centre of the
Complutense  University. With this work in stain-
less steel, Teresa Eguibar represented Spain at
the 1llinternational Exhibition of Small Sculpture
of Budapest.

The sculpture representing Eguibar in the
Museum of Leganés, Expansién, made in iron
plate in 1980, is part of a new stage in the
artist's career. Starting in 1979, she combined
pure abstract shapes with other tectonic and ar-
chitectural forms. Her pieces have both land-
scape and construction references. The works
are characterised by their intensely strong

matter and technique, by the powerful rough-
ness of their formal language and by their

ability to be projected on site. This horizontal
expansion or spreading in space gives the sculp-
ture a particular aerial quality, contrasting with
the weight of the material used with its strong
rudimentary  foundations.  Teresa Eguibar's wish
to raise, extend and levitate sculpture into space
led to the physical suspension in the air of her
recent works, using a particular mechanism of
tangent hoops.

Altiplano mayor, by Fran~ois Pougheol

The French architect and sculptor Fran~ois
Pougheol, born in 1953, resided in Madrid as a
pensioner at Casa Velazquez between 1984 and
1985, when he held an exhibition at the Spanish
Museum of Contemporary Art with Monolithes d
partition préalable. This series of works used
large-scale stones subject to a geometric parti-
tion technique, interrelating sculpture and archi-
tecture. After returning to France, Pougheol
finally settled in Caen.

The piece representing him in Leganés,

Altiplano  mayor (1985), consists of two large
thick storie' "s'li:ibs'use"das"'(he" bas"eariil bO'ara "Ur'
a table-shaped construction, supported on four
metal rod beams. The sculpture combines re-
fined and rudimentary components, as a ma-
jestic altar and an extensive raised landscape or
plateau, with a single rectangular component
on its polished surface arranged like a sacrificial
altar or stone. The work is unique for its strict
composition and vague content, conceived and
executed in deeply constructive terms on a
monumental  scale.



V.3.c. The sculptural ceramics of Arcadio
Blasco and Elena Colmeiro

Ceramic art has grown worldwide throughout
the XX Century, particularly because many
European, Japanese and US ceramists began to
apply avant-garde concepts, investigation and
innovation.  Ceramics are no longer a utilitarian
craft and have become a form of independent,
and often sculptural, creative art.

The roots of modern ceramic art, "studio ce-
ramics” and "ceramic sculpture” were established
in Great Britain in 1910, when the London
Burlington Fine Arts Club held a famous exhibition

Franc;ois Pougheol. Altiplano mayor, 1984,
piedra y metal.

Depésito  del Museo Nacional Centro de
Arte Reina Sofia

Altiplano  mayor, 1985, stone and metal.
Assigned by Museo Nacional Centro de Arte
Reina Sofia.

tura en la que se combina lo refinado y lo rudimentario,

configurada a un mismo tiempo como un altar majes-
tuoso y como un amplisimo paisaje elevado, una me-
seta, en cuya pulida planicie sélo destaca un sencillo
elemento rectangular, dispuesto como un ara o piedra
sacrificial. Se trata, pues, de una obra de conformacién

muy original, cuyo disefio mobiliar resulta tan riguroso
de composicion como ambiguo de contenido, y que ha
sido concebida y realizada con rotundidad constructiva

y con proporciones Yy escala de monumento.

V. 3. c. La cerdmica escultérica de Arcadio Blasco y
Elena Colmeiro

El arte de la ceramica se ha desarrollado de manera ex-
traordinaria en todo el mundo a lo largo del siglo XX,
gracias especialmente a que muchos maestros ceramistas
de Europa, Japon y Estados Unidos se incorporaron a los
nuevos conceptos, a las inquietudes de experimentacion
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y a los lenguajes innovadores de la modernidad y de
las vanguardias. Asi, la cerdmica ha logrado dejar de
ser una artesania utilitaria para convertirse en un arte
creativo, de formas auténomas Yy, en numerosas oca-
siones, de concepcion marcadamente escultorica.

Los origenes de la ceramica artistica moderna, también
llamada cerdmica "de estudio" vy "escultura ceramica",
tuvieron lugar en Gran Bretafia en 1910, cuando en el
Burlington Fine Arts Club de Londres se celebr6 una
exposicion  importante  de ceramica oriental tradi-
cional, cuya pureza de formas y colores impactd en
Bernard Leach (1887-1979), quien viaj0 a Japon para
estudiar este arte y regres6 acompafiado del gran
maestro ceramista Shoji Hamada (1894-1979), con el
que cred un estudio de investigacion vy desarrollo de
una  cerdmica moderna creativa en St. lves
(Cornualles). Con aquel taller se relacionaron estrecha-
mente dos ceramistas que resultaron esenciales en el
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of traditional oriental ceramics. The pure forms
and colours of this art deeply moved Bernard
Leach (1887-1979). who travelled to Japan to fur-
ther his investigation and returned with the great
ceramist Shoji Hamada (1894-1979). They both
created a studio for the research and development
of modern creative ceramics in St. Ives (Cornwall).
This workshop enabled the English ceramist
William Staite Murray (1881-1962) and the
Spanish ceramist Josep L10réns Artigas (1892-
1980) to work c10sely together. Both artists made
an essential contribution to the incorporation of
world ceramies into avant-garde art, and served as
inspiration for Raoul Dufy (1887-1953), Pablo
Picasso (1881-1973) and Joan Mir6 (1893-1983).
Furthermore, the idea of ceramics as a form of
avant-garde sculpture was strengthened in the
United States in the forties. The updating and in-
novation of Spanish ceramies include, apart from
the artists already mentioned, Antoni Cumella
(1913-1985), Arcadio Blasco (1928), Elena
Colmeiro (1932), Enrie Mestre (1936) and Maria
Bofill (1937). The specific introduction of ceramics
as a form of Spanish sculpture was carried out by
Blasco, Colmeiro and Mestre in the sixties. Blasco
and Colmeiro are both represented in the
Museum of Leganés.

Elena Colmeiro (Silleda, Pontevedra, 1932),
daughter of the painter Manuel Colmeiro, soon
beca me acquainted with the world of Fine Arts.
In 1941 she and her family exiled to Buenos
Aires, where she joined the National Ceramics
School in 1948 and completed her studies in
1953. Thereafter, she received commissions for
utilitaria n ceramics, including figurative pieces,
and also worked as a teacher. She returned to
Spain in 1955 and married the sculptor Jesls
Valverde in 1957. This enabled Elena to directly
enter the industrial world, as her father-in-law
owned glass factories in Vigo and Madrid. The
factories provided her with tools, technical
means, different ovens and the necessary assis-
tance. Between the late fifties and 1970, Elena
Colmeiro carried out an initial investigation of
ceramics, abandoning her former decorative
style acquired in Argentina and replacing a
potter's wheel with her own modelling. She lit-
erally broke apart the container-style forms of
traditional ceramics to reveal the inner space of
ceramic hollows. Thereafter, her style reflected
the irregurarity ‘and' iriij:iérfédi'6rl c’)f"fo"r"rn.'Tne
main themes of this period are internal space
and the image of a wall, which Colmeiro used to
revolutionise the traditional idea of creative ce-
ramics in Madrid circles at the time. Although

she was often misunderstood, she received a
scholarship in 1964 from the Juan March
Foundation, was awarded first prize in 1966 at
the Uruguay Art Biennial, and obtained the Gold
Medal at the International Ceramics Exhibition of
Faenza. Also in 1967 she visited L10réns Artigas



in Catalufia, though she never shared his search
for technical perfection. However, she met the
ceramist Anthony Caro in Syracuse and was se-
duced by his freedom and instinctive working
methods. In 1968 Colmeiro was granted a vis-
iting scholarship to work in Mili College,
Oakland (San Francisco, California), where she
reaffirmed her free spirit. Also in 1968 the
International  Gallery of Brussels held a solo exhi-
bition of her work, as a forerunner to the retro-
spective exhibition held in 1970 by the General
Directorate of Fine Arts of Madrid.

Elena Colmeiro's style took a turn in 1970 with
two large cycles of works. First, she created

Elena Colmeiro, Ceramica, 1974, gres
esmaltado.

Depésito  del Museo Nacional Centro de
Arte Reina Sofia

Ceramica, 1974, glazed earthenware. Assigned
by Museo Nacional Centro de Arte Reina Sofia.

proceso internacional de incardinacion de la cerdmica
en el arte de vanguardia: el inglés William Staite
Murray (1881-1962) y el espafiol Josep Lloréns Artigas
(1892-1980), que marcé la vocacion vy las realizaciones
ceramicas de Raoul Dufy (1887-1953), Pablo Picasso
(1881-1973) y Joan Mird (1893-1983). Asimismo el des-
arrollo de la ceramica concebida y configurada como
escultura de vanguardia se potencié en Estados Unidos
a partir de la década de 1940. En el proceso de puesta
al dia e innovacion de la ceramica en Espafia hay que
destacar, junto a los maestros citados, las figuras de
Antoni Cumella (1913-1985), Arcadio Blasco (1928),
Elena Colmeira (1932), Enric Mestre (1936) y Maria
Bofill (1937). Refiriéndonos concretamente a la préac-
tica de la ceramica como escultura en nuestro pais, sus
introductores  fueron  Blasco, Colmeiro y Mestre, a
partir de la década de 1960. Blasco y Colme ira estan
representados en el Museo de Leganés.
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Elena Colmeiro (Silleda, Pontevedra, 1932), hija del
pintor Manuel Colmeiro, se ha relacionado  desde su
infancia con el mundo de las Bellas Artes. En 1941 se
exili6 con su familia a Buenos Aires, donde en 1948
ingresaria en la Escuela Nacional de Ceramica, en la
que terminaria  sus estudios en 1953. Trabajaba en-
tonces en ceramica utilitaria de encargo, hacia tam-
bién algunas piezas figurativas e impartia clases. En
1955 regres6 a Espafia. En 1957 se casO con el escultor
Jesis Valverde, hecho que le facilitaria a Elena el en-
trar en contacto directo con el mundo de las fabricas,
ya que su suegro tenia una industria de vidrio en Vigo
y otra en Madrid. Alli dispuso de herramientas, me-
dios técnicos, diferentes hornos y suficientes  ayu-
dantes. En aquel ambiente, entre finales de la década
de 1950 y el afio 1970, Elena Colmeiro desarrolldé una
primera etapa de investigaciones cerdmicas, abando-
nando el sentido decorativo que le habian dado du-
rante  su formacion en Argentina, dejo asimismo de
trabajar con el torno, prefiriendo el modelado, vy
rompié literalmente  con las formas de contenedor de
la cerdmica tradicional, con el propésito de que su
obra creativa pusiera al descubierto el espacio interior
de las concavidades  ceramicas. Su lenguaje incluye, a
partir de entonces, la irregularidad y la imperfeccion
de las formas. EIl espacio interno y la forma de pared,
0 de muro, son los motivos centrales de aquella etapa,
con la que Colmeiro revolucionaba la concepcion tra-
dicional que se tenia de la cerdmica creativa en el
Madrid de entonces. Sufri6 muchas incomprensiones,
pero en 1964 fue becada por la Fundacion Juan March,
en 1966 se le concedid el primer premio en la Bienal
de Arte de Uruguay y en 1967 obtuvo la Medalla de
Oro de la Exposicion Internacional de Cerdmica de
Faenza. También en 1967 viaj0 a Catalufia para visitar
a Lloréns Artigas, cuyos afanes de perfeccion técnica
ella nunca comparti6. En cambio, conocié en Siracusa
al ceramista  Anthony Caro, cuya libertad y manera
instintiva  de trabajar le sedujeron. En 1968 se concede
a Colmeiro una Bolsa de viaje para realizar trabajos en
.el...Mill. ...Coll.ege ... de....Oaklan.d ...{San Francisco,
California), estancia en la que reafirmé su libertad de
espiri tu. Asimismo en 1968 la Galeria Internacional
de Bruselas le dedic6 una muestra individual, que fa-
voreci6 que en 1970 le dedicara una exposicion  re-
trospectiva  la Direccion General de Bellas Artes en
sus salas de Madrid.
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large-scale  monumental pieces which examined
spiral forms and hollow space. The work repre-
senting her in the Museum of Leganés,
Ceramica, belongs to this cycle. It was created
between 1972-1973 in glazed earthenware and
consists of two wall panels 1.30 metres high and
1.50 metres wide, with curved forms and an ar-
chitectural composition, outlining an accessible
space. The work is a simple, direct and ambi-
tious project, and the artist takes advantage of
the spontaneity of the creative process itself.
During this same period, the artist created an-
other ceramics cycle in small and medium-size
format, to examine shapelessness and the
sculptor's  fingerprints  in her clay models.

Colmeiro embarked on a new period in 1986 in
Sargadelos, where she analysed the possibilities
of accumulating the remains of various mate-
rials. She thus abandoned modelling in favour of
"constructed"”  ceramics, taking advantage of ir-
regular shapes and the different textures of her
materials, as well as applying pictorial elements
on the flat surfaces of her works. She developed
this line of work in Norton and Navarro's factory
in Vicélvaro (Madrid).

A new project in 1991 opened up new paths in
the artist's career. Following an invitation from
the ceramist Xavier Toubes, she travelled to The
Netherlands to conduct research at the European
Ceramics Work Center. There, she was able to
investigate heat-resistant materials and oxides in
a freely configured piece of work with circular
sections alluding to nature. The artist developed
these figurative references in subsequent work,
resulting in a series of iron and ceramic sculp-
tures created between 1992 and 1993.

Since 1995, Elena Colmeiro has worked with in-
stallations, combining different materials and
space and painting a large part of her pieces.
Her installations are very scenographic, with ce-
ramic components usually shaped as broken
discs, in sequences of remarkable movement and
serialization.

Arcadio Blasco (Mutxamel, Alicante, 1928)
showed an early interest in painting and music.
He received a solid humanist training at the
Orihuela Seminary. He was trained as a painter
in Madrid, ‘'taKin'g' crr'awirig 'd<isses '<it'th'e" Circulo™
de Bellas Artes and studying an arts degree at
the San Fernando School. In 1953 he resided in
Rome as a pensioner at the Spanish Academy,
where he became acquainted with avant-garde
art and the styles of Picasso, Mir6 and Henry
Moore. Also in Rome, Blasco discovered the art
of creative ceramics in Nino Caruso's workshop.
After returning to Madrid, he shared a workshop
on the University Campus with the sculptor José
Luis Sanchez, with whom he jointly applied art



to architecture. He later furthered his ceramics
skills with the potter Pedro Mercedes and the
French ceramist Jacqueline Canivet, the wife of
José Luis Sanchez. Blasco, Canivet and Sanchez
held a ceramics exhibition at the Ateneo of
Madrid in 1956, opening a door to innovation in
Spanish ceramics. Thereafter, Arcadio Biasco,
who still continued to paint, focused on ce-
ramics and attempted to transform it into a form
of creative expression. In 1959 he moved from
figuration to abstraction and laid down the
foundations  of his style in his series Cuadros
ceramicos. In the fifties and sixties he beca me
known for his political activities, reflected in
some of the titles and signs used in his series,
such as Maquinas de tortura and Laberintos.

The work representing him in Leganés, El Cau.
Entrada para un laberinto (from approximately
1970) is a good example of his personal inter-
pretation of ceramics. It consists of a series of
terra-cotta modules on a rusted steel plate, cre-
ating a sinuous and airtight wall which is self-re-
strained and oppressive. The work is halfway
between mural ceramics, architecture, scenog-
raphy and installations, alluding to a new con-
structive definition of American public sculpture,
particularly the large curved metal strips of
Richard Serra's work. The "S" shapes and spiral
forms are characteristic of Blasco's compositions.

Arcadio Blasco represented Spain at the IX and X
Milan Triennials, Xl Paris Biennial, XXXI and
XXXV Venice Biennials, and the IX Sao Paulo
Biennial.

His numerous public works include the Tangiers
Cathedral, the Diocesan Seminary of Castell6n,
the Canillas Church of Madrid, the Treasury
Offices of Caceres, the Monumento a la Dama
de Elche in the city of Elche, Plaza 28 de Febrero
in Granada, the Complex-Seminary for Ceramics
Studies of Sargadelos (Lugo), and Monumento a
la Constitucién in Alicante. He is represented in
the Barcelona Museum of Ceramics and in the
International Ceramics Museum of Geneva.

Precisamente en 1970 Elena Colmeiro cambié de estilo
y abrié su proceso a través de dos grandes ciclos de tra-
bajos. Por una parte, realizaria piezas de gran formato y
escala monumental, en las que se valoran la forma en
espiral y el espacio en hueco. A aquel ciclo pertenece
la obra que la representa en el Museo de Leganés, titu-
lada Ceramica, realizada entre 1972-1973 en gres es-
maltado, y consistente en dos paneles murales de 1,30
metros de altura por 2,50 metros de longitud, de formas
curvas y composicién arquitecténica complementaria,

delimitando un &mbito transitable. Se trata de una obra
sencilla y directa, de formato ambicioso, en la que la ar-
tista va aprovechando los mismos efectos imprevistos
que proporciona el proceso de realizacion. Por otra
parte, en aquellos mismos afios la artista realiza otro
ciclo cerdmico en pequefios y medianos formatos, cuyo
proposito es investigar sobre lo informe y sobre la
huella que los dedos de la escultora van dejando en el
modelado del barro.

Un nuevo periodo de investigaciones comenzo
Colmeiro en 1986, trabajando en Sargadelos, anali-
zando las posibilidades de acumular restos materiales
diversos. Dejaba, asi, de modelar para afrontar una ce-
ramica "construida”, aprovechando la irregularidad de
las formas y las texturas diferentes del material, y apli-
cando ademas elementos pictoricos en las caras planas
de las piezas. Aquel trabajo se acrecentd en la fabrica
que la empresa Norton y Navarro tenian en Vicalvaro
(Madrid), en la que permitieron trabajar a Elena.

En 1991 surgié un nuevo proyecto, el cual proporcionaria
otra apertura de caminos en el proceso de la artista,
quien, invitada por el ceramista Xavier Toubes, viajo a
Holanda para investigar en el European Ceramics Work
Center. Alli investigd en material refractario y éxidos, en
una obra de secciones circulares que incluian referentes
de la Naturaleza, de configuracién muy libre. Sobre ese
aspecto de sugestion figurativa insistiria seguidamente
nuestra artista en una serie de esculturas en hierro y ce-
ramica realizadas entre 1992 y 1993.

En fin, a partir de 1995 Elena Colmeiro viene trabajando
en el campo de la instalacion, combinando materiales y
espacios, e incluyendo la pintura en buena parte de las
piezas. Se trata de unas instalaciones marcadamente es-
cenogréficas, en las que las partes ceramicas suelen
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adoptar formas de disco fragmentado, cuyas secuencias
producen  un efecto remarcable de movimiento y
seriacion.

Arcadio Blasco (Mutxamel, Alicante, 1928) se intereso,
desde su adolescencia, por el mundo de la pintura vy de
la misica. Recibi6 una sélida formacién humanista en
el seminario de Orihuela. Se formé como pintor en
Madrid, en las clases de Dibujo del Circulo de Bellas
Artes y cursando la carrera en la Escuela de San
Fernando. En 1953 residio, becado, en la Academia de
Espai'ifa en Roma, entrando en contacto con el mundo
artistico  vanguardista, interesandose  por los lenguajes
de Picasso, Mir6 y Henry Moore. También en Roma
Blasco descubrio el arte de la ceramica creativa en el ta-
ller de Nino Caruso. A su regreso a Madrid, compartié
taller en la Ciudad Universitaria  con el escultor José
Luis Sanchez, con quien realizd conjuntamente  trabajos
de arte aplicado a la arquitectura.  Amplié entonces sus
conocimientos de cerdmica con el alfarero Pedro
Mercedes y con la ceramista francesa  Jacqueline
Canivet -esposa de José Luis Sanchez-. Blasco, Canivet
y Sénchez celebraron en 1956 una exposicion de sus
trabajos ceramicos en el Ateneo de Madrid, exposicion

que abrid un panorama de innovaciones a la practica
espai'iola de este arte. A partir de entonces Arcadio
Blasco, sin abandonar del todo la pintura, se consagro
a la cerdmica con el propésito de convertirla en crea-
cién expresiva. En 1959 pas6 de la figuracion a la abs-
traccion 'y encontrd6 las bases de su estilo a través de
una serie titulada Cuadros cerdmicos. En las décadas
de 1950 y 1960 fue muy conocido como artista politi-
camente comprometido, dado el caracter de denuncia
implicito en los signos y en los mismos titulos de al-
gunas de sus series, tales como las denominadas

Maquinas de tortura y Laberintos.

La obra que lo representa en Leganés, titulada EI Cau.
Entrada para un laberinto (de hacia 1970), es muy ex-
presiva de su concepto personal sobre la ceramica.
Estd constituida por una serie de moédulos de terracota
sobre plancha de hierro oxidado que configuran una
arquitectura, un sinuoso y hermético pareddn que, ce-
rrado sobre si, resulta opresivo. Se trata de una pieza a
mitad de camino entre la cerdmica mural, la arquitec-
tura, la escenografia vy la instalacion, y conecta con el
concepto  constructivo  de la nueva escultura publica
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americana, en especial con las grandes y curvadas franjas de metal de las obras de Richard Sena.

Las formas en "S" y la espiral funcionardn siempre como sistemas caracteristicos de las compo-
siciones de Blasco.

La obra de Arcadio Blasco ha representado a Espafia en las Trienales X y X de Milan, en la XI
Bienal de Paris, en las Bienales de Venecia XXXIy XXXV, asi como en la IX Bienal de Sao Paulo.

Entre su abundante obra publica, subrayamos sus realizaciones para la Catedral de Tanger, el
Seminario Diocesano de Castellon, la Iglesia de Canillas (Madrid), la Delegacion de Hacienda en
Céceres, el Monumento a la Dama de Elche en la ciudad del mismo nombre, la Plaza 28 de Febrero
de Granada, el Complejo-Seminario de Estudios Ceramicos de Sargadelos (Lugo), y el Monumento
a la Constitucion en Alicante. Estd representado en el Museo de Ceramica de Barcelona y en el
Museo Internacional de Cerdmica de Ginebra.
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CAPITLE VI. ART AS THE CITY'S
PROTAGONIST
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The current landscape of Leganés has
developed over the last twenty years
and is still being configured as an
urban sculpture park.

The idea of an "urban park" emerged
in London and Paris in the XIX Century
to define new city areas which acted as
meeting and leisure points, as a result
of the industrial revolution in England
and political revolution in France.
However, the initial cultural and cre-
ative plan to give the cities a new ap-
pearance, with the cooperation of
architects, urban developers and plastic
artists, soon became, in the words of
Javier Maderuelo, "a collection of
recipes that were imitated around the
world in a boring and coarse manner,
downgrading the artistic significance of
city gardens to residual green areas, Le.
undefined empty space which eventu-
ally became overgrown".

Since the eighties, there is a wish to
give cultural and artistic character to
public city space, by applying sculpture,
architecture, englneering and land-
scaping. These activities, aimed at
recreating or remodelling urban space
in artistic terms, have given rise to in-
terdisciplinary  workshops and interna-
tional exhibitions, such as the Lausanne
Jardins Triennial organised by the Town
Council of Lausanne, Switzerland, with
the collaboration of the Jardin Urbain
association and a group of companies,
held for the third time in the summer
of 2004. Likewise, the Tate Britain in
London recently held the exhibition Art
of the Garden in August 2004 to
analyse the relationship between art
and gardening over the last two cen-
turies. In Spain, the city of Barcelona is
an example of sculpture playing a
leading role in the city's development
since the World Fair of 1888. After the



CAPiTULO VI. ElI ARTE PROTAGONISTA DE IA
CIUDAD

El paisaje contemporaneo de Leganés se ha configurado en los ul-
timos veinte afios -y lo sigue haciendo hoy- especialmente como
un parque urbano de esculturas.

La denominacion de "parque urbano” surgié en el siglo XIX en
Londres y en Paris para calificar nuevos espacios ciudadanos de
encuentro, recreo Yy esparcimiento  colectivo, promovidos en
Inglaterra por la revolucién industrial, y en Francia por la revolu-
cién politica. Sin embargo, lo que en un principio constituyé una
sorpresa cultural y creativa en la configuracion moderna de las
ciudades, empresa en la que colaboraban arquitectos, urbanistas y
artistas plasticos, pronto se convirti6 -como ha escrito Javier
Maderuelo- en "una coleccién de recetas a imitar, que se ha repe-
tido con tediosa zafiedad en todas las ciudades del mundo, rebajando los presupuestos artisticos
de la jardineria urbana a la categoria residual de zona verde, es decir, a espacios indeterminados
que, al quedar vacantes de edificios, han sido cubiertos de vegetacion".

Con todo, en el plano internacional venimos asistiendo Gltimamente, a partir de la década de 1980,
a la reaparicion de una sensibilidad creadora respecto a la sensibilizacién cultural vy artistica de los
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impulse it received from the 1992 According to modern city landscape allude to very recent events. However,

Olympic Games, Barcelona is still taking artists, every place has its essence, his- location is the most important aspect

advantage of its available resources, tory and time, and should be designed of projects of this kind. How we inter-

such as Forum 2004, to decorate its according to these three factors. In the pret Leganés and the city's characteris-

streets and squares with sculptures, case of Leganés, the city's sculpture tics is precisely what should prevail in

many of which identify different city projects contemplate and allude to the these artistic activities. The works ex-

areas whilst converting it into a re- city's origins. As a result, a lot of public hibited in the Sculpture Park are more

newed urban space for architecture, art sculptures in Leganés refer to its agri- a means of interpreting local needs

and designo cultural past, industrial present and cur- than a reflection of the author's ideas,
rent population, consisting of the characteristics and style.

Leganés has been committed to sculp- Spanish immigrants of the sixties and

ture since 1984 and has developed seventies and recent immigration from This Sculpture Park is enabling Leganés

nearly two hundred sculpture projects abroad. Furthermore, many of these to recharacterise the city. With these

over the last twenty years, in two main sculptures refer to the history of projects and sculptural transformations,

areas: the Sculpture Museum, exam- Leganés, famous citizens or characters a basic "identity" and "appearance"

ined above, and the Sculpture Park, the related to city life, fictitious individuals are established of the large city it

most outstanding components  of which and historical events. Finally, this wishes and is starting to become.

shall be examined below. Thus, apart artistic programme  also tries to take

from the huge collection held in the the "time" factor into account. In other

Museum, the entire city of Leganés, in- words, when putting this urban devel-

cluding its streets, squares and gar- opment and art into practice, the sculp-

dens, now has a sculptural imprint. tures' varying styles are converted into

a single current style and the sculptures

Marisa Vico, Flamencos, 2004, bronce.
Flamencos, 2004, bronze.

espacios publicos urbanos, labor en la que coinciden ahora las artes de la escultura, la arquitectura,

la ingenieria y el paisajismo. El interés por estas actuaciones, que intentan volver a recrear o, al
menos, a remodelar el espacio urbano con voluntad artistica, hace que se celebren encuentros in-
terdisciplinares  de estudio y exposiciones internacionales tan interesantes como la trienal
Lausanne Jardins que organiza el Ayuntamiento de la ciudad suiza de Lausana, con el apoyo de la
asociacion Jardin Urbain y de un grupo de empresas, convocatoria que ha alcanzado su tercera edi-
cion en el verano de 2004. Asimismo, la Tate Britain de Londres acaba de celebrar en agosto de
2004 la exposicion Art of the Carden, muestra en la que se han analizado las relaciones entre la
creacion artistica y la jardineria en los dos ultimos siglos. En Espafia, resulta emblematico el caso
de Barcelona como ciudad en cuyo urbanismo la escultura juega funciones de protagonista: asi
viene siendo desde la celebracion de la Exposicion Universal de 1888 hasta hoy, en que, tras el em-
puje dado por celebracién de los Juegos Olimpicos de 1992, la Ciudad Condal continGa aprove-
chando todas las bazas posibles -como ha sido la del Forum 2004- para dotar a sus calles y plazas
de obras de arte escultdrico, muchas de las cuales funcionan como sefiales identificadoras de dis-
tintos lugares barceloneses, al tiempo que han convertido a la ciudad en sitio urbano renovado por
la arquitectura, el arte y el disefio.

Leganés viene apostando por la escultura desde 1984 y en estos Ultimos veinte afios se han eri-
gido en la poblacion casi dos centenares de proyectos escultéricos, concebidos para dos grandes
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conjuntos: el Museo de Esculturas, que acabamos de estudiar, y el Parque de Esculturas, por cuyas
piezas mas singulares estableceremos seguidamente un recorrido. Asi, junto al gran contenedor
que es el Museo, Leganés entera, con sus calles, plazas y jardines, se ha convertido en una ciudad
de espacios publicos signados por la escultura, haciendo de su paisaje un sitio de renovado in-
terés artistico, ademas de un complejo monumental.

Dicen los nuevos urbanistas-paisajistas  que cada lugar tiene su esencia, su historia y su momento,
y que la configuracion de ese lugar ha de plantearse atendiendo a esos tres factores. En nuestro
caso, el proyecto escultérico de la ciudad contempla vy alude, de una parte, a la naturaleza del
sitio. Por eso muchas esculturas publicas de Leganés contienen citas sobre su pasado agricola, su
presente industrial y su actual poblacién, proveniente de la inmigracion interior en las décadas
de 1960 y 1970, asi como de los movimientos migratorios internacionales Gltimos. Por otra parte,
bastantes de estas esculturas incluyen citas a la historia leganense; o sea, a paisanos conocidos, a
personajes ilustres relacionados con la Villa, a personajes de ficcion referidos a Leganés, y a acon-
tecimientos histdricos.  Por ultimo, a través de este programa artistico se busca atender igual-
mente al "momento”, es decir, al tiempo mismo en que se estd produciendo este proyecto de
urbanismo vy arte, procurando, por una parte, que los estilos diferentes de las esculturas sean in-
equivocamente actuales y vigentes, y que, asimismo, las esculturas incluyan alusiones a la con-
temporaneidad mas reciente. En definitiva, en proyectos de esta naturaleza lo mas importante es
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De la luz y de los éarboles,
by Enrique Pujana and
Miguel  Rodriguez

Four ribs or double pillars, like four
trunks, emerge, bend and branch out
to the left and right along a wide strip
of circular and sinuous metal, which
gradually joins and interrelates geomet-
rically, with large undulations arranged
in four large and identical arched tree-
tops outlined in the airo The entire steel
work is grand and monumental as a re-
sult of its architectural and engineering
design, elegant harmonious whole, and
huge inside space. This space is cut out
on a conic surface and flows through
the four large tree arches. At the same
time, the peaceful sculpture shines on
its own through its light “"camouflage"
green-coloured  outside steel strip and
white inside, reflecting the natural
colours of its rural landscape.

el lugar. Por tanto, la interpretacion
debe primar en estas actuaciones

The significant sculpture by the young
architects Enrique Pujana and Miguel
Rodriguez, De la luz y de los arboles,
erected in 2000 on one of the access
roundabouts to Leganés (developed by
the Consorcio Urbanistico Leganés
Norte as part of its remodelling of the
city's roundabouts), acts as an innova-
tive arcade gallery and excellent portico
to the Sculpture Park of Leganés.

De la luz y de los arboles is a static
sculpture constructed  with industrial
fullness, heaviness and strength. It was
created in a boiler-making company, as
if fer a ship. However, its effect isto
duplicate flexibility and movement: on
the one hand, the aerial drawing and
undulating rhythm in the steel strip
projected in space resemble a gym-
nastic ribbon exercise; on the other
hand, its sinuous lines enable its undu-
lations to visually overlap, producing

Enrique
pintado.
De la luz y de 105 &rboles, 2000, painted

Pujana y Miguel Rodriguez,

e intervenciones artisticas.

the changing and moving effects of
water reflections. Furthermore, the
simple and successive undulations give
the viewer, particularly passing cars, a
very pleasant flow of space and time.
In short, the grandeur, efficiency and
quality of this work are to a large ex-
tent the result of its perfect accommo-
dation on the site. The sculpture was
conceived and created exclusively for a
specific site, as should be the case of
every public sculpture.

De la luz y de los arboles, 2000, hierro

iron.

de Leganés y de lo leganense es la cuestion que justamente
En consecuencia,

las obras que con-

figuran nuestro Parque de Esculturas responden mas a interpretar
reflejar las ideas, caracteristicas y el estilo de sus autores.

las necesidades del lugar que a

A través precisamente de este Parque de Esculturas, Leganés estd dando caracter nuevo a sus lu-
gares, y, mediante estos proyectos y estas transformaciones escultdricas, esta estableciendo las
bases "de identidad" y "de imagen" de la gran ciudad que aspira a ser, que ha comenzado a ser.
De la luz y de los arboles, por Enrique Pujana y Miguel Rodriguez
Cuatro cuadernas o dobles pilares, como cuatro troncos, ascienden,
izquierda y derecha en una ancha cinta metalica circular, sinuosa, que los va uniendo vy relacio-
nando entre si geométricamente, y cuyas grandes ondulaciones configuran como cuatro grandes y
arqueadas copas de éarboles, las cuatro iguales, dibujadas en el aire. Realizado en acero, el con-
junto de la obra resulta grandioso por su escala monumental, por su disefio arquitectonico -0 in-
genieril- de elegante unidad armonica, y por el espacio enorme que acota y acoge en su interior,
espacio cuya forma se recorta en una superficie conica, y que al mismo tiempo fluye por los cuatro
grandes arcos arboreos de la construccién. A la vez, esta escultura tan serena brilla con una

se acodan y se ramifican a su
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Pasionaria, by Victorio  Macho when he joined a Santander sculpture de Gran Canaria, Estatua yacente del

workshop as an apprentice. On a schol- Hermano Marcelo, the sitting portrait
One of the most splendid works of the arship from the Council of Palencia, he of La Madre, the head of Miguel de
Leganés Sculpture Park is the monu- moved to Madrid and joined the San Unamuno in the University of
mental bust created by the master Fernando School of Fine Arts in 1905, Salamanca, the head of Ramén y Cajal
Victorio Macho (Palencia, 1887-Toledo, although he never valued what he and the portrait bust of Pasionaria, of
1966), a militant republican, as a learnt there. He admired the mannerist which there are currently three bronze
tribute to Dolores Ibarruri, Pasionaria, sculptor of the XVI Century Alonso casts: one at the Victorio Macho
in 1937. In that same year, the artist, Berruguete, from his hometown, and Museum of Toledo, another at the
then fifty-one and in the midst of the the modern figurative sculptor Julio Dolores Ibarruri Foundation, and the
Civil War, went into exile, first to Paris Antonio, who was also his friend and one exhibited in the Leganés Sculpture
and later to Colombia and Peru. He did who shared his wish to pursue moral Park. Conceived as a monolithic trunk
not return to Spain untili 1952, when principies through art and embody the with wide forms and simple volumes,
he fulfilled his childhood dream to live Spanish spirit in a standard type of this strong, young and upright portrait
in Toledo, in his Roca Tarpeya house sculpture. of Pasionaria reflects the woman's
overlooking the River Tagus, where he strength of character and clear attitude
resided and eventually founded a pri- He carried out his most important work towards life, €ven in her body language
vate museum. in Madrid between 1916 and 1937: the and gestures. The sculpture is both suc-

Marinero VasCO bust, the A Santiago cinct and sober in its forms and pow-
The son of a modest carpenter, Victorio Ramén y Cajal and A Benito Pérez erful in its expression. By synthesizing
Macho spent his childhood in Palencia Galdés monuments, both in the Retiro the figure as much as possible and re-
and began working as a craftsman with Park, Sepulcro del poeta Tomas ducing the modelling to abare min-
his father until he turned thirteen, Morales in the cemetery of Las Palmas imum, excluding any purely decorative

Victorio  Macho, Pasionaria, 1937, bronce.
Pasionaria, 1937, bronze.

luminosidad particular, propia, al haberse matizado la cinta de acero en verde claro (que resulta
un verde "de camuflaje™) en su cara exterior, y en blanco en su parte interna, colorido que tan jus-
tamente estd de acuerdo con las tonalidades naturales de la planicie rural de su paisaje ambiental.

Obra importante de los jovenes arquitectos Enrique Pujana y Miguel Rodriguez, descriptivamente
titulada De la luz y de los arboles, esta escultura, que desde el afio 2000 ocupa una de las glorietas
de la autovia de acceso a Leganés, y que fue promovida por el consorcio urbanistico Leganés Norte
dentro de sus proyectos de remo delacion de rotondas, puede servir de innovadora galeria de ar-
cadas y de excelente portico al Parque de Esculturas leganense.

De la luz y de los arboles es una pieza escultérica que nace estatica y que ha sido construida con
la rotundidad, con la pesantez y con la fuerza caracteristicas de lo industrial-fue  realizada en una
empresa de caldereria, corno si se tratara de un barco-, sin embargo, estd dotada de un efecto re-
duplicador de agilidad y de movimiento: por una parte, el dibujo aéreo y el ritmo ondulante que
tiene la banda de acero proyectada en el espacio es semejante al caracteristico del ejercicio gim-
nastico de cintas; de otro lado, si nos desplazarnos en torno al conjunto de la obra, la sinuosidad
de su linea va provocando que se entrecrucen visualmente sus ondulaciones, resultando cam-
biantes, movidas, corno los brillos de la luz en el agua; y, asimismo, la sencilla sucesién ondulada
de su dibujo provoca en el espectador -sobre todo en los automovilistas- una sensacion muy ajus-
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tada y agradable de obra escultérica concebida como flujo espacio-temporal. En conclusion, la
grandeza, la eficacia y el alto nivel de esta obra se deben en buena medida a su ajuste perfecto a
las condiciones del sitio de su emplazamiento. Se trata de una escultura concebida y realizada en
exclusiva para un lugar determinado. Asi debe ser toda escultura publica.

Pasionaria, por Victorio Macho

Una de las obras que dan esplendor al Parque de Esculturas de Leganés es el busto monumental
que el maestro Victoria Macho (Palencia, 1887-Toledo, 1966), que era republicano militante, rea-
lizo6 en homenaje a Dolores Ibarruri, Pasionaria, en 1937, afio precisamente en que el artista, con
cincuenta afios de edad y en plena guerra civil, hubo de partir para su exilio, primero a Paris y se-
guidamente a Colombia y Perd, exilio del que no volveria a Espafia hasta 1952, cumpliendo en-
tonces su deseo juvenil de vivir en Toledo, en su casa de Roca Tarpeya sobre el rio Tajo, donde
moriria y donde fundaria su propio museo.

Hijo de un modesto carpintero, Victoria Macho pasdé su infancia en Palencia, iniciandose como
artesano en el obrador de su padre, hasta que a la edad de trece afios ingresé de aprendiz en un
taller de escultura de Santander. Becado por la Diputacion de Palencia, pas6 a Madrid, donde en
1905 ingresé en la Escuela de Bellas Artes de San Fernando, cuyos estudios menospreciaba.
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aspects, Victorio Macho
deeply contributed to modernize realist
figurative sculpture. He held an exhibi-
tion in 1921 in the Modern Art
Museum of Madrid, participated in the
famous Exhibition of Iberian Artists of
1925, and in the Ven ice Biennials of
1926 and 1932. Likewise, in 1931, his
synthetic and monumental Cristo del
Otero was inaugurated in Palencia,
where he eventually created his
Monumento  a Berruguete. In 1936 he
was appointed member of the San
Fernando Royal Academy of Fine Arts.

or ornamental

Torso, by Carlos Garcia Muela

Carlos Garcia Muela is one of the artists
who deeply renovated Spanish figura-

tive sculpture starting in the seventies.

Born in Tetudn, Morocco, in 1936, he
was trained at the National School of

Admiraba al escultor

mara el caracter

Su creacibn mas importante
las obras mas caracteristicas

manierista
cultor figurativo moderno Julio Antonio,
arte al servicio de causas morales,
del alma espafiola.

de su estilo,

Fine Arts of his hometown and visited
the many archaeological ruins and an-
cient Roman monuments in the area.

Around 1970 he created his first Torsos
series, based on classical Egyptian and
Roman sculpture, which have become
the main theme of his work. He settled
in Madrid in 1974 where he began to
configure his individual style based on a
traditional interpretation  of sculpture,
as a very powerful block of matter
which models and represents human
forms and figures that are subsequently
broken up into stratified layers, like a
peeling tree bark. The "fragmentation"

in his work adopts an expressionist
feeling to give a beautiful archaeolog-
ical impression.

In 1980 he began applying stacks of
wooden planks as the base of his male
Torsos, on which anatomical figures
were developed and superimposed.

Carlos Garcia Muela,

Next, the set of wooden planks and fig-
ures were completely cast in bronze,
giving the work an impressive presence
and strength. This is reflected in the
monumental  sculpture installed on
Avenida del Mediterraneo in Leganés.
The part representing the body frag-
ment acts as a breastplate or shield
arranged on the huge wooden-based
support. Garcia Muela's new dialogue
between body forms and internal sup-
ports, representations and ideas,
opened a door in his career.

This genre of work, in which classicism
and expressionism overlap in a unique

and unmistakable manner, has merited
Garcia Muela's inclusion in the history

of modern Spanish sculpture.

Torso, 1998, bronce patinado.

Torso, 1998, patinized bronze.

del siglo XVI Alonso Berruguete,
su amigo, con quien compartia
una escultura

y la idea de realizar

suyo, asi como al es-
de poner el
se plas-

paisano
el propdsito
en cuyos prototipos

la llevd a cabo en Madrid entre 1916 y 1937. En aquellos afias realizé
como el busto Marinero vasco,

los monumentos A

Santiago Ramdn y Cajal y A Benito Pérez Galddés, ambos en el Parque del Retiro, el Sepulcro del

poeta Tomas Morales en el cementerio
sedente
la cabeza de Ramén y Cajal y el busto-retrato
la del Museo Victoria Macho en Toledo,
de Leganés.

Marcelo, el retrato
de Salamanca.
se conservan

Dolores

Hermano
Universidad
actualmente
de la Fundacion
tronco monolitico
fuerte, juvenil y erguido

naje, y su actitud clara -inclusive
tan escueta y sobria de formas como poderosa de expresion.
el modelado,
profundamente

ante una escultura
de sintetizar
ramente decorativo
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tres fundiciones
Ibéarruri,
y modelado con formas amplias
retrato de Pasionaria proclama el rigor y firmeza del caracter del perso-

y de gesto-

la figura en todo lo posible,
u ornamental,

de La Madre,
en bronce:
y ésta del Parque de Esculturas
en los aspectos corporales

y de apurar
Victoria Macho contribuyé

de Las Palmas de Gran Canaria,
la cabeza de Miguel

y volimenes

la Estatua yacente del
de Unamuno de la
del que
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Concebido como un
sin detallismo, este

de Pasionaria,

definidos

frente al mundo. Estamos
Con esta manera
siempre a lo pu-
a renovar 'y mocler-

renunciando



nizar la escultura figurativa realista. Gracias a este tipo de trabajos, pudo exponer ya en 1921 en
el Museo de Arte Moderno de Madrid, en la famosa Exposicion de Artistas Ibéricos de 1925, y en
la Bienal de Venecia de los arl0s 1926 y 1932. Asimismo en 1931 se inauguré su sintético y mo-
numental Cristo del Otero en Palencia, ciudad para la que arlOs después realizaria su Monumento
a Berruguete. En 1936 fue nombrado Miembro de Numero de la Real Academia de Bellas Artes de
San Fernando.

Torso. por Carlos Garcia Muela

Carlos Garcia Muela es uno de los artistas que han renovado profundamente la escultura figura-
tiva en Esparla a partir de la década de 1970.

Nacido en Tetudn, Marruecos, en 1936, se form6 en la Escuela Nacional de Bellas Artes de su
ciudad natal, al tiempo que frecuentaba las numerosas ruinas arqueoldgicas vy los antiguos monu-
mentos dejados por la civilizacion romana en aquella zona norteafricana. Hacia 1970 realiz6 su
primera serie de Torsos, los cuales, inspirdndose siempre en el clasicismo de la escultura egipcia
y romana, se han convertido en el terna principal de su obra. En 1974 fij6 su residencia en Madrid,
al tiempo que comenzO a configurar su lenguaje personal, que se basa en mantener estrictamente

el concepto tradicional de escultura, entendida corno bloque muy potente de materia en la que se

209



Carlos Garcia Muela, Torso, 1998, bronce
patinado.
Torso, 1998, patinized bronze.

modelan y representan formas y figuras del cuerpo humano, pero haciendo simultdneamente que
esas formas se rompan y se abran en capas estratificadas, como una corteza que se desprende par-
cialmente de un tronco. Con ese lenguaje de roturas la obra adopta un tono expresionista y unos
efectos de arqueologia de gran belleza.

A partir de 1980 aplicO como basamento de esos Torsos, que generalmente representan cuerpos
masculinos, unas acumulaciones de maderos que sirven de base sobre la que se desarrollan, so-
brepuestas, las formas anatdmicas. Después, ese conjunto de maderos Yy figuras se funde completo
en bronce, con lo que la obra alcanza una presencia y una fuerza imponentes. Asi lo compro-
bamos en la escultura de escala monumental que tiene instalada en la Avenida del Mediterraneo
de Leganés. En ella la parte que representa el fragmento corporal funciona como un peto o una co-
raza dispuesta sobre esos enormes volimenes de origen claramente maderero que funcionan como
soporte. Asi, sin cambiar de tema ni de lenguaje, GarCla Muela ha establecido un nuevo juego en
su obra, juego consistente en hacer dialogar formas corporales y formas de soporte interno, repre-
sentacion e ideacidn, abriendo un nuevo horizonte al discurso de su trayectoria.

Con este tipo de obras, en que se solapan clasicismo Yy expresionismo  de manera tan singular
e inconfundible, ~GarCla Muela se ha ganado un lugar propio en la historia moderna de nuestra
escultura.
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Fuente LE-GA-NES, by Juan Bordes wishes to integrate sculpture into significance. ~ The conceptual signifi-

urban layout and construction.  Thus, cance of this work of art means that
Fuente LE-GA-NES, created by Juan the fountain combines constructive ele- the ideas represented become its es-
Bordes in 1997 for the Avenida de ments (three geometric plinths in Cor- sential component. The use of letters
Fuenlabrada, is a clear reflection of the ten steel), anatomicai figurative or language as a formal element is an-
architect's concerns. Juan Bordes is im- elements from classical models (heads other conceptual feature of this out-
mersed in theory as a teacher at the and hands cast in bronze). and letters standing sculpture. In any case, it is
Technical College of Architecture of (the name "Leganés”, in aluminium). not usual for urban development  proj-
Madrid, but at a practical level he Three figures are created, each holding ects and public sculpture to materialise

one of the three syllables of the city's into conceptual  arto

name: LE-GA-NES. In this way, classical

sculpture connects with a congruent At the same time, the figurative ele-

and direct form of conceptual arto ments of Juan Bordes' work tend to

distort its forms with a particular ex-

The central" message” of the work is pressionist language, in an attempt to

the plastic interpretation  that human establish "an ironic reflection on formal

beings are the base and sustenance of beauty”, according to Lazaro Santana.

their resident city, where they interre-

late and have mutual responsibilities. Relieve mural, by Vaquero Turcios

Consequently, the fragmentation of

figures and syllables is not only char- Vaquero Turcios (Madrid, 1933) is one

acteristic of post-modern  sculpture, of the most important representatives

but also has a social and even moral of plastic art applied to architecture of

Juan Bordes, Fuente de LE-GA-NES, 1997, acero cortén y aluminio.
Fuente de LE-GA-NES, 1997, Cor-ten steel and aluminium.

Fuente de LE-GA-NES, por Juan Bordes

La Fuente de LE-GA-NES, que en 1997 se realiz6 para instalarse en la Avenida de Fuenlabrada, es
una propuesta que expresa claramente las preocupaciones de Juan Bordes como arquitecto, como
tedrico que ejerce de profesor en la Escuela Superior de Arquitectura de Madrid y como escultor
preocupado de que su obra funcione como elemento de composicion en la edificacion vy en el ur-
banismo, Asi, en esta fuente ha combinado elementos constructivos (los tres basamentos geomé-
tricos de la estatuaria, realizados en acero cortén), elementos figurativos anatomicos tomados de
los modelos clasicos (cabezas y manos, fundidos en bronce) y elementos letristas (los del propio
nombre de "Leganés”, en aluminio). Con tales elementos ha compuesto tres figuras, cada una de
las cuales sostiene en su mano una silaba de las tres que integran el nombre propio de la Villa:
LE-GA-NES. De esta manera la estatuaria clasicista conecta con una idea de arte conceptual de
forma bastante congruente Yy directa.

El "mensaje” medular de esta obra es una plasmacion plastica de que las figuras humanas, es decir,
los hombres, son el elemento que constituye la base y el sustento de esta comunidad concreta en
la que viven y en la que comparten relaciones y responsabilidades. Por tanto, la fragmentacion de
las figuras y de las silabas de un nombre comunitario no obedece aqui s6lo a unas maneras propias
y caracteristicas del lenguaje de la postmodernidad escultdrica, sino que asimismo, y sobre todo,
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the fifties. Following the footsteps of
his father (the famous architect and
painter Vaquero Palacios), Joaquin
Vaquero Turcios went to Rome in 1950
to study architecture and to further his
knowledge of fresco painting and mo-
saic and glazing techniques. In 1958 he
participated in the construction and
decoration of the Spanish Pavilion at
the Brussels World Fair. The following
year he travelled to the United States
on a scholarship from the Institute of
International  Education.

His artistic career includes mural works,
consisting of large fresco paintings in a
sharp expressionist language, as well as
monumental  sculptural reliefs using
geometric abstraction with a strong
constructive accent. His numerous mu-
rals include the Grandas Electricity
Plant, Salime, Asturias (1955), the
Employment  University of Coérdoba

Vaquero Turcios. Relieve mumi (detalles), 2002.
Relieve mural (details), 2002.

atiende y plasma un contenido social, inclusive moral. Por eso subrayamos el registro de arte con-
ceptual que tiene esta fuente, en la cual la idea o el conjunto de ideas que en ella se representan

son consideradas como su componente esencial. La utilizacién de letrismos, o sea, el uso del len-
guaje como elemento formal de la escultura es otro de los rasgos conceptualistas de esta notable
propuesta. En cualquier caso, no es habitual que proyectos de urbanismo y de escultura publica se
materialicen en maneras de arte de concepto.

Al mismo tiempo, Juan Bordes ha mantenido en los elementos figurativos de esta obra su ten-
dencia a distorsionar las formas con su peculiar lenguaje expresionista, dentro de su conocida
preferencia por establecer siempre que puede -como dice Ladzaro Santana- "una reflexion irdnica
sobre la belleza formal”. Juan Bares ha sido nombrado recientemente miembro de nimero de la
Academia de Bellas Artes de San Fernando.

Relieve mural, de Vaquero Turcios

Vaquero Turcios (Madrid, 1933) es uno de los artistas fundamentales que, a partir de la década de
1950. han trabajado en los dominios de las artes plasticas aplicadas a la arquitectura. Iniciado ar-
tisticamente por su padre -el asimismo reconocido arquitecto Yy pintor Vaguero Palacios-, Joaquin
Vaguero Turcios marchd a Roma en 1950, y alli estudié Arquitectura, al tiempo que amplié sus
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conocimientos sobre pintura al fresco y sobre las técnicas del mosaico y la vidriera. Ya en 1958
intervino en la construccion y decoracion del Pabellon Espafiol en la Exposicién Universal de
Bruselas. Al afio siguiente viajd a Estados Unidos, becado por el Institute of International
Education.

A lo largo de su trayectoria ha destacado por su obra mural, integrada por grandes pinturas al
fresco realizadas en lenguaje marcadamente expresionista, asi como por relieves escultéricos de
formato monumental en los que ha desarrollado un estilo abstracto geométrico de fuerte acento
constructivo. Entre sus numerosas producciones murales son muy conocidas las de la Central
Eléctrica de Grandas, en Salime, Asturias (1955), la Universidad Laboral de Cérdoba (1956), el
Pabellon Espafiol de la Feria Mundial de Nueva York (1964), el Aeropuerto de Palma de Mallorca
(1967), el Edificio El Fénix, en Madrid (1975), la Fundacion Juan March, en Madrid (1975), el ho-
menaje Al descubrimiento de América, en la Plaza de Colén, en Madrid (1977), y su relieve de
veinticuatro metros de altura en el Colegio de Agentes de Cambio y Bolsa, en Madrid (1981).
Dentro de estas obras murales de escala monumental se encuentra el Relieve (2002) de las fa-
chadas del reformado Ambulatorio de Especialidades, en Leganés. Se trata de una obra que podria
servir de arquetipo de integracion de la escultura en la arquitectura, pues aqui ambas artes se
atnan y fusionan hasta confundirse literalmente en la unidad constructiva que componen.
También resulta destacable en esta importante obra la funcion que, a través del juego de realces y
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(1956), the Spanish Pavilion at the New
York World Fair (1964), the Airport of
Palma de Mallorca (1967), the EI Fénix
Building, in Madrid (1975), the Juan
March Foundation, in Madrid (1975),
the Al descubrimiento de América
tribute, Plaza de Colén, Madrid (1977),
and his twenty-four  metre high relief at
the Stockbrokers' Association of Madrid
(1981). One of these monumental mu-
rals is Relieve (2002), on the facade of
the new Ambulatorio de Especialidades
in Leganés. This work is the perfect ex-
ample of how sculpture is integrated
into architecture, as both arts merge
until they literally blend into the main
construction.  Also of importance in this
work is the role given to light, with the
combination of highlights and grooves
in the relief itself: the light projected on
the surface of this sculpture or facade

giving the entire piece a harmonious
movement of strongly vertical rhythms.

With this analytical, constructive and
expressive art, Vaquero Turcios repre-
sented Spain at the Ven ice Biennials of
1952, 1956 and 1958, 1l Spanish
American Art Biennial (1953), | Biennial
of Contemporary  Christian Art of
Salzburg (1956), where he won the
Gold Medal, Sao Paulo Biennial (1959),
and the Il Paris Biennial (1963), where
he won First Prize in Painting. In 1996
he was appointed member of the San
Fernando Royal Academy of Fine Arts.

creates and "draws" verges and lighter
areas, as well as contrasting shadows,
L 5 8 0 0 0 B |
_—
Vaquero Turcios, Relieve uinimi,
2002.
Relieve mural, 2002.
—
rehendiduras  del propio relieve, se le ha da a la luz, la cual, al
proyectarse  sobre la superficie de esta escultura-fachada, va cre-
ando y "dibujando" lineas de arista y zonas de claridad, asi
como acusados contrastes de sombra, que otorgan al conjunto un
armonico dinamismo  de ritmos marcadamente  verticales.
Por el empefio analitico, constructivo y expresivo de su labor,
Vaquero Turcios ha representado a Espafia en la Bienal de

Venecia (convocatorias

de 1952, 1956 Y 1958), en la Il Bienal

Hispanoamericana de Arte (1953), en la 1 Bienal de Arte
Cristiano  Contempordneo  en Salzburgo (1956) -donde obtuvo
Medalla de o1o-, en la Bienal de Sao Paulo (1959) y en la Il

Bienal de Paris (1963) -donde
En 1996 fue nombrado

Miembro

fue Primer Premio de Pintura-o

de Nimero de la Real

Academia de Bellas Artes de San Fernando.
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De José Benito de Churriguera a La aguadora Inés,
por Fernando Bellver

Uno de los conjuntos de obra monumental mas homogéneos
de cuantos se integran en el Parque de Esculturas de
Leganés es el que configuran las ocho esculturas realizadas
en 1998 por Fernando Bellver representando otros tantos
personajes historicos vy literarios vinculados con esta Villa.
Los personajes elegidos para esta version en formato de mo-
numento son los siguientes: EIl propio Marqués de Leganes,
es decir, una representacion figurativa y al mismo tiempo
"ideal" del Marquesado de Leganés, cuya fecha de institu-
cion desconocemos, aunque si sabernos que el primer
Marqués de Leganés fue don Diego de Mesia y Guzman, ac-
tivo en la primera mitad del siglo XVII; igualmente cono-
cernos que de algunos de estos Marqueses se pintaron
retratos interesantes en el citado siglo; por ejemplo, el
cuadro realizado por el pintor Juseppe Leonardo para el
Salén de Reinos del madrilefio Palacio del Buen Retiro, re-
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From José Benito de Churriguera to
La aguadora Inés, by Fernando
Bellver

One of the most homogenous sets of
monumental  works included in the
Leganés Sculpture Park consists of the
eight sculptures made in 1998 by
Fernando Bellver, representing impor-
tant historical and literary characters of
Leganés. The characters inelude the
Marqués de Leganes himself, a figura-
tive and "idealist" representation of
the Marquessate of Leganés. Although
we are unaware of the date this institu-
tion was created, we do know that the
First Marquess was Diego de Mesia y
Guzman, during the first half of the
XVII Century. We also know that some
of these Marquesses were represented
in portraits during this period, e.g. the
painting by Juseppe Leonardo for the
Salén de Reinos at the Palacio del Buen
Retiro in Madrid, representing the
Marquess of Spinola and the Marquess
of Leganés "at the Breda assault"; the
painting by Felipe Diriksen of La
Marquesa de Almazan y el Marqués de
Leganés; and the painting of Don
Diego Felipe de Guzméan, Marqués de
Leganés by Van Dyck, which belonged
to the portrait collection of the Dukes
of Almazan and Duke of Medinaceli,
later exhibited by Banco Urquijo (see
Ma Pilar Corella Suérez, Leganés: Su
tatolesjusiim aBmilistdaet  RhSESEradIeam
de Austria (so named because he is
said to have spent part of his childhood
there); the Baroque sculptor Joseph de
Churriguera, author of the excellent
high altarpiece and another two lateral
altarpieces for the San Salvador Church
of Leganés; the neoelassical architects
Ventura Rodriguez (author of the San
Nicasio Chapel in Leganés) and
Francisco Sabatini (author of the
planes, cuts and elevations of the

Fernando Bellver, Juan de Austria,
1998, acero cortén.
Juan de Austria, 1998, Cor-ten steel

Fernando Bellver, Sabatini, 1998,
acero cortén.
Sabatini, 1998, Cor-ten steel

Fernando Bellver, Juan de Leganés,
1998, acero cortén.
Juan de Leganés, 1998, Cor-ten steel.



presentando al Marqués de Spinola y al Marqués de Leganés "en la expugnacion de Breda"; el re-
alizado por Felipe Diriksen, representando a La Marquesa de Almazadn y el Marqués de Leganés,
cuadro que se conserva; Yy el de Don Diego Felipe de Guzman, Marqués de Leganés, que pintd Van
Dyck, cuadro que perteneci6 a las galerias de retratos de los Duques de Almazdn y a los de
Medinaceli, y que luego conocimos en la coleccion del Banco Urquijo. (Vide: M? Pilar Corella
Suarez, Leganés: Su arte e historia. Madrid, 1976). Asimismo el Parque de Esculturas leganense
tiene las representaciones de Don Juan de Austria (de quien la leyenda cuenta que pasé parte de
su infancia en este lugar), del escultor barroco Joseph de Churriguera (el cual realiz6 el excelente
retablo mayor y otros dos sobresalientes retablos laterales para la Iglesia parroguial de San
Salvador, de Leganés), de los arquitectos neocldsicos Ventura Rodriguez (autor de la Ermita de
San Nicasio, de Leganés) y Francisco Sabatini (autor de los planos, cortes y alzados del Cuartel
de Guardias Walonas, de Leganés), de Los Hermanos Rejon (los dos héroes que dieron su vida por
encabezar el levantamiento de los leganenses contra la invasion francesa), de La aguadora Inés
(personaje literario, de quien el poeta Luis de Gongora escribio: "a la fuente va del olmo / la rosa
de Leganés, / Inesica la hortelana, / ya casi al anochecer"), y de Juan de Leganés (personaje entre
histérico y literario que, siendo analfabeto, se hizo famoso por su prodigiosa habilidad para hacer
cuentas "de memoria”, siendo citado en las relaciones de Felipe Il por sus cronistas, asi como por
Quevedo en EIl Buscon).
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¢Como ha interpretado a estos ocho personajes el pintor,
grabador vy escultor Fernando Bellver (Madrid. 1954), que es
nieto del escultor Ricardo Bellver (autor del monumento Al
angel caido, en el Parque del Retiro de Madrid) y biznieto
del asimismo escultor levantino Francisco Bellver i Llop)?
Creemos que Fernando Bellver, de manera acertada, ha re-
nunciado a representar en forma de estatuas tradicionales

las efigies de estos personajes, y ha preferido ‘"reinven-
tarlos” con absoluta libertad, plasmandolos en un lenguaje
figurativo muy sintético de formas, dominado por un inge-
nioso juego de recortes de plancha de acero cortén. Con ello
los propios personajes, asi como los objetos que los acom-
pai'lan a la manera de emblemas para identificarlos (la er-
mita del arquitecto, la jarra de la aguadora, la espada de don
Juan de Austria, las ataduras de los héroes, etcétera).
adoptan un cierto caracter formal de papiroflexia, o0 de cons-
truccion figurativa muy esquematizada  mediante el empleo
insistente  de patrones formales de remarcada geometria.

Asl, el procedimiento  seguido en estas ocho grandes escul-
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Wallon Guards Quarters in Leganés);
Los Hermanos Rejon (two heroes who
died whilst leading the insurgent in-
habitants of Leganés against the
French); La aguadora Inés (a literary
character refened to by the poet Luis
de Gongora: “there she goes to the
elm tree fountain I the rose of Leganés,
linesica the market gardener, | almost
at dusk”); and Juan de Leganés (a his-
torical and literary character who, de-
spite his illiteracy, beca me famous for
his exceptional ability to do mathemat-
ical calculations "by heart" and was
quoted by writers at the time of Felipe
I and by Quevedo in EIl Buscon).

The painter, engraver and sculptor
Fernando Bellver (Madrid, 1954), is the
grandson of the sculptor Ricardo
Bellver (author of Al angel caido, in the
Retiro Park of Madrid) and great-
grandson of Francisco Bellver i Llop,
also from the Levante area. When in-
terpreting these eight characters,
Fernando Bellver wisely decided not to
represent their effigies as traditional
statues, and has chosen to freely "rein-
vent" them in a very synthetic figura-
tive language that is dominated by an
ingenious combination of Cor-ten steel
plate pieces. As a result, both the char-
acters themselves and the objects at-
tached to them as identifying emblems
(the architect's chapel, the water car-
rier's jug, Juan de Austria's sword, the
heroes' ropes, etc.) resemble folded
paper or basic figurations with formal
geometric patterns. Thus, in these eight
sculptures, the figure has been simpli-
fied and its forms standardised, cut out
of steel plate and "reassembled" like a
modern giant or post-modern  colossus,
whose size is a reflection of the public
admiration felt by the citizens of
Leganés. There is a mixture of homage
and irony in these works, very well re-
flected in Rosa Olivares's criticism of
Bellver's work: "His artistic process al-
ways consists of destroying what is al-
ready created. Bellver has analysed,
satirized, paid tribute to and demol-
ished most of his artistic idols, whether
according to name, class or genre,
mystifying art history with traditional
heroes from comic strips, nouvelle
noire and current daily life. For Bellver,
daily and current life is art".



turas ha sido el de simplificar la figura, estandarizar las formas, recortarlas en plancha de acero y
volverlas a "construir* a la manera de modernos gigantes o de colosos postmodernos, cuya propia
escala ya resulta indicativa del interés que ellos tienen para sus conciudadanos. La mezcla de ho-
menaje e ironia imprime caracter a estas obras, a las que se les puede aplicar muy bien lo que tiene
escrito la critica Rosa Olivares del conjunto de la obra de Bellver: "El proceso artistico que
siempre ha desarrollado es de destruccion de lo creado. Bellver ha analizado, ironizado, home-
najeado y derribado a la mayoria de sus idolos artisticos, tanto por nombres como por géneros o
por obras concretas, juntando en una especie de rito de mistificacion la historia del arte con los
héroes cotidianos de esa otra cultura, la de las tiras cémicas, la de la novela negra, la de la rea-
lidad mas actual y cotidiana, porque para Bellver, lo cotidiano y actual es el arte".

Fernando Bellver, La aguadora, 1998, acero cortén.
La aguadora, 1998, Cor-ten steel.

Fernando Bellver, Churriguera, 1998, acero cortén.
Churriguera, 1998, Cor-ten steel.

Fernando Bellver, Hermanos Rejon, 1998, acero cortén.
Hermanos Rejon, 1998, Cor-ten steel.
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Fernando Bellver, El Marqués de Leganés,
1998, acero cortén.

El Marqués de Leganés, 1998, Cor-ten steel.

Fernando Bellver, Ventura Rodriguez,
1998, acero cortén.
Ventura Rodriguez, 1998, Cor-ten steel.
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Monumento al trabajador y Homenaje a Serafin Diaz
Antén, por Sergio Castillo

Nacido en Santiago de Chile en 1925, Sergio Castillo se
formé como escultor en Paris, asistiendo a la famosa
Academia Julian. Por su compromiso politico, a la caida del
presidente  Salvador Allende se exilid, residiendo en Espafia
desde 1974. Posteriormente  ha podido regresar a su pais,
siendo galardonado en 1997 con el Premio Nacional de Arte
de Chile. Su obra esta incluida en la Coleccion del Kremlin.
en el Museo de Arte Moderno de la Ciudad de Meéjico, en el
Museo de Arte Moderno de Sevilla, en la Union Pan-
Americana de Washington D.C., y en el Museo de Bellas
Artes de la ciudad chilena ele Val paraiso.

Artista reflexivo, ha cultivado la escultura desde las ver-
tientes neo figurativa y abstracta. Dentro de su obra figura-
tiva cabe destacar sus representaciones de animales,

prefiriendo las imagenes miticas del toro. el gallo y el ca-
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Monumento al trabajador and
Homenaje a Serafin Diaz Antén,
by Sergio Castillo

Born in Santiago de Chile in 1925,
Sergio Castillo was trained as a sculptor
in Paris, where he was taught at the fa-
mous Julian Academy. His political ac-
tivism forced him to go into exile after
the fall of president Salvador Allende
and take up residence in Spain, where
he has lived since 1974. He was later
able to return to his homeland, where
he was awarded the National Art Prize
of Chile in 1997. His work is included
in the Kremlin Collection, Museum of
Modern Art of Mexico City, Museum of
Modern Art of Sevilla, Pan-American
Union of Washington D.C., and
Museum of Fine Arts of Valparaiso,
Chile.

A reflexive artist, he began working

with sculpture from a neofigurative and
abstract point of view. His figurative
works include animal representations,
particularly his mythical images of bulls,
roosters and horses as symbols of
bravery, vigour and strength. His fig-
ures have synthesized and stylised
forms. As an abstract sculptor, he uses
a free language of expression, despite
frequent structures and geometric ele-
ments. Many of his works follow the
idea of sculpture as a drawing in space
made in thick metal lines, surrounding

a central point or sphere, or emerging
from a very consistent base or tree
trunk.

Sergio Castillo has always been in-
volved in public sculpture. He has cre-
ated around flfty monuments, some as
famous as the Memorial to Martin
Luther King, on the Boston University
Campus, and Phoenix, at the Hospital
del Trabajador in Santiago de Chile.
One of the artist's favourite works is
Monumento  al Trabajador (1983),

Sergio Castillo, MOlJumento a/
trabajador, 1983, acero inoxidable,
hierro 'y bronce.

Monumento  al trabajador, 1983, stain-
less steel, iron and bronze.



Sergio Castillo, Homenaje a Serafin
Diaz Antén, 1981, hierro.

Homenaje a Serafin Diaz Ant6n, 1981,
lacquered jron.

ballo como emblemas del arrojo, el vigor y la fuerza. Se trata de figuras de formas sintetizadas y
estilizadas. En su vertiente de escultor abstracto, su obra se caracteriza por la libre gestualidad de
su lenguaje, a pesar de que en muchas ocasiones utiliza estructuraciones y elementos geométricos.

Muchas de sus obras responden a la idea de la escultura como dibujo de trazo fuerte, que se rea-
liza en metal y que se establece en el vacio aéreo, o bien en torno a un centro -que suele ser es-
férico- o bien a partir de una base muy consistente -como la del tronco de un é&rbol-o

Sergio Castillo ha trabajado insistentemente en escultura publica, siendo autor de medio centenar
de monumentos, algunos de ellos tan conocidos como el Memorial to Martin Luther King, en el
Campus de la Universidad de Bastan, y el Phoenix, en el Hospital del Trabajador, en Santiago de
Chile. Una de las obras por las que el artista declara su preferencia es el Monumento al Trabajador
(1983), en Leganés. Se trata de una escultura realizada en barras de acero inoxidable dispuestas
como varillaje de abanicos que se abren en el aire, dejando en el centro un hueco de configura-
cion esférica. La composicion de ese abierto y alado cuerpo escultorico, de claro y poético caracter
cinético, estd dispuesta sobre una sélida base cuadrada de hormigon, en cuyos frentes se plasman
-en forma de altorrelieve- conjuntos de objetos que representan maquinas e instrumentos de tra-
bajo, realizados en hierro. La idea que rige este conjunto es la de que el trabajo es una fuerza im-
parable cuyos rayos se expanden en el espacio envolvente, modificandolo, sensibilizdndolo vy
dandole sentido.
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exhibited in Leganés. The work is made
of stainless steel bars, arranged as the
ribs of a set of fans opening up into
the air, with a spherical hollow at the
centre. The composition of this open
winged sculpture, clearly poetic and ki-
netic, is arranged on a wide square
concrete base, with high reliefs on its
sides representing machines or iron
work instruments. The prevailing idea
in this sculpture is that work is an un-
stoppable force that irradiates into its
surrounding  space, which is conse-
quently modified and given warmth
and meaning.

Sergio Castillo is also represented in
the Leganés Sculpture Park by
Homenaje a Serafin Diaz Anton (1981),
a simple and intimist work consisting of
a set of moon quarters, cut out of steel
plate, filing their space in a flying, al-
most musical, rhythm.

También
Homenaje

tiene Sergio Castillo en el Parque de Esculturas
a Serafin Diaz Anton

From Monumento
11 M, to Caballo
Arencibia

a las Victimas del
del Agua, by Luis

Luis Arencibia Betancort's intense ac-
tivity in Leganés as the manager of the
city's public sculpture occasionally
eclipses the intrinsic value of his art
and ambitious sculptures, inspired by
Gran Canaria (where he was born) and
the city of Leganés itself. The Leganés
Sculpture Park holds half a dozen excel-
lent works, such as the colossal Caballo
del Agua and the recently inaugurated
Monumento a las Victimas del 11 M,
which have already beco me signs of
identity of the city Leganés, his
adopted home.

Born in Telde in 1946, his interest in art
came from his father, the famous mu-
ralist and draftsman Jesls Arencibia,
who also instilled an unshakable "faith

Luis Arencibia,

Monumento

in the eminently public function of
art”, as highlighted by the historian of
Canary Islands art Lazaro Santana. Luis
Arencibia Betancort has a degree in
Philosophy from the Complutense
University of Madrid and is an official
state technician. His artistic career in-
cludes sculpture and engravings, and
his activities as a writer include story
books, such as San Juan Bicéfalo (1985)
and El discurso del cuerdo (1992), and
graphic works, such as Locos (First
Edition 1991; Second Edition 1995), La
Pasiéon (1998), and Puesta de sol
(2000), in cooperation with the poets
L.M. Panero, lIsla Correyero and Luis A.
de Cuenca, respectively. His plastic
graphic works are exhibited at the
Néstor Museum, in Las Palmas; the
Postal Museum of Strasbourg, France;
the Museum of Salamanca; the Leon y
Castilla Museum, in Telde; and the
National Library, Juan March

a las victimas del 11 M, 2004, hierro.

Monumento a las victimas del 11 M, 2004, iron.

de Leganés una cOlnposiclOn en
(1981), obra mas sencilla e intimista en escala y sentimiento, in-

tegrada por un conjunto de cuartos de luna, recortados en chapa de acero, que ocupan el espacio

con efecto ritmico,
Del Monumento

La intensidad y la sensibilidad

casi musical,

a las Victimas

de vuelo.

del 11 M,

al Caballo del Agua,

de Luis Arencibia

de la labor que Luis Arencibia Betancort viene desarrollando en

Leganés como gestor de los espacios publicos dedicados a la escultura son tan relevantes que, a

veces, eclipsan el interés intrinseco que tiene su trabajo de creacion,
mente ambiciosa, vinculada a su Gran Canaria natal y a la propia Villa leganense,
con media docena de obras sobresalientes,

Caballo del Agua vy el expresivo Yy recientemente
M- forman ya parte de las sefias de identidad

de Esculturas esta
-como el colosal
Victimas delll

representado

reside y que lo ha nombrado Hijo Adoptivo.

noble-
en cuyo Parque
algunas de las cuales
inaugurado Monumento  a las

su obra de escultor,

urbana de Leganés, ciudad en la que

Nacido en Telde en 1945, su sensibilidad por el arte se avivo en el taller de su padre, el conocido

muralista y extraordinario
"fe en la funcionalidad
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dibujante José Arencibia,
eminentemente

quien asimismo
publica del arte" -que destacé el historiador del

le inculcé su inquebrantable
arte ca-



nario Lazaro Santana-. Luis Arencibia Betancort
es licenciado en Filosofia por la Universidad de
Comillas de Madrid, asi como Técnico superior

de Administracion.  Viene desarrollando su préac-
tica del arte en los dominios de la escultura vy
del grabado, al tiempo que cultiva la literatura,

publicando libros de cuentos -como San Juan
Bicéfalo (1985) y El discurso del cuerdo (1992)-
y de obra gréfica, publicaciones entre las que
destacan los libros Locos (I2 edicién, 1991; Zz2
ed., 1995), La Pasion (1998), y Puesta de sol
(ZO0OO0),realizados en colaboracion respectiva-

mente con los poetas L.M.Panero, Isla Correyero
y Luis A. de Cuenca. Por su obra grafica original
y plastica esta representado en el Museo Néstor,
de Las Palmas, en el Museo Postal de
Estrasburgo, Francia, en el Museo de Salamanca,

en el Museo Ledn y Castilla, de Telde, y en la
Biblioteca Nacional, Fundacion Juan March vy
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Foundation and Casa de la Moneda, in the metal plate is made partly trans- Arencibia’'s work, together with his bril-

Madrid. Apart from the Leganés parent. The symbolic significance of liant metamorphosis, fabulation and
Sculpture Park, his public works are these works is also exacerbated by the fantasy, linking his art with that of
represented in the Open-Air Museum great social communication that runs Néstor, one of the most important or-
of Aracena, Huelva, and Playa de through all of Arencibia's works. namental modern artists of the Canary
Melenara in the Canary Islands (with Islands.
Neptuno, one of his most significant Furthermore, Luis Arencibia has created
bronzes). in Las Palmas, Moya and figurative bronze sculptures, very pow-
Telde. erfully modelled according to Rodin-
style impressionism and Nordic
Luis Arencibia's  sculpture has followed expressionism. The bronzes have
two main streams. Part of his works are strong, full and sensual corporal vol-
cut out of thick Cor-ten steel plates, umes, such as the seductive Sirena
such as Monumento  a Sabatini (1997), (2000), or atouch of Barogue and sur-
commemorating  the two-hundred year realism, such as Triton (1999) and
anniversary of the architects death, or Fuente de las Ranas (1998). The fa-
made in iron, such as Monumento a las mous Caballo del Agua (1998). one of
Victimas del 11 M, (2004). These pieces the most popular and significant works
are designed as steles, a symbolic icon of the Leganés Sculpture Park, is an
repeated in serial form (arches, in the outstanding  bronze in a monumental
tribute to Sabatini; open hands in the scale with an original, imaginative and
air, in the 11-M memorial). The stele is magical composition. It reaffirms the
therefore given a particular rhythm and deep classicism that runs through

Luis Arencibia. Caballo del agua, 1998, bronce.
Caballo del agua, 1998, bronze.

Casa de la Moneda, de Madrid. Ademas de en el Parque de Esculturas de Leganés, tiene obra pu-
blica en el Museo al Aire Libre de Aracena, Huelva, en la playa canaria de Melenara -donde se
erige Neptuno, uno de sus bronces mas importantes-, en Las Palmas, Moya y Telde.

La escultura de Luis Arencibia se viene desarrollando en dos direcciones principales. De una
parte, realiza obras recortadas en gruesas chapas de acero cortén -Monumento  a Sabatini (1997),
conmemorando el segundo centenario de la muerte del arquitecto- o de hierro -Monumento  a las
Victimas del 11 M, (2004)-. Este tipo de obras estdn concebidas como estelas, en las cuales se re-
corta un icono simbdlico que se repite seriado (arcos, en el tributo a Sabatini; manos abiertas yal-
zadas, en el caso del memorial al 11 M), con lo que la estela queda dotada de un ritmo bien
determinado, al tiempo que la plancha de metal se hace parcialmente transparente. La carga sim-
bélica de estas obras esta, ademas, acrecentada por esa notable eficacia comunicativa social que
Arencibia deja en cuanto toca.

De otra parte, Luis Arencibia realiza esculturas figurativas en bronce, de modelado muy potente
y de estilo entre impresionista -a la manera de Rodin- y expresionista noérdico. En estos bronces
hay que destacar la fuerza, la rotundidad vy la viva sensualidad del modelado de los volimenes
corporales que se representan -como en la seductora Sirena (2000)-, y asimismo el barroguismo
y la imaginacion un punto surrealista que en muchas ocasiones se transparentan -Tritén (1999),
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Fuente de las Ranas (1998)-. Dentro de esta serie de bronces destaca por su escala monumental vy
por la originalidad de su composicién imaginativa, magica, el famoso Caballo del Agua (1998),
una de las obras mas populares Yy significativas del Parque de Esculturas de Leganés. En ella se re-
afirma el hondo sentido clasico que subyace en toda la labor de Arencibia, junto a su fulgurante
capacidad de metamorfosis, fabulacién y fantasia, cualidades que reafirman el parentesco de su
arte con el de su paisano Néstor, uno de los mas importantes y ornamentales artistas canarios de

la modernidad.

Luis Arencibia, Sirena, 2000, bronce.
Sirena, 2000, bronze.

Luis Arencibia, Monumento a Sabatini, 1997, acero cortén.
Monumento a Sabatini, 1997, Cor-ten steel.
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Oasis, by Méaximo Riol

Born in Lorca, Murcia, in 1943, Maximo
Oriol may be classified as a post-
modern artist from the Canary Islands.
He soon became a resident of the
Canary Islands, first in Taraconte
(Tenerife), then in Las Palmas, and since
1978 in Telde (Gran Canaria). Between
1963 and 1965 he received drawing
and painting classesat the prestigious
Lujan Pérez School, from the painter
Felo Monzén. In 1975 he obtained a
degree in technical architecture from La
Laguna University. He embarked on his
sculpting career in 1978. In 1985 he
passed a competitive exam to become
a teacher in linear drawing and per-
spective at the School of Arts and
Crafts of Palmas (now the Art School of
Gran Canaria). In January 2004 he ob-
tained the technical drawing chair of
the School of Plastic Arts and Design.

Oasis, por Maximo Riol
Nacido en Larca, Murcia,
generacién  postvanguardista,
Taraconte (Tenerifel,

maestro al pintor Felo Monzén.

profesor de Dibujo lineal

desarrollado
Gallardo,

en numerosos

Desde sus inicios, la escultura

fluyente de la arquitectura
ha tenido siempre en cuenta
ferentes materiales
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He began working with public sculp-
ture in 1987 and has created many
projects, including an open-air sculp-
ture museum in 1991 which he co-
founded in Telde with Tony Gallardo.

From the very beginning, Maximo
Riol's sculpture has drawn inspiration
from organic configurations  (particu-
larly in his Domus series), as well as
from constructive forms and flowing
architectural space (as revealed in the
Domus and Romanico cycles). He has
also taken into account the sugges-
tions and expressive potential of the
various materials used, particularly
white reinforced concrete, bronze,
carbon steel and Cor-ten steel. Until
the late nineties, his geometric abstrac-
tion derived from constructivism has
prevailed. Riol has used it in a flexible
and functional manner, sometimes
using minimalist primary structures,

Maximo

and other times applying a markedly
expressionist  style.

The monumental steel work entitled
QOasis, representing Méaximo Riol in the
Leganés Sculpture Park, resembling a
palm tree garden, is derived from the
sculptor's interest in landscape forms
applied to sculpture ever since his
Bosque de Egeria in the late eighties
and his Te espero en la playa and
Didlogo works of 1990 and 1991, in
Fuerteventura and La Laguna respec-
tively. These flat works consisted of a
steel dais at ground level, on which
trees cut out of metal sheets were
arranged. Then, in 1994, Riol made his
landscape sculptures monumental,
starting with his steel Palmeral for San
Bartolomé de Tirajana (Gran Canaria),
and ending with Palmeras con olor a
mujer in 2000, in Santa Lucia de
Tirajana (Gran Canaria). This last work

Riol. Oasis, 2003, acero cortén.

Oasis, 2003, Cor-ten steel.

en 1943, Maximo Riol estd considerado

ya que desde su infancia
posteriormente
1963 Y 1965 se formdé en dibujo y pintura en la reconocida

en Las Palmas,

Dentro de esta actividad

al aire libre en Telde.

de Maximo Riol se ha inspirado
(lo que resulta notorio en su serie Domus) asi como en las formas constructivas
(como es evidente en los ciclos titulados
las sugestiones
que ha utilizado:

y posibilidades

preferentemente, hormigén

ha residido en las Islas,
y desde 1978 en Telde (Gran Canaria).
Escuela Lujan Pérez,
En 1975 obtuvo el titulo de arquitecto
de La Laguna. A partir de 1978 inicia su labor escultdrica.
y Perspectiva
mente Escuela de Arte de Gran Canaria).En
de la Escuela de Artes Plasticas y Disefio.
proyectos.
un museo de escultura

En 1985 gan6 por oposicién
de la Escuela de Artes y Oficios de Las Palmas

enero de 2004 obtiene
En 1987 comienza a realizar
en 1991 programo,

en las configuraciones

expresivas
blanco armado,

como un artista canario de la
primero en
Entre
teniendo  por
técnico por la Universidad

la plaza de

(actual-
la Catedra de Dibujo Técnico
escultura publica, que ha

junto con Tony

orgamcas
y en el espacio
Domus Y Romanico). También
caracteristicas  de los di-
bronce, acero al
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is a precedent to the Oasis (2003) work
held in Leganés, where palm trees are
merely suggested and arranged in
stately curved outlines of atree, very
powerfully present and beautifully
coloured with Cor-ten steel. This work
is one of the most outstanding public
sculptures of Leganés.

There is another simpler sculpture repre-
senting Maximo Riol in the Leganés
Sculpture Park. Mural del Real Madrid is
a dynamic composition of eleven foot-
ball player silhouettes, cut out of metal
plate and lacquered in white, repre-
senting the dynamics of the game in a
long and decorative frieze.

Apart from the Canary Islands and
Leganés, Maximo Riol has two large
public sculptures that follow a construc-
tivist language and theme: Tipci Huaci /
Casa del Universo (1992). in Mayorga de
Campos (Valladolid). and Protector 1
(1997), in San Juan de Ortega (Burgos).

Maximo Riol, Oasis (detalles), 2003, acero cortén.
Oasis (detai/s), 2003, Cor-ten steel.

carbono vy acero cortén. Hasta finales de la década de 1990 su lenguaje predominan te ha sido el
de la abstracciébn geométrica derivada del constructivismo, que Riol ha utilizado con bastante fle-
xibilidad y funcionalidad, inclinandose  a veces por el predominio de las estructuras primarias
minimalistas, vy aplicandole otras veces un decidido caracter expresionista.

Para comprender la obra importante vy acusadamente  original que representa a Maximo Riol en
el Parque de Esculturas de Leganés, la monumental composicibn en acero titulada Oasis, cuya
configuracion  recuerda, en efecto, a un jardin de palmeras, hay que considerar que nuestro es-
cultor se viene interesando  por las formas del paisaje aplicadas a la escultura desde que, a fi-
nales de la década de 1980, proyectd su trabajo Bosque de Egeria y desde que en 1990 y en 1991
realizo6 las obras Te espero en la playa y Dialogo, respectivamente para Fuerteventura vy La
Laguna. Eran obras planas y bajas, como grandes tarimas realizadas en acero para situar a ras
del suelo, sobre las cuales se disponian grupos de formas de arboles recortados en plancha de
metal. Sin embargo, fue en 1994 cuando Riol cambié a escala munumentallas formas de sus es-
culturas-paisaje, al realizar en acero un Palmeral, para San Bartolomé de Tirajana (Gran
Canaria), y cuando en el afio 2000 llevd a término el conjunto Palmeras con olor a mujer, en
Santa LuCla de Tirajana (Gran Canaria), auténtico precedente del Oasis (2003) de Leganés, en el
que las palmeras se convierten en pura sugestion formal y compositiva, 0 sea, en altivos vy
curvos volimenes de silueta arborescente, a los que el acero cortén dota de una presencia muy
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José leal. Homenaje al arbol, hierro esmaltado.
Homenaje al arbol, jron.

potente y de una hermosa Yy caracteristica coloracién. Esta obra viene a ser una de las esculturas
publicas mas singulares de Leganés.

De caracter mucho mas sencillo, y de sentido muy diferente, es la otra producciéon de Maximo Riol
en el Parque de Esculturas leganense. Me refiero al Mural del Real Madrid, movida composicion

de once siluetas de futbolistas recortados en chapa de metal y lacados en blanco, representando

la dinamica del juego, que configuran un alargado y decorativo friso.

Ademas de en numerosos enclaves de Canarias y en Leganés, Maximo Riol estd representado con
dos grandes esculturas publicas en la Peninsula, y ambas piezas son de lenguaje y de tema cons-
tructivistas:  Tipci Huaci / Casa del Universo (1992), en Mayorga de Campos (Valladolid), vy
Protector Il (1997), en San Juan de Ortega (Burgos).

Del Homenaje al arbol, a la Sirena de José leal

Un grupo de sencillas y claras esculturas instaladas en Leganés testifican la variada aportacion de
José Leal (Almeria, 1941) al arte de concepcién vy de estilo neofiguartivos. Formado en la Escuela
de Artes y Oficios de su ciudad natal, José Leal esta vinculado con nuestra Villa desde el afio
1982, cuando presentd su obra en la Sala Municipal de Exposiciones leganense. Recorriendo
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From Homenaje al arbol, to Sirena modest figure of a traditional woman ample of the author's neofigurative

by José Leal running over the water, like "sea foam language, with a perfect combination
approaching knowledge", according to of synthesized organic forms and the

The varied contribution to conceptual the sculptor. The sculpture's expressive ornamental value achieved by ab-

and neofigurative art made by José Leal style gives it a heavy presence, despite stracting the figure, which is subjected

(Almeria, 1941) is represented in the its dynamic composition.  Another of to a sharp winding rhythm of diagonal

collection of simple sculptures installed Leal's fountains in Leganés is Tres lines.

in Leganés. Trained at the School of palomas, made in reinforced concrete

Arts and Crafts of his hometown, José and placed in the vicinity of the San

Leal has been involved in the life of Cristébal Chape!. This excellent work

Leganés since 1982, when he exhibited has a clean formal synthesis and pure

his work at the city's Municipal edges. The sculpture's full volumes

Showroom. Anybody visiting the merge into a consistent unit whilst

Sculpture Park will encounter stylised maintaining  a swift rhythm. According

and synthetic works by the artist, such to the artist, his work represents "time

as the poetic and geometric sculpture flying over a water clock".

Homenaje al arbol, in sharp speared

forms cut out of red lacquered Cor-ten José Leal's classical and mythological

steel plate, which, according to the themes are reflected in two other re-

artist, acts as "an air scratcher or wind cent works: Fuente de Grecia, presiding

piercer". For several years, the Plaza de the bucolic Pastor del Agua (1995)

Espafia of Leganés has been presided figure, as an intimist and playful orna-

by a fountain representing libertad, a ment; and Sirena (2000), a good ex-

José Leal, Mujer en libertad, 1994, bronce patinado.
Mujer en libertad, 1994, patinized bronze.

nuestro Parque de Esculturas, el paseante se ira, asi, encontrando con obras suyas tan estilizadas
y sintéticas como el poético y geometrizado Homenaje al arbol, pieza de agudas formas lanceo-
ladas recortadas en plancha de acero cortén lacado en rojo, las cuales -en palabras poéticas del
propio artista- funcionan como "escarbador del aire, penetrador del viento". Asi también, desde
hace bastantes ailos la leganense Plaza de Espaila estd presidida por una fuente en la que se re-
presenta la Libertad, en modesta figura de mujer popular que corre sobre la superficie del agua,
como "espuma de oleaje hacia el conocimiento” -segin explica el mismo escultor-o Se trata de
una estilizacibn muy expresiva, que, pese al dinamismo de su composicion, resulta muy rotunda
de presencia. Otra fuente de Leal en Leganés es la de las Tres palomas, realizada en hormigon ar-
mado y situada en los aledailos de la Ermita de San Cristobal. Estamos ante una obra muy acer-
tada, que destaca por la limpieza de su sintesis formal y por la pulcritud de las aristas de su
dibujo. Se trata de una escultura de volimenes rotundos, que se funden en una consistente
unidad y que simultdneamente  mantienen un alado sentido del ritmo. El artista interpreta esta
composicion suya como "el vuelo del tiempo sobre un reloj de agua".

Asimismo, el gusto que siente José Leal por los temas de la tradicion clasica y mitoldgica se pone
de manifiesto en otras dos obras suyas recientes: Fuente de Grecia, que preside la bucédlica figura
del Pastor del Agua (1995), obra de registro decorativo, pero que resulta intimista Yy graciosa, Yy
Sirena (Z000), escultura bien representativa del lenguaje neofigurativo de su autor, que combina

236



237



y alna a la perfecciéon las formas organicas corporales sinte-
tizadas y la valoraciéon ornamental que implica el hecho de
abstraer las volumetrias de la figura, sometiéndolas, a la
vez, a un acertado y serpeante ritmo de lineas diagonales.

Homenaje a la lengua Espafola. por Aurelio Teno

Aurelio Teno (Minas del Soldado, Cérdoba, 1927) compartio
en su adolescencia la pasion por el arte, su vocacion torera
(llegb a ser novillero) y la practica del deporte (participd en
competiciones  ciclistas). Se form6é como escultor en la
Escuela de Artes y Oficios de su ciudad natal, asi como en
el estudio de Ruiz Olmos y en varios talleres cordobeses de
orfebreria, donde se adiestr6 en las técnicas del disefio, del
grabado y del cincelado. En 1950 se trasladd a Madrid,
donde estudi6 Bellas Artes y practicé una pintura de estilo
expresionista.  Seguidamente residi6 en Paris durante tres
ai'ios, estudiando las artes del grabado. Alli su pintura evo-
luciond hacia la abstraccion. Fue entonces cuando comenzo
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Homenaje a la Lengua Espafiola, by
Aurelio  Teno

As a young man, Aurelio Teno (Minas
del Soldado, Cérdoba, 1927) shared a
passion lor art, bulllighting and cycling.
He was trained as a sculptor at the
School 01 Arts and Crafts 01 his home-
town, as well as at the studio 0l Ruiz
Olmos and several goldsmith  work-
shops in Cérdoba, where he learnt de-
sign, engraving and chiselling. He
moved to Madrid in 1950 and studied
Fine Arts, applying an expressionist
style in his paintings. He then resided
in Paris lor three years to study en-
graving. There, his painting evolved to-
wards abstraction and it was then
when he began creating his particularly
lamous sculptural jewellery. In 1965,
alter visiting central and northern
Europe, he returned to Spain and set
up his workshop in San Esteban del
Valle (Avila).

According to the critic Mario Antolin,
Teno "is a distinct artist who relent-
lessly searches a form 01 personal
beauty, where expression is the key. He
has also carried out important com-
memorative works". These public
sculptures include two Al Quijote mon-
uments, installed in the Washington
Kennedy Center (United States) and in
Buenos Aires (Argentina), in 1976 and
1980 respectively, and A la UNICEF
(1985), in Madrid.

Homenaje a la Lengua Espafiola (2002),
created by Teno in Leganés, shares the
iconography and constructivism 01 his
Al Quijote monuments. The immortal
character created by Cervantes presides
the composition, in a passionate atti-
tude. The Leganés monument to Don
Quijote represents him riding over a
large-scale block which represents
Cervantes's masterpiece, whereas the
other monuments in Washington and

José Leal. Sirena, 2000, resina de
poliester.
Sirena, 2000, polyester resino

Aurelio Teno. Homenaje a la
Lengua Espafiola, 2002, bronce vy
acero cortén.

Homenaje a la Lengua Espafiola, 2002,
bronze and Cor-ten steel.



a realizar sus peculiares joyas-esculturas, con las que ha obtenido tantos éxitos. En 1965, y tras
diversos viajes por el centro y norte de Europa, regres6 a Espafia e instalé su taller en San Esteban
del Valle (Avila).

Segun escribio el critico Mario Antolin, Tena es un "artista de diferenciada personalidad, bus-
cador incansable de una personal belleza, en la que la expresividad es protagonista esencial.
También ha realizado importantes obras conmemorativas". Entre esas obras de escultura publica
sobresalen los dos monumentos que ha dedicado Al Quijote, instalados en el Kennedy Center de
Washington (Estados Unidos) y en la ciudad de Buenos Aires (Argentina), respectivamente en
1976 y en 1980, y el erigido en Madrid A la UNICEF (1985).

El Homenaje a la Lengua Espafiola (2002) realizado por Tena en Leganés conecta directamente
con los citados que dedicd Al Quijote, tanto en iconografia como en ideacién constructiva. Aqui
también el inmortal personaje cervantino corona la composicién, en actitud enardecida, aunque
en el monumento de Leganés Don Quijote cabalga sobre un blogue de gran formato que representa
sumariamente el volumen impreso de la obra cumbre de Cervantes, mientras que en los memo-
riales de Washington y de Buenos Aires el Caballero de la Triste Figura -acompafiado de
Rocinante- aparece instalado sobre una gran roca semi preciosa, de la que parece proceder y de la
gue trata de desprenderse. Son esculturas de modelado expresivo muy directo y de mentalidad
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Buenos Aires place the "Caballero de la
Triste Figura", accompanied by
Rocinante, on a large semi-precious
stone, from which he simultaneous
emerges and attempts to escape. The
sculptures are modelled in very direct
terms and have a Baroque touch. They
display Teno's flaring imagination and
temperamental  personality. In the
words of the poet and art critic José
Hierro, his style may be defined as "a
sign of rebellion against the aseptic and
conformist nature of today's art". The
language used by the artist in his sculp-
tures and jewellery approaches neofig-
uration. As commented by the art critic

formal elements and material resources
taken from the abstracto

The mural Ronda para encuentros
felices and Bailarina, by Justo
Barboza

Born in San Juan, Argentina, in 1938,
the draftsman, engraver, graphic de-
signer and sculptor Justo Barboza
began his career in Spain in 1977 and
eventually acquired Spanish nationality
in 1981. Since 1982 he has regularly
contributed illustrations to Madrid's
"Informaciones" and "El Pais" newspa-
pers. He has also worked as an illus-

Manolo Conde, "the unnecessary de-
bate between abstraction and figura-
tion is perfectly synthesized in Aurelio
Teno's exquisitely clear work, including
his sculptural jewels and his lacerating
and screaming ironwork". In fact, Teno
usually tones down the figurative with

trator for the publishing companies
Anaya, Salvat and Espasa Calpe, and
for many literary magazines, such as
"Revista de Occidente", "Cuadernos
Hispanoamericanos", "Telos",
"Claves", and "Saber leer". He is a
very socially committed artist and has

Justo Barbaza. Ronda para encuentros felices, 2002, hierro
Ronda para encuentros felices, 2002, polychrome iron.

policromado.

barroca, que muestran la imaginacion encendida vy el caracter temperamental de Tena. cuyo estilo
puede entenderse -como dijo el poeta y critico de arte José Hierro- como "un gesto de rebeldia
frente a lo aséptico y conformista del arte de hoy". EIl lenguaje del conjunto de la estatuaria de
este escultor-orfebre se sitia en los dominios de la neofiguracion, pues -segin observd el critico
de arte Manolo Conde- "el problema entre abstraccion vy figuracion, tan debatido como innece-
sario, encuentra en la obra exquisita y clara de Aurelio Tena, en sus joyas escultdricas, en sus hie-
rros lacerantes y gritadores, una sintesis perfecta”. En efecto, generalmente Tena atempera lo
figurativo con sintesis formales y con recursos matéricos tomados de la abstraccion.

Mural Ronda para encuentros felices, y Rectdngulo, de Justo Barbaza
Nacido en San Juan, Argentina, en 1938, el dibujante, grabador, disefiador
Justo Barbaza comenzd a darse a conocer en Espafia en 1977, adquiriendo la nacionalidad es-
pafiola en 1981. Desde 1982 ha sido colaborador habitual con sus ilustraciones para textos de
opinion en los diarios madrilefios "Informaciones" y "El Pais", realizando asimismo dibujos
destinados a la ilustracion para las editoriales Anaya, Salvat y Espasa Calpe, entre otras, y para
numerosas revistas literarias, como "Revista de Occidente”, "Cuadernos Hispanoamericanos",
"Telas", "Claves", y "Saber leer". Ha mantenido siempre una actitud de artista comprometido

socialmente, y ha colaborado con ACSUR, Comisién Espafiola de Ayuda al Refugiado y Unicef.

grafico y escultor
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Esta actitud militante es una de las claves para la com-
prension del conjunto de su obra.

Comenzd a exponer en Buenos Aires en 1968 su Bestiario y
sus versiones acerca de Topicos y creencias sobre la iden-
tidad y la accién, e inmediatamente  después sus interpreta-
ciones graficas Sobre verdugos vy perversiones, titulos bien
indicativos de sus inquietudes humanitarias y de su actitud
cultural permanentemente  critica. Entre sus exposiciones
personales celebradas en Espafia, destacariamos la inicial de
sus Dibujos en la galeria Tiempo (El Escorial, 1977), la de
sus Aguafuertes, en La Mandrdgora (Madrid, 1979), la de sus
Dibujos y Estampas, en la Casa del Brasil (Madrid, 1981), la
de sus llustraciones y Aguafuertes, en el Museo Municipal
Bello Pifieiro (Ferrol, 1986), la de sus Dibujos de prensa vy
Esculturas, en la galeria Dionis Bennassar (Madrid, 1995), y
la de sus Estampas (xilografias y monotipos), en la galeria
Brita Prinz (Madrid, 1997), todas ellas muy expresivas de
los diferentes vy, al propio tiempo, interrelacionados  domi-
nios artisticos por los que discurre su trabajo.

Justo Barboza estd representado en el Parque de Esculturas
de Leganés con Ronda para encuentros felices (2002).

Se trata un mural muy original, de gran formato (150 metros
cuadrados), concebido como una gran ilustracion en relieve,
y destinado a sensibilizar, a humanizar, el espacio muerto
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collaborated with ACSUR, Comision
Espafiola de Ayuda al Refugiado, and
Unicef. His militant attitude is one of
the keys to understanding his work.

His initial exhibitions in Buenos Aires in
1968 represented Bestiario and Topicos
y creencias sobre la identidad y la ac-
cién, and later his graphic interpreta-
tions of Sobre verdugos y perversiones.
The titles clearly indicate his humani-
tarian concerns and permanent criti-
cism. In Spain, he held a Dibujos
exhibition in the Tiempo Gallery (El
Escorial, 1977), Aguafuertes in La
Mandragora (Madrid, 1979), Dibujos y
Estampas in Casa del Brasil (Madrid,
1981), llustraciones y Aguafuertes in
the Bello Pifieiro Municipal Museum
(Ferrol, 1986), Dibujos de prensa y
Esculturas in the Dionis Bennassar
Gallery (Madrid, 1995), and Estampas
(xylographs and monotypes) in the Brita
Prinz Gallery (Madrid, 1997). All of
these exhibitions are a very good ex-
ample of his varied and interrelated
artistic styles.

Justo Barboza is represented in the
Leganés Sculpture Park with Ronda
para encuentros felices (2002).

This original and large-scale mural (150
square metres) is conceived as a huge
relief illustration, to humanise the
empty space leh behind by three walls
that were removed from Plaza de la
Tahona. According to Barboza, the
mural represents a festive and enjoy-
able walk though the city of Leganés,
during which various historical monu-
ments and works held by the Sculpture
Park appear in rapid succession: "It is
easy to remember places in Leganés
from its sculptures, gardens and foun-
tains. We also remember routes, cross-
ings and meeting points. Using
coloured iron plates, platens and small
squares, this mural reflects the

Eduardo Carretero, Bustos de
Alberti y de Celaya, 2000-2003,
bronce patinado.

Bustos de Albert; y de Celaya, 2000-
2003, patinized bronze.



que dejaban tres medianerias en la Plaza de la Tahona. En opinion del propio Barbaza, se trata de
un mural de intencién festiva, gozosa, plasmado como un paseo a través de la Villa de Leganés,
paseo en el que van apareciendo Yy se van sucediendo rapidamente diferentes monumentos histo-
ricos y obras de su Parque de Esculturas: "Recordar lugares de Leganés no es dificil, porque nos
orientan esculturas, jardines y fuentes. Retenemos también trayectos, cruces, encuentros ... Con
planchas de hierro coloreadas, pletinas y cuadradillos hemos realizado un mural para Leganés es-
bozando algunos de sus monumentos histdricos, intercalando colores festivos, perfilando la si-
lueta de una sirena, caballos de multiples cabezas, el musico tenaz al pie de la ventana ... Segln
se puede ir pronosticando, el porvenir de Leganés sera una fiesta".

Bustos de Alberti y de Celaya. por Eduardo Carretero

Nacido en Granada en 1920, Eduardo Carretero Ferré se formd artisticamente en su ciudad natal.
Desde su juventud trabajé en proyectos de escultura integrada en la arquitectura, campo en el que
ha ido dejando lo mas significativo de su obra. Asi lo atestigua la noble estatuaria de tipo histo-
ricista realizada para la decoracion del Colegio Mayor Isabel la Catolica, conjunto por el que fue
galardonado por la Universidad de Granada. Asimismo son conocidas sus esculturas ornamen-
tales para la Iglesia de San Francisco Javier, en Pamplona, y para el Instituto Nacional de
Colonizacion en Madrid. Tiene, ademds, escultura puablica en las ciudades de Salamanca,
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historical monuments of Leganés, inter- Church, Pamplona, and in the Instituto Sculpture Park, were made in this later,

spacing festive colours, outlining a mer- Nacional de Colonizacién, Madrid. His mature style. These commemorative
maid, multiple-head horses, a public sculpture is exhibited in the cities works also reflect the sculptor's ability
determined musician in front of a of Salamanca, Almeria, Jaén, Talavera, to convey the psychological value of
window ... gradually building up the Lérida, Pamplona and Badajoz. portrait  art.
idea that the future of Leganés shall be
one enjoyable event". Eduardo Carretero soon learnt to Espiral, by Enrique Salamanca

model and carve in a traditional and
Busts of Alberti and Celaya, academic manner. From the start, he Despite the drawing lessons received in
by Eduardo Carretero also focused on the play of volumes, private academies, Enriqgue Salamanca

subjecting the forms of verist figuration (Cédiz, 1943) is a self-taught artist. He
Born in Granada in 1920, Eduardo to the intrinsic importance of volu- began painting before turning to sculp-
Carretero Ferré was trained as an artist metric and three-dimensional  values. ture and eventually based most of his
in his hometown. He soon worked on Carretero participated with this genre work on public sculpture projects,
sculpture projects integrated into archi- of work in the | Spanish American often developed as fountains and occa-
tecture, a field which contains his most Biennial of Madrid (1951), the first in sionally as monumental  public works. In
significant works. A good example is Spain to gather realist painters and 1959 Enrique Salamanca became a
the historicist statue created to decorate sculptors and avant-garde artists. Later member of the "Nueva Figuracion”
the Isabel la Catdlica Hall of Residence, on, his figurative language gradually group. His training as a draftsman from
for which he was rewarded by the evolved into a form of expressionism. 1960 onwards included an examination
University of Granada. Other well- The two portrait busts of the poets of geometric forms and constructive
known works include the ornamental Rafael Alberti and Gabriel Celaya, space as substantial plastic elements.
sculptures in the San Francisco Javier which represent him in the Leganés Whilst in Madrid between 1962 and

Enrique Salamanca.  Galaxia espiral aurea (detalle), 2002, acero cortén vy
acero inoxidable.
Galaxia espiral aurea (detail} , 2002, Cor-ten steel and stainless steel.

Almeria, Jaén, Talavera, Lérida, Pamplona y Badajoz. En su juventud Eduardo Carretero aprendid
a modelar y a tallar dentro de una escultura entendida a la manera tradicional, académica. Pero
desde sus comienzos supo también prestar una atencion prioritaria al juego de los volimenes, su-
peditando la descripcion de las formas de la figuracion verista a la importancia intrinseca de esos
valores volumétricos, tridimensionales.  Siguiendo esta linea, Carretero participé en la 1 Bienal
Hispanoamericana, = Madrid (1951), en la que por primera vez en Espafia convivieron pintores yes-
cultores realistas con artistas de las vanguardias. Mas adelante, su lenguaje fielmente figurativo
cobré renovado vigor al ir aplicandole ciertos elementos de caracter expresionista. Dentro de ese
segundo estilo, el de su madurez, produjo los dos bustos retrato de los poetas Rafael Alberti y
Gabriel Celaya con los que esta representado en el Parque de Esculturas de Leganés, obras con-
memorativas en las que asimismo se evidencia la facilidad del escultor para la captacién psicolo-
gica propia del género del retrato.

la Espiral, de Enrique Salamanca

Aungue se formd como dibujante en academias particulares, Enrique Salamanca (Cadiz, 1943)
puede considerarse como un artista autodidacta, que practicd la pintura antes que la escultura, y que
Ultimamente ha fijado la mayor parte de su trabajo en proyectos de escultura publica, desarrollados
muchas veces como esculturas-fuentes, y en otras ocasiones como obra publica de escala monu-
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mental. En 1959 Enrique Salamanca se hizo miembro del grupo Nueva Figuracion. Al comenzar sus
estudios de delineante en 1960, empezé a configurarse una de sus caracteristicas: el interés por las
formas geométricas y por el espacio constructivo como elementos plasticos sustanciales. Residente
en Madrid entre 1962 y 1966, Enrique Salamanca realizé una pintura figurativa de tipo expresionista
y de intenciones matéricas, que no acababa de convencerle. Entre 1966 y 1971 vivié en lbiza.
Surgieron entonces sus primeras esculturas disefiadas como maquinas cinéticas. Se trataba de obras
concebidas como construcciones geométricas de cierto registro ingenieril. Asi lo testifican sus pri-
meros "moviles"”, que realizd en aluminio, y sus primeros ensayos sobre cintas infinitas. Hacia 1970
fijo su atencion en el ordenador como instrumento del trabajo artistico. En el curso 1969-1970 tomd
parte en el segundo Seminario de generacion automatica de formas plasticas que organizé la
Universidad Complutense de Madrid, ciudad a la que se volvié a trasladar en 1971. A partir de en-
tonces se preocupa de incorporar a la escultura los materiales plasticos, la luz eléctrica y diferentes
métodos de movimiento real, asi como de instalar su obra en espacios publicos urbanos.

Entre su numerosa obra publica, cabe destacar las siguientes piezas: Poliedros en los circulos
(1975), en acero inoxidable y con cinética a motor, situada en Hidroeléctrica Espafiola, calle
Ayala, Madrid; la muy bella composicion cubica de Cilindros en el espacio (1977), en acero in-
oxidable, situada en el Centro Azca, en Madrid; Poliedros en los circulos del triedro (1988), acero
inoxidable y cinética a motor, situada en la Plaza del Ayuntamiento de Coslada; Banda en los
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1966, Enrigue Salamanca beca me in-
volved in figurative painting, with a
touch of expressionism and materi-
alism, which nevertheless failed to sat-
isfy him. In Ibiza, between 1966 and
1971, he made his first kinetic machine
sculptures, conceived as geometric en-
gineering constructions. An example
are his aluminium "mobiles” and inves-
tigation of infinite strips. Towards 1970
he focused on the computer as an
artistic tool. During the 1969-1970 ac-
ademic year he too k part in the second
Seminario de generacién automatica de
formas plasticas, organised by the
Complutense  University of Madrid.
After returning to Madrid in 1971, he
incorporated  plastic materials, electrical
light and various forms of real move-
ment into his sculpture, and installed
his work in public city spaces.

His numerous public works include
Poliedros en los circulos (1975), made
in stainless steel with motor kinetics

Enrique Salamanca, Galaxia
espiral aurea (detalle), 2002,
acero cortén y acero inoxidable.
Galaxia espiral aurea (detail), 2002,
Cor-ten steel and stainless steel.

circulos (1988), acero cortén y acero inoxidable, situada
en el Parque Tierno Galvan, de Madrid; Banda infinita
en la pirdmide (1991), acero situado en el cinturén vial
de Palma de Mallorca; Ventana buscando el mar (1994),

acero corten, acero inoxidable y recorrido de agua, si-
tuada en Puerto de Andratx, Mallorca; A la diosa Tanit
(1997), acero cortén y acero inoxidable, situada en la
Glorieta Santa Eulalia, en lbiza; Dobles pentagonos

reales ilusorios (1999), acero inoxidable, erigida en la
carretera Vitoria-Pamplona; y el monumental Arco en
pentdgono/Homenaje a Garcla Lorca (1999), acero
cortén y acero inoxidable, levantado en el Parque
Palomeras, de Madrid.

La pieza de formato monumental con la que Enrique
Salamanca estd representado en el Parque de Esculturas
de Leganés, es la titulada Galaxia espiral &urea (1992),
que estd integrada por un semicirculo de seis cilindros
de acero cortén y por una gran banda espiral de acero
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and located in Hidroeléctrica Espafiola,
calle Ayala, Madrid; the beautiful cubic
composition  Cilindros en el espacio
(1977), made in stainless steel and 10-
cated in Centro Azca, Madrid; Poliedros
en los circulos del triedro (1988), made
in stainless steel with motor kinetics
and located in Plaza del Ayuntamiento,
Coslada; Banda en los circulos (1988),
made in Cor-ten steel and stainless
steel and located in Parque Tierno
Galvan, Madrid; Banda infinita en la
piramide (1991), a steel structure 10-
cated along the traffic belt of Palma de
Mallorca; Ventana buscando el mar
(1994), made in Cor-ten steel and
stainless steel with a water system and
located in Puerto de Andratx, Mallorca;
A la diosa Tanit (1997), made in Cor-
ten steel and stainless steel and located
in Glorieta Santa Eulalia, Ibiza; Dobles

along the Vitoria-Pamplona  road; and
the monumental Arco en pentdgono /
Homenaje a Garcia Lorca (1999), made
in Cor-ten steel and stainless steel and
erected in Parque Palomeras, Madrid.

The monumental piece representing
Enrigue Salamanca in the Leganés
Sculpture Park is Galaxia espiral Aurea
(1992), consisting of a six-cylinder
semicircle in Cor-ten steel with a wide
spiral strip of stainless steel, crowning
and wrapping up the cylinders. This in-
tentionally cold and harmonious archi-
tectural work of art is arranged at the
centre of a large square in the Parque
Polvoranca residential area. It is works
of this type which reflect the past and
current influence of Eduardo Chillida's
landscape sculptures on many post-
modern Spanish sculptors who examine

San Nicasio, by Miguel Zapata

The painter, engraver and sculptor
Miguel Zapata (Cuenca, 1940) is a to-
tally unique Spanish artist due to his
particular  definition, techniques and
style. He began studying Architecture
and later studied Arts and Medicine,
travelling through Europe, North Africa
and the United States. His work defines
him as a very special painter who, liter-
ally, paints in relief. Since his early
artistic career, Zapata wished to inte-
grate the arts and, in 1958, he painted
murals on the pendentives of the
Merced de Huete Church (Cuenca). He
later designed and directed the remod-
eling and integration of the facades of
the Provincial Museum of Cuenca
(1982). Between 1964 and 1979 he
resided in Paris, where he Joined the

pentagonos reales ilusorios (1999),
made in stainless steel and erected

"engineering”  sculpture, as a construc-
tion of natural space.

Spanish drama group La Carraca, estab-
lished in the Aux Trois Baudes theatre,

Miguel Zapata, San Nicasio, 2000, bronce patinado.
San Nicasio, 2000, patinized bronze.

inoxidable que los corona Yy relaciona en un todo. Se trata de una pieza de caracter arquitectonico,

intencionadamente  fria y armonica, dispuesta en el centro de una de las grandes plazas de la ur-
banizacion del Parque Polvoranca. En obras de este tipo se advierte el influjo que la escultura-pai-

saje de Eduardo Chillida ha ejercido -y sigue ejerciendo- sobre muchos escultores espafioles
posvanguardistas  que investigan sobre como realizar proyectos de escultura “ingenieril”, o0 sea,
sobre escultura concebida como construccion de los espacios de la Naturaleza.

San Nicasio, por Miguel Zapata

El pintor, grabador y escultor Miguel Zapata (Cuenca, 1940) es un caso aparte, un creador sin-
gular en nuestra escena artistica por su concepto, por sus técnicas Yy por su estilo. Iniciado en la
Arquitectura, ha cursado estudios de Filosofia y Letras y de Medicina, y ha viajado por Europa,
Norte de Africa y Estados Unidos. Por el caracter de su trabajo, su personalidad se podria definir
como la de un pintor muy especial que, literalmente, pinta en relieve. Desde su primera etapa de
artista profesional, Zapata se ha interesado por la integracion de las artes. Asi, ya en 1958 rea-
liz6 pinturas murales sobre las pechinas de la Iglesia de la Merced de Huete (Cuenca), y mas ade-
lante disefiaria y dirigiria los trabajos de remodelacion e integracién de las fachadas exteriores
del Museo Provincial de Cuenca (1982). Entre 1964 y 1979 residio en Paris, donde se integraria
en el grupo de teatro espafiol La Carraca, afincado en la sala Aux Trois Baudes, compafiia para
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la que realiz6 decorados y figurines. En 1979 colaboré en la Catedra de Analisis de Formas de la
Escuela de Arquitectura de Madrid. Su practica del grabado la desarrollo6 en Estados Unidos, a
partir de 1986, en la Peregrim Press, de Dallas, ciudad en cuya Hockaday School fue profesor re-
sidente de Artes Plasticas en 1988. Sus primeros trabajos de escultura propiamente dicha datan
de 1990, y los llevd a cabo en Madrid, en la fundicion de los Hermanos Fernandez y en la de
Leoncio Garcia, donde asimilé técnicas artesanas Yy procedimientos expresivos de la escultura
modelada para ser fundida en bronce. Su pintura combina de manera sorprendente e integradora
la gestualidad libre y la fuerza del trazo propias del expresionismo abstracto, con la figuracién
clasicista de la estatuaria de la Antigiedad grecorromana, del Renacimiento y del Manierismo.
Asimismo utiliza frecuentemente motivos arquitectonicos como temas de su obra pictérica. En
realidad, su arte viene a ser una especie de pintura esculpida. Para ello Zapata utiliza fuertes ta-
bleros como soporte pictorico, y sobre ellos va disponiendo diferentes niveles de materias ma-
leables con las que modela en relieve muy diversos elementos figurativos tomados de la pintura,
la escultura y la arquitectura clasicas. Una vez secadas esas capas de materia, sobre ellas pinta,
en colores violentos vy contrastados, formas abstractas, signos gestuales, letrimos vy cifras mate-
maticas, obteniendo una obra tan bella, original e impactante como expresiva.

En su escultura figurativa realizada en bronce, de lenguaje entre clasicista y expresionista, des-
tacan las sensuales calidades tactiles del modelado, asi como la utilizacion de relieves sobre
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las amplias superficies planas que él gusta disponer en
buena parte de las formas, y también la concepcion y com-
posicion muy unitaria de los volimenes, Yy asimismo la
manera de acabar la obra empleando péatinas de muy di-
verso colorido, que acentlan el criterio fuertemente picto-
ricista que Zapata mantiene sobre su arte. Todo ello se
comprueba en la escultura que el artista tiene en Leganés,
dedicada a representar al legendario obispo y mértir San
Nicasio (Z000), con su altiva figura mitrada envuelta en
una capa pluvial que configura una especie de cono pro-
tector, en cuya curva superficie el escultor ha dispuesto
franjas de relieves con escenas de la Pasi6on y con la cono-
cida imagen exterior de la ermita que este santo tiene en
la Villa leganense, obra del arquitecto neocldsico Ventura
Rodriguez. Se trata, pues, de una estatua de clara funcién
monumental, que documenta publicamente y en lenguaje
de hoy una de las devociones mas antiguas y acrisoladas
del santoral local.
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and contributed sets and costume de-
signs. In 1979 he worked with the

€ hair for the Analysis of Form at the
Madrid School of Architecture. From
1986 onwards he practiced engraving
in the United States, working for
Peregrim Press in Dalias, and became a
resident professor of Plastic Arts at the
Dalias Hockaday School in 1988. His
first sculptures, strictly speaking, were
created in 1990 in Madrid, at the
Hermanos Fernandez and Leoncio
Garcia foundries, where he learnt ar-
tisan techniques and procedures for the
bronze-casting of modelled sculpture.
His painting is a surprising combination
of free movement and bold abstract ex-
pressionism, reflecting the classical fig-
uration of ancient Greek and Roman
statues, Renaissance and Mannerism.
He also frequently bases his paintings
on architectural motifs. In fact, his art is
a kind of sculpted painting. To do this,
Zapata uses strong boards to support
his paintings, which he covers in dif-
ferent layers of malleable materials
modelled in relief as figurative elements
of classical painting, sculpture and ar-
chitecture. Once these layers of mate-
rial have dried, he paints over them in
violently contrasting colours, using ab-
stract forms, gestures, letters and
mathematical figures, to create a beau-
tiful, original, powerful and expressive
work of arto

His figurative bronzes, partly classical
and partly expressionist, are modelled
in sensual and tactile terms and include
reliefs arranged over the wide flat sur-
faces present in much of the artist's
work. They also apply a very unitary
definition and composition of volume
and a multicoloured  patina finish, high-
lighting the strong pictorial component
of Zapata's work. An example of this is
the artist's sculpture in Leganés, repre-
senting the legendary bishop and
martyr San Nicasio (2000) The haughty

Miguel Zapata, San Nicasio
(detalle), 2000, bronce patinado.
San Nicasio (detai/), 2000, bronze.



Andrés Rabago. Mujer de la luz, 1999,
bronce.
Mujer de la luz, 1999, bronze.

Mujer de la Luz y Cervantes, por Andrés Réabago (OPS)

Una de las obras mas singulares del Parque de Esculturas de Leganés es la titulada Mujer de la
Luz (1999), un bronce neofigurativo de formas, volimenes y planos muy puros, dibujados con
una fina e incisiva linea de arista, modelados con economia vy sencillez ejemplares, y acabados
con una policromia acertadisima, que sensibiliza de manera muy especial al conjunto de la
pieza, al tiempo que acusa el lenguaje novedoso Yy rigurosamente actual de su autor. Este es el di-
bujante y pintor Andrés Rabago Garcia (Madrid, 1947), muy conocido por sus diferentes pseu-
dénimos: OPS, El Roto, Jonas, Ubul .. En esta suerte de simbolico, particular y muy sensible
homenaje a la mujer popular, a las mujeres de Leganés, las cuales dan a luz y aportan luz y co-
lorido ala vida diaria con las obras de sus manos, Andrés Rabago muestra su perfil de honda ter-
nura y ese estado de gracia en que se mueve siempre que dibuja, ya sea en sus vifietas criticas
mas inteligentes y feroces, ya sea en sus disefios mas misteriosos Yy poéticos. Esta particular
Mujer de la Luz tiene en su figura de formas atarugadas, en su actitud elemental y en su porte
humilde y detenido un punto de excentricidad surrealista, y también algo (o mucho) de ese mis-
terio magico y conmovedor que se expresa calladamente en las distanciadas, absortas y hermé-
ticas figuras de gentes cotidianas que pintaba Balthus, autor culminante del realismo magico, o,
si se prefiere, realismo de precision o realismo de foco fino.

251



252

mitered figure, wrapped in a raincoat
as a kind of protective cone, has relief
strips along its curved surface depicting
the Passion and the outside of the
saint's famous chapel in Leganés, built
by the neoclassical architect Ventura
Rodriguez. The statue is clearly monu-
mental and exhibits one of the city's
oldest and purest worships in modern
day language.

Mujer de la Luz and Cervantes,
by Andrés Réabago (OPS)

One of the most outstanding works
held in the Leganés Sculpture Museum
is Mujer de la Luz (1999), a neofigura-
tive bronze with very pure forms, vol-
umes and planes, drawn with a very
fine and incisive edge, simply modelled
with an excellent polychrome finish.
The entire work gives off a very special
feeling and highlights the author's in-
novative and modern language. The
draftsman and painter Andrés Rabago
Garcia (Madrid, 1947), is best known
by his various pseudonyms: OPS, El
Roto, Jonas, Ubu ... His work is a sym-
bolic and perceptive tribute to the tra-
ditional women of Leganés, who give
the gift of life and enlighten daily life
with their handwork. Andrés Réabago
reflects the tender side of his character
and the state of grace always present
in his drawings, whether in his sharp
critical vignettes or in his mysterious
and poetic designs. The rough and
basic figure of Mujer de la Luz, humble
and quiet, has a touch of surrealist ec-
centricity and a large amount of the
magic and moving mystery surrounding
the distant, engrossed and hermetic
daily characters depicted by Balthus,
the best example of magical realism,
also known as the realism of precision
or finely-focused realism.

Andrés Rabago soon became known as

Andrés Rabago, Mujer de la luz,
1999, bronce.
Mujer de la luz, 1999, bronze.



Andrés Rébago, Cervantes, 1998, bronce Y
acero cortén.
Cervantes, 1998, bronze and Cor-ten steel.

Andrés Rabago se dio a conocer muy pronto como dibujante en La Estafeta Literaria y en la re-
vista humoristica La Codorniz, pasando luego a Hermano Lobo y Cuadernos para el Didlogo, asi
como a sus colaboraciones en los periddicos madrilefios Diario 16, El Independiente  y, actual-
mente, en El Pais. En su bibliografia cuentan libros tan interesantes como Los hombres vy las
moscas (1971), Bestiario (1989) y Habas contadas (1994). También ha realizado escenografias
para teatro, y un cortometraje de dibujos animados. De su pintura el critico Mario Antolin es-
cribié que se trata de "una obra de aparente caracter ingenuista, que denota un conocimiento in-
frecuente de la historia de la pintura, y en la que nos ofrece su personal concepto critico, lirico
y surreal, impregnado de inteligencia y de belleza”. Y Rosa Olivares ha visto en su obra "con-
tradiccion, perversidad y dualidades opuestas. Casi siempre lo vivo frente a lo muerto".

Hay una segunda escultura de OPS en Leganés, la dedicada a Cervantes (1998): un busto de
bronce, de dibujo elemental y cortante, y de volimenes rotundos, busto que se dispone sobre un
plinto "monumental” de acero cortén que se configura como un volumen librario, en cuyo lomo
se puede leer "Este es Cervantes”, titulo que actualiza ciertas resonancias surrealistas. Se trata,
en esta ocasion, de un popular y divertido homenaje escultérico, en cuyo tono directo y jocoso
no deja de translucirse un extrafio sinsabor, que parece -0 se adivina- critico. En cualquier caso,
Réabago aprovecha la idea de monumento para identificar en él "gloriosamente” al autor con su
propia invencion literaria, base de su participacion en la vida de la fama.
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Sirena alada Yy Busto de Antonio Garcia Gil,
por Wenceslao Jiménez

La escultura rotunda de Wenceslao esta representada en di-
ferentes ambitos publicos leganenses, lo que bien se merece
este artista por el interés estético y por la excelencia técnica
de sus trabajos, asi como por su remarcable colaboracién
como fundidor en diversos monumentos y proyectos artis-
ticos de esta Villa. En nuestros comentarios a las obras que
integran el Museo de Escultura de Leganés, ya hemos dado
noticia biografica de Wenceslao Jiménez, asi como claves
de su lenguaje. Aqui ofrecemos ahora opiniones sobre su fi-
liacion clasicista y sobre su interés como autor de retratos,
al hilo de subrayar las calidades de dos piezas suyas inte-
gradas en el circuito de nuestro Parque de Esculturas. Se
trata de dos obras de formato mediano, pero muy expre-
sivas del concepto escultérico y de la valia de su autor
como broncista.
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a draftsman for his contributions to La
Estafeta Literaria and the humorous
publication La Codorniz. He also
worked for Hermano Lobo and
Cuadernos para el Didlogo and collabo-
rated with the Madrid press in Diario
16, El Independiente and El Pais, where
he currently works. His bibliography in-
eludes the interesting works Los hom-
bres y las moscas (1971), Bestiario
(1989) and Habas contadas (1994). He
has also designed theatre sets and
filmed a short cartoon strip. The critic
Mario Antolin described his paintings as
"apparently naive, with an unusual
awareness of art history; the artist gives
us his critical, lyrical and surreal opinion,
impregnated with intelligence and
beauty". According to Rosa Olivares, his
work denotes" contradiction, depravity
and opposing dualities; it is nearly al-
ways a matter of life and death".

OPS has a second sculpture in Leganés
dedicated to Cervantes (1998): a
bronze bust, in a basic and sharp out-
line, with full volumes, arranged on a
"monumental” Cor-ten steel plinth in
the shape of a book, engraved with the
slightly surrealist title "Este es
Cervantes" on its spine. The work is a
popular and humorous sculptural
tribute, which directly and jokingly
leaves a strange, somewhat critical,
sadness. In any case, Rabago uses a
monument to “glorify" the author with
the literary masterpiece that became
the source of his fame.

Sirena alada and Busto de Antonio
Garcia Gil, by Wenceslao Jiménez

Wenceslao's sculpture is represented in
different public areas of Leganés. The
city has rewarded the artisl's aestheti-
cism and technical perfection, as well
as his valuable cooperation in the
casting of various monuments and

Wenceslao  Jiménez, Busto de
Antonio  Garcia Gil, 2003, bronce.
Busto de Antonio Garcia Gil, 2003,
broze.



Wenceslao Jiménez, Sirena alada, 2001, bronce
patinado
Sirena alada, 2001, patinized bronze.

La Sirena alada confirma la lealtad de Wenceslao con la tradicion de la escultura clasica.
Inclusive por su propio titulo conecta con la poética mitolégica grecorromana, Yya que la repre-
sentacion de la sirena reunia los iconos de las humanizadas semidiosas de las aguas y de los pa-
jaros monstruosos. Pero, ademas de ese enlace explicito con la memoria colectiva de nuestra
tradicién, esta escultura pone de manifiesto el posicionamiento  estético de Wenceslao, quien
siempre ha reafirmado en su préctica su identificaciobn con determinados céanones del arte clésico,
y su decisién de asumirlos en sus ideas y en su estilo. El desnudo (en especial, el torso desnudo),
la animalistica y el retrato son los géneros a cuyo través se desenvuelve la trayectoria de este es-
cultor granadino que vive en Castilla. Y el lenguaje en que se expresa es sintético en las formas,
rotundo en los volimenes, y sencillo en la composicion. El resultado es el que comprobamos en
su Sirena alada de Leganés: una escultura de cuerpo potente y sensual, dotado de unas propor-
ciones extraordinariamente  armonicas, Yy de configuracion fuerte, apretada, "pesada” (es decir,
portadora de la virtud tradicional de la "pesantez" escultorica), pero cuya equilibrada y original
composicion en el espacio le confiere un alado sentido de la suspension y un ritmo perfecto en
Su quieta actitud.

Asimismo, esa perfecta quietud o ponderacion clésica alienta en el estupendo bronce que
Wenceslao ha dedicado al Busto de Antonio GarGla Gil, que, en mi opinién, es una de las obras
maestras de la abundante estatuaria retratistica en Leganés, junto a las piezas del maestro clasico
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artistic projects. Biographical details of grates into his ideas and style. The tra- standing feature of this bronze portrait

Wenceslao Jiménez, as well as the key jectory followed by this sculptor from bust is the strong presence of the char-

components of his language, are de- Granada, who now lives in Castilla, acter depicted. The sculpture is so for-

scribed in the section on the Leganés covers nude torsos, animals and por- mally true and deeply characterised

Sculpture  Museum. His classical style traits. His language is synthetic, full and that it perfectly reflects the model,

and portraits are examined below, simple, exemplified in the Sirena alada even if his identity is unknown. It is not

highlighting  the qualities of two of his in Leganés: a strong and sensual body, merely a portrait but a deeply human,

Sculpture Park works. Despite their in extraordinarily ~ harmonious propor- vital and even spiritual effigy of aman

medium size, the bronzes are a very tions, with a powerfully tight and of our times. The portrait is both in-

good example of the author's percep- "heavy"  presence in the traditional timist and strongly moralistic, as a re-

tion of sculpture and of his bronze- sense, but whose balanced composition sult of its sharp, calligraphic and

casting skills. in space provides a winged suspension incisive [ines. This authentic, current
and a quiet rhythmic attitude. and permanent portrait jncludes

Sirena alada confirms Wenceslao's alle- Wenceslao amongst Spain's most verist

giance to classical sculpture. Its very This calm or classical pensiveness is also figurative sculptors, led by the bronzes

titte is a connection to Greek and present in Wenceslao's bronze Busto de of Antonio Lépez and of the Paco and

Roman mythology, since the mermaid Antonio  Garcia Gil which is probably Julio Lépez Hernandez brothers.

represented a humanized half-goddess one of the masterpieces of the city's

of the sea and of bird monsters. Apart abundant portrait statues, together

from these traditional ~memoirs, the with the classical master Victorio

sculpture reveals Wenceslao's aesthetic Macho (Dolores Ibarruri, Pasionaria)

stance: his constant reference to and the young artist Adrian Carra

canons of classical art which he inte- (head of Carmelo Bernaola). The out-

Ana Luisa 8enitez, Monumento a Pablo Casals, 2002, bronce patinado.
Monumento a Pablo Casa/s, 2002, patinized bronze.

Victoria Macho (su Dolores Ibarnzri, Pasionaria) y del joven Adrian Carra (su cabeza de
Carmelo Bernaola). En este broncineo busto-retrato que comentamos, lo primero que impone es
la fuerte presencia que alcanza la efigie del personaje retratado. Aunque no conociéramos la
imagen del efigiado, esta escultura es tan veraz formalmente vy tan clara y tan profunda en su
caracterizacion, que no nos cabe duda de su fidelidad total al modelo. Este no es un retrato de
apariencias, sino la efigie profundamente  humana, vitalista, inclusive interior o espiritual, de
un hombre de nuestro tiempo. Se trata de un retrato intimista y dotado, de poderosa fuerza
moral, resaltada por un dibujo certero, caligrafico e incisivo. Con este retrato tan fiel. tan veri-
dico, tan actual y tan inalterable, Wenceslao se sitla en el elenco de nuestros escultores figu-
rativos mas veristas, cuyo escalafén encabezan los bronces de Antonio Ldpez y de los hermanos
Paco y Julio Lopez Hernandez.

El Monumento a Pablo Casals, de Ana Luisa Benitez.

Presidiendo la Plaza de Pablo Casals y la entrada principal a la Escuela Municipal de Musica,
se erigid en 2002 el monumento que Leganés dedica al célebre violonchelista. Se trata de una
escultura sedente de airosa composicion, representando al maestro en actitud ensimismada de
tocar el instrumento que lo hizo universalmente  conocido. La autora de esta estatua es Ana
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Luisa Benitez Suarez (Las Palmas, 1937), que es pianista, ademas de pintora y escultora. Ana
Luisa Benitez se inici6 como artista plastica en Las Palmas, ampliando estudios seguidamente en
Friburgo con André Peret. Dentro de la tradicion figurativa, cultiva una pintura de colorido bri-
llante y de lenguaje expresionista, centrada en la figura femenina, en escenas portuarias y en com-
posiciones florales. Posteriormente abordd la escultura modelada en barro para fundir en bronce,
siendo especialmente reconocidas sus piezas de pequefio formato. Entre sus exposiciones desta-
camos las celebradas en el Museo Canario, en 1959; en la galeria Rhamseier, de Berna, en 1979;
en la galeria Piort, de Hamburgo, en 1982; en la galeria Hausler, de Sttutgart, en 1982, y en las
salas del Gobierno de Canarias, en el Puerto de la Cruz, en 1987. Su obra estd representada en el
Museo Canario.

El Monumento a Pablo Casals en Leganés se puede inscribir en la tendencia neofigurativa por su
propdsito de reducir la materia, la forma y la composicion a lo mas elemental y seguro. Su figu-
racion resulta bastante explicita, aunque sin caer en el mimetismo convencional. La cabeza del
musico destaca por la veracidad de su retrato, por la nobleza de sus volimenes y por la sensibi-
lidad de su modelado. Cabe subrayar la propiedad en la actitud de Casals como intérprete, abra-
zando entre sus brazos y sus piernas el violonchelo, haciéndolo vibrar -visualmente- con las
lineas resaltadas de sus cuerdas y del arco. También sefialamos el buen aprovechamiento que se
hace de los huecos de la silla en la que se asienta la figura, oponiendo a sus recios volumenes
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The Monument to Pablo Casals, by
Ana Luisa Benitez.

Erected in 2002, the monument
dedicated by Leganés to the famous
cellist now presides the Pablo Casals
Square and the main entrance to the
Municipal School of Music. The seated
sculpture has an airy composition,
depicting the world-famous  master
engrossed in playing his instrument. The
authar of this statue, Ana Luisa Benitez
Suérez (Las Palmas, 1937), is a pianist,
as well as a painter and sculptor.

Ana Luisa began her career as a plastic
artist in Las Palmas, and later furthered
her studies in Freiburg with André
Peret. Following figurative tradition, her
brilliantly coloured and expressionistic
paintings focus on the female figure,

clay far bronze casting, and became
particularly famous for her small-scale
pieces. She held exhibitions at the
Museum of the Canary Islands, in
1959; at the Rhamseier Gallery (Berne),
in 1979; at the Piort Gallery (Hamburg),
in 1982; at the Hausler Gallery
(Stuttgart), in 1982; and in the rooms
of the Government of the Canary
Islands (Puerto de la Cruz), in 1987.
Her work is permanently exhibited in
the Museum of the Canary Islands.

The Pablo Casals monument in Leganés
reflects the neofigurative tendency to
reduce matter, form and composition to
its simplest and safest. Though very
explicit, her figuration does not reach
conventional mimetismo The musician's
head is an authentic partrait, with
elegant volumes and sensitive

between his arms and legs and making
it vibrate, visually, by highlighting the
strings and bow. Even the almost
transparent space in the chair where the
figure is seated is used to contrast with
his robust body. This elegant and
sensitive composition reflects the high
esteem of this great performer and
composer from Vendrell (1876-1973)
held by the citizens of Leganés.

Orestes by José Seguiri

The figure of ayoung and healthy
horseman riding a solid horse on its
hind legs, with his arms in the air, was
used by José Seguiri (Malaga, 1954) to
depict the legendary Greek hero
Orestes, forced to murder his mother
Clytemnestra at the request of his sister
Electra in arder to avenge the death of

port scenes and floral compositions.
Next, she learnt to model sculpture in

modelling. Casals is accurately portrayed
as a performer, clutching the cello

his father Agamemnon. In this case,
Orestes does not seem to be bearing

José Seguiri, OTestes, 1999, bronce
Orestes, 1999, patinized bronze.

patinado.

corporales ese espacio casi transparente, dominado por los huecos.
elegante y sensible, que testifica el aprecio que sienten
compositor de Vendrell (1876-1973).

Se trata de una composicion
los leganenses por el gran intérprete vy

El Orestes de José Seguiri

La figura lozana de un jinete juvenil, a lomos de un caballo de presencia maciza, que cabalga en cor-
veta, 0 sea, yendo sobre las patas traseras con los brazos en el aire, le sirve a José Seguiri (Malaga,
1954) para iconografiar al legendario héroe griego Orestes, aquel que, ante las sUplicas de su her-
mana Electra, hubo de asesinar a su madre Clitemnestra para vengar la muerte de su padre
Agamenon. Pero en esta escultura Orestes no parece mostrar el peso de su tragedia, sino el gozoso
sentimiento de liberacion que experimentaria al ser purificado de su sensacion de culpa en Delfos,
bajo el patrocinio de Apolo. En este Orestes del Parque de Escultura de Leganés, José Seguiri cau-
tiva a sus espectadores una vez mas, no tanto por habernos recuperado el recordatorio mitico de
nuestra tradicidon, cuanto por haberlo hecho con tan gratificante lozania, sentido sensual y justeza
estética. Estamos ante la obra de un neomanierista de la modernidad, a quien los historiadores del
arte suelen clasificar entre los artistas andaluces que (con el pintor Guillermo Pérez Villalta y el es-
cultor Evaristo Bellotti a la cabeza) en el dltimo tercio del siglo XX recuperaron -desde la moder-
nidad- el espiritu clasico y las formas y canones de nuestra antigua tradicion griega y romana.
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En sus estupendos dibujos y en sus pinturas, asi como en sus bronces y terracotas, Seguiri, con
sus inconfundibles figuras de brazos y piernas atarugadas y de potentes volimenes redondeados,

realiza una obra profundamente clasicista y a la vez -y sorprendentemente-  popular, muy ele-
mental y clara, que todo el mundo entiende, porque su imagen coincide con el concepto que los
mediterraneistas tenemos de las estatuas, con la idea general que nuestro pueblo ha heredado de
lo que tiene que ser y de lo que debe representar una escultura. En ello radica la gozosa inocencia
intrinseca de este arte, asi como el efecto de simpatia generalizada que provoca. A su vez, el sen-
tido sintético de sus formas, la frescura o desparpajo de sus composiciones Yy, muchas veces, la
presencia de la ironia o del humor subrayan la modernidad de su estilo.
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the weight of his tragedy but is enjoying off, are both deeply classical and sur- tributions  is Drag6on alado, one of the

his freedom after being released from prisingly popular. His work is basic and possible emblems of the Sculpture Park.
his guilt in Delphi, under the auspices of ciear, easily understood, coinciding
Apolo. The Orestes sculpture held at the with the Mediterranean idea of what a Drag6n alado is an extraordinarily — sim-
Leganés Sculpture Park enables José sculpture  should be and what it plified sculpture suspended in space on
Seguiri to once again captivate his should represent. This is why his art is a fine wire network. In fact, it is almost
viewers, not so much with the mythical so enjoyably innocent and generally a "drawing in space", as Julio Gonzélez
memoirs themselves but with the grati- liked. At the same time, his synthetic described this type of basic and trans-
fying way in which they are brought forms, freshness or free compositions, parent sculpture. Miguel Pifar reflects a
forth pleasantly, sensually and aestheti- as well as a frequent ironic or hu- deep awareness of the organic and me-
cally. The author is a modern neoman- morous touch, highlight the modern chanic aspects of a vertebrate's
nerist, whom art historians usually place quality of his style. skeleton, enabling him to simplify the
amongst the Andalusian artists (headed vertebrate's form and indicate its in-
by the painter Guillermo Pérez Villa Ita Drag6n alado by Miguel Pifar ternal realm. Furthermore, his theoret-
and the sculptor Evaristo Bellotti) who in ical knowledge allows him to fantasize
the last third of the XX Century reap- The artist Miguel Pifiar, apart from his about the vertebrate's formal and func-
plied the classical forms and canons of work at the Sculpture Museum, is rep- tional characteristics.
the ancient Greeks and Romans. resented in the Leganés Sculpture Park

with a varied collection of works, re- Piflar, who was always interested in the
Seguiri's excellent drawings and paint- flecting his different interests and how content of his art, uses this unique rep-
ings, bronzes and terra-cottas, re- his language or style adapts to each resentation of a fabulous animal in
flecting unmistakable arms and legs project's nature and characteristics. Leganés as a kind of protective totem.
that are roughly and strongly rounded Perhaps one of his most important con- Classical dragons, usually represented

Miguel Pifiar, Dragon alado, 2002, acero inoxidable.
Dragén alado, 2002, stainless steel.

El Dragén alado de Miguel Pifar

El artista giennense Miguel Piflar, ademéas de en el Museo de Esculturas -segin ya hemos docu-
mentado-, esta representado en el Parque de Esculturas de Leganés con un grupo de obras bastante
diferentes entre si, que testifican la diversidad de sus inquietudes y la versatilidad de su lenguaje
o estilo, capaz de acomodarse apropiadamente a la naturaleza y caracteristicas de cada proyecto.
Una de sus aportaciones mas importantes posiblemente sea ésta del Dragén alado, una de las
obras que pueden servir de emblema a este Parque de Esculturas.

El Dragén alado es una escultura extraordinariamente sintetizada en sus formas que se presenta sus-
pendida en el espacio mediante un fino sistema de cables. En realidad, viene a ser una especie de
"dibujo en el espacio”, segun gustaba Julio Gonzalez calificar a este tipo de esculturas de disefio tan
preciso como elemental y transparente. Miguel Pifiar muestra aqui, de entrada, un estupendo cono-
cimiento de los sistemas organicos y mecanicos del esqueleto dseo de los vertebrados, conocimiento
que le permite no sélo sintetizar, sino también precisar el juego interior de un ser de este tipo, yasi-
mismo puede fantasear con suficiente logica sobre sus caracteristicas formales y funcionales.

Al mismo tiempo, Piflar, que es un artista siempre preocupado por los contenidos que una obra
de arte ha de expresar, ha colocado en Leganés esta representacion singular de un animal fabu-
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loso como si se tratara de un totem protector. Efectivamente, los dragones, que nuestros antiguos
clasicos representaban como grandes reptiles alados de gran fiereza y voracidad, y cuya sola mi-
rada podia matar a los humanos (como sabemos que ocurria con los dragones de Delfos y de las
Hespérides), cumplian generalmente funciones de guardianes de lugares, tesoros y doncellas. Y
s6lo los dioses y los héroes podian darles muerte. Asi, este imprevisto y hermoso Dragdén que so-
brevuela permanentemente la atmosfera de Leganés, viene a ser un simbolo o elemento protector
de la Villa, pretendiendo, al menos, prestar su imagen y dar coherencia al grupo social con el que
se relaciona. Pero también funciona como un elemento festivo, ya que conecta con la forma de los
dragones orientales -que Miguel Pifiar conoce muy bien por sus aficiones antropolédgicas y por sus
viajes singulares-, cuyos cortejos o procesiones llenan de colorido a las ciudades y de alegria a
los participantes. No es mal augurio, ni mucho menos, que Leganés tenga este elegante y aerodi-
namico Dragén alado entre sus animales escultéricos Yy entre sus estatuas publicas mas singulares.
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Del Homenaje a Carmelo Bernaola a la Plaza de los
Gatos, por Adrian Carra

Adridn Carra naci6 en Madrid en 1960. Se licencié en la es-
pecialidad de Escultura en la Facultad de Bellas Artes de la
Universidad Complutense el afio 1984. Seguidamente fue
profesor de la Escuela Experimental de Disefio, de las
Escuelas de Artes y Oficios de Madrid, y desde 1987 es pro-
fesor titular de la Escuela Oficial de Cerdmica de Madrid.
En su palmarés cuenta con el Premio de Escultura Villa de
Madrid de 1987 y con el Premio Nacional de Escultura
Ciudad de Burgos de 1990. En el Parque de Esculturas le-
ganense hay tres propuestas muy interesantes de Adrian
Carra: una composicion de formato mediano, titulada Las
Muelas, que fue premio del Certamen de Escultura de
Leganés en la convocatoria de 1999, y que representa en
marmol blanco dos discos de piedra de molino, en una ver-
siébn que altera expresivamente la regularidad geométrica
originaria de dichos utiles; un magistral y verista busto-re-
trato del muasico Carmelo Bernaocla, homenaje que en 2003
le dedicé la Villa de Leganés con la que tan frecuente vy ca-
rifiosamente  se relaciond; y una serie estupenda de Gatos,
que desde 2004 ocupan una placeta urbana, dandole ca-
racter intimista y popular. Son tres propuestas que des-
tacan por la personalidad de su dibujo incisivo, por su
manera de abultar los volimenes curvos de las formas y por
la excelencia de su realizacion técnica.
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as huge and ferocious winged reptiles
whose looks could kili (like the dragons
of Delphi and the Hesperides), gener-
ally guarded sites, treasures and
maidens, and could only be killed by
the gods and heroes. This unexpected
and beautiful Dragén which perma-
nently flies over Leganés becomes a
protective symbol of the city, lending
its image to unify its target social
group. It is also festive and reminiscent
of oriental dragons (which Miguel Pifiar
thoroughly examined as an anthropolo-
gist in his travels) who fill the streets
with colour and festivity. It is certainly
a pleasure for Leganés to have the ele-
gant and aerodynamic symbol of a
winged dragon as part of its animal
sculptures and most outstanding public
statues.

From Homenaje a Carmelo
Bernaola to Plaza de los Gatos, by
Adrian  Carra

Adrian Carra was born in Madrid in
1960. He obtained a degree from the
Faculty of Fine Arts of the Complutense
University in 1984, specialising in
Sculpture. He then became a professor
at the Experimental School of Design of
the School of Arts and Crafts of Madrid.
and has taught at the Official Ceramics
School of Madrid since 1987. His
awards include the "Villa de Madrid"
Sculpture Prize of 1987 and the

"Ciudad de Burgos" National Sculpture
Prize of 1990. The Leganés Sculpture
Park has three excellent works by
Adrian Carra: a medium-sized composi-
tion, Las Muelas, which won the
Leganés Sculpture Competition in 1999,
representing two stone windmill discs in
white marble with altered geometric
forms; a superb and accurate portrait
bust of the musician Carmelo Bernaola,
to whom the city of Leganés paid
tribute in 2003 for his warm friendship;
and a fantastic series of Gatos (Cats),

Adrian Carra, Busto de Carlllelo
Bernaola, 2003, marmol.

Busto de Carmelo Bernaola, 2003,
marble.

Adrian Carra, Plaza de los gatos,
2004, bronce.
Plaza de los gatos, 2004, bronze.



La obra de Carra se plantea una figuracion de formas depuradas, en las que se elimina todo detalle
anecdotico, y en las que se pone siempre en valor el cardcter propio del material que en cada caso
se emplea. Carra trabaja preferentemente en piedra (usando el marmol, la piedra negra de Calatorao,
el granito y la piedra macaela), pero también utiliza el bronce y el hierro. Cuando recurre al marmol
(como en Las Muelas y en Cannela Bernaala), Carra subraya la calidad sensual de ese material, de
grano fino y de tacto suave; y cuando usa el bronce o el hierro, resalta la fuerza tensa de su fundi-
cion, asi como las propiedades maleables de la arcilla o de la cera del modelo previo. Sus marmoles
destacan por su exactitud formal, asi como por la seguridad del oficio. Ello hay que resaltarlo, pues
cuando se trabaja en piedra nada de lo que en ella se talla se puede corregir, ya que toda accion sobre
la piedra es imborrable. Y cuando realiza la obra en barro para fundirla seguidamente en bronce o
hierro (como en sus alisados Gatos leganenses), sobresale la sensibilidad de su tacto, su capacidad
de apurar las formas de manera muy elegante, a través de un modelado delicado, exquisito. Todo
ello confirma lo ya sabido: la personalidad de Adrian Carra como escultor que nunca acaba su tra-
bajo hasta encontrar las formas esenciales y los volimenes determinantes de la figuracion.

Los Monumentos publicos de Juan Asensio

Juan Asensio (Cuenca, 1959) es uno de los escultores esenciales e inequivocos que han dado ca-
racter a su generacion: la de los jovenes artistas posconceptuales y posminimal que, a partir del
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located in a small city square since stone carving cannot be corrected and models which were later cast), at a

2004, giving it an intimist and popular any action on stone is indelible. When time (in the eighties and nineties),
character. The significance of these his work is made in clayand later cast when the sculptural fields of most post-
three works lies in their incisive lines, in bronze or jron (e.g. his smooth modern sculptors consisted of objects
the way in which curved volumes are in- Gatos), there is a sensitive touch, an or installations. It is now, when objects
flated, and their perfect technique. ability to elegantly minimise form and installations are in decline, that the
through a delicate and exquisite model- aesthetic quality and excellence of
Carra's work consists of simple forms, ling. All of this confirms that Adrian those young “proper sculptors" of the
free of any anecdotes, which highlight Carra never finishes his work without end of the millennium, Asensio at the
the very nature of the material used. discovering the basic forms and vol- head, are acquiring renewed strength.
Carra has a preference for stone umes of his sculptural figures. Such is the case of the two excellent
(marble, Calatorao black stone, granite granite steles, in very special curved
and "macaela" stone), but also uses The public monuments of Juan geometric lines, representing him in
bronze and iron. When using marble Asensio Leganés. They are erected as
(e.g. Las Muelas and Carmelo Monumentos  publicos (Public
Bernaola), Carra highlights its sensual Juan Asensio (Cuenca, 1959) has un- Monuments) to the very people of
properties, fine texture and 50ft touch; equivocally characterised the genera- Leganés, reflecting their life, difficulties
when using bronze or iron, he empha- tion of young post-conceptual and and achievements throughout contem-
sizes its strong casting and the mal- post-minimal  artists who, in the last porary history. Each stele or column,
leable properties of clayor wax in the quarter of the XX Century, advocated with a high and strong presence, could
preparatory model. His marble statues modern sculpture using traditional ma- represent the life, progress and hopes
have a formal accuracy and precise terials and techniques (particularly of the people of Leganés in the early
technique. This is important, as any stone and stone carvings, and clay XXI Century.

Juan Asensio, Monumento a los Abogados de
Atocha, 2000, granito negro.

Monumento a /05 Abogados de Atocha, 2000, black
granite.

Gltimo cuarto del siglo XX, han sabido defender una practica verdaderamente moderna de la es-
cultura realizdndola en materiales y técnicas tradicionales (especialmente, la piedra y su talla,
asi como el barro modelado para ser fundido), en unos afios -los de las décadas de 1980y 1990-
en que la mayoria de los escultores posmodernistas llevaron la practica escultérica o bien a los
campos del objeto, o bien al dominio de las instalaciones. Ahora, cuando los objetos y las insta-
laciones se han venido a la baja, descuellan con renovada fuerza la calidad estética y la exce-
lencia de realizacién de los jovenes “escultores propiamente dichos" del final del milenio.
Asensio va a la cabeza de ellos. Asi lo atestiguan las dos excelentes estelas graniticas - de muy
especial y curvada geometria- que lo representan en Leganés, erigidas como Monumentos pU-
blicos al propio pueblo leganense en sus dramas, avatares y empresas a través de la historia con-
tempordnea. Cada una de estas dos estelas o columnas, erguidas con tan alta y tan fuerte
presencia, puede servir de emblema de la vida, del progreso y del esfuerzo esperanzado del
pueblo de Leganés en los inicios del siglo XXI.

La critica -desde José Maria Parrefio a Francisco Calvo-Serraller; desde Fernando Castro Flérez a
quien escribe estas paginas- ha venido sefialando una serie de caracteristicas que hacen sobresa-
liente la escultura de Asensio: el dominio y la exactitud en el tratamiento de materiales y técnicas
(prefiriendo  para sus tallas directas el marmol blanco de Yugoslavia, el granito negro de
Zimbabwue vy el marmol negro de Bélgica); la asimilacion personal, original y perfecta de determi-
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nadas influjos y precedentes (Brancusi, Noguchi, Kapoor, los constructivistas histéricos, asi como
la escultura minimal); su instinto para concebir y para realizar la escultura con escala y caracter de
monumento o de memorial; su mezcla sutil de clasicismo arquitecténico y de espiritu barroco, al-
ternando los criterios de rectitud, proporcion y armonia con el gusto por el pliegue y por la curva-
tura, logrando que resulte excéntrico aquello que es originariamente geométrico; su gusto elegante,
su amor a la belleza, su exquisitez en el tacto, su capacidad para otorgar plenitud a cuanto toca.

Merece, asimismo, la pena atender a las propias opiniones que Juan Asensio expresa sobre su tra-
bajo: "En primer lugar debo decir que, al igual que Mies Van der Rohe y muchos otros, creo que
la simplicidad es la maxima dificultad de una obra. En esa simplicidad formal es donde radica la
fuerza expresiva, en la sintesis, en la esencia, desechando todo aquello que resulte superfluo.
Aunque todos sabemos que el arte es una idea, si queremos llevarla al campo de la escultura es
necesario dotarla de un cuerpo fisico. Por lo tanto, creo que hay que dar la maxima importancia
al volumen material, a la forma, a ese cuerpo fisico que alberga la idea. Hay que realizar un ana-
lisis formal riguroso y buscar el material y los tratamientos adecuados para que este acto creativo,
esta idea (arte), trascienda limpia y diafana. Mi obra, formalmente, tiene un claro soporte geomé-
trico. Es por lo tanto heredera de las tradiciones constructivas, racionalistas y minimalistas,
aungue no suscriba los planteamientos estéticos y conceptuales de ninguna de ellas. Son piezas
sencillas y de gran pureza formal, con muy sutiles intervenciones en sus estructuras geométricas.
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Art critics, from José Maria Parrefio to
Francisco Calvo-Serraller, from
Fernando Castro Flérez to the author of
this book, have pointed out a series of
characteristics in Asensio's sculptures:
how he skilfully and accurately treats
materials and techniques (his direct
carvings are mostly made of white
marble from Yugoslavia, black granite
from Zimbabwe and black marble from
Belgium); his individual, original and
perfect assimilation of influences and
precedents (Brancusi, Noguchi, Kapoor,
traditional  constructivism and mini mal
sculpture); his ability to conceive and
carry out sculpture on a monumental
scale; his subtle mixture of architectural
classicism and Baroque, alternating rec-
titude, proportion and harmony with a
liking for folds and curves, rendering
eccentric anything that is originally
geometric; and his elegant taste, love
of beauty, exquisite touch, and ability
to enrich anything he touches.

No requieren una lectura compleja,
casi no necesiten ser argumentadas.
no quiere
que yo pretendo es -segin ha sido
perciba de forma intuitiva,

mi obra no es narrativa,

basicas que el observador

Also significant are the opinions ex-
pressed by Juan Asensio: "First of all,
just like Mies Van der Rohe and many
others, | believe that simplicity is the
most difficult part of a work of art. It is
this formal simplicity which represents
the expression, synthesis and essence of
the work and rejects anything super-
fluous. We all know that art is an idea,
but if we wish to convert it into sculp-
ture it must have a physical support.
Consequently, what is most important is
the material volume or form of that
physical support embodying the original
idea. One must carry out a strict
analysis and find the necessary material
and treatment so that the creative act
or idea (i.e. art) is able to emerge clean
and clear. Formally speaking, my work
has a clear geometric support. It has
therefore inherited constructive, ratio-
nalist and minimalist traditions, even if
abandoning aesthetic and conceptual
premises. My works are simple and have

Juan Asensio, Monumento
Monumento a los Abogados de Atocha,

a los Abogados
2000, black granite.

Entre la razon y la intuicion,

great formal purity; their geometric
structures are scarcely touched. They
need not be read into to find a hidden
meaning. They are so clearthat hardly
any argument is necessary. My work, in
between reason and intuition, the ana-
lytical and the mystic, is not narrative
and does not wish to talk about time
and the surrounding world. All | want,
and this has always been the aim of art,
is to transmit emotion, basic emotions
which the viewer can easily perceive
without having to resort to intellect and
reason. What | am searching for is the
true emotion that emerges from the
purest expression of our inner world".

de Atocha, 2000, granito negro.

con significados ocultos. Son de una evidencia que hace que
entre lo analitico y lo mistico,
contar nada del tiempo y del mundo que me rodea. Lo Unico
siempre el propdésito del arte- transmitir
sin tener que acercarse a la obra solamente

emocioén, emociones

desde el intelecto y la razon. Busco esa emocion verdadera que surge de la expresion mas sincera

de nuestro mundo interior".
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Juan Asensio, Monumento a los
afectados por "la colza ", 1999,
granito  negro.

Monumento  a los afectados por
"la colza", 1999, black granite.
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Epilogue

ART FOR ALL

270

IN SPACE FOR ALL

At the end of this book, and after
casting a glance at the urban landscape
of Leganés, it is certainly comforting to
see how the art that is represented by
these sculptures now occupies a place
in our city, in our citizens' life, is
present in our gardens and parks,
roundabouts and roads, in between
buildings and traffic, from the outskirts
to the historie city centre. It not only
represents public art in space for all,
but a form of art with a strong
personality and link to Leganés.

Our city's art sometimes recollects and
asserts our historie past, which goes
beyond the past as such. As stated by
historians, the past represents "a no
longer being, which somehow still
exists", a past that inspires us to think
of what we belong to and encourages
our participation  from within and
without. Sometimes, this public

sculpture  €VOKeS our emotions and
participation in the art projects
themselves, in its aim to establish and
define our immediate future. At other
times, the city's art endows us with its
beauty and novelty, as a tasteful
highlight in our hurried daily lives.

As Leganés continues to grow and
develop in time and in space, it is only
natural that its Public Sculpture Park
and Modern Sculpture Museum also
remain open, flexible and alive. As |
write these lines, on 14 April 2005, the
Town Council of Leganés is currently
involved in the forthcoming installation
and inauguration of no less than four
new projects: a unique monument to El
Quijote, in the four hundredth
anniversary of its first edition, focusing
on its mythical horse, Rocinante,
created by the sculptor Wenceslao
Jiménez, who holds c10se ties to our

Mayte Alonso, Lugar de encuentro IV
(detalle), 2003-2005, acero inoxidable.
Lugar de encuentro IV (detai/), 2003-2005,
stainless steel.



Epilogo

EL ARTE DE TODOS EN EL ESPACIO DE TODOS

Al cerrar las paginas de este libro y al dirigir la mirada a la reticula urbana de Leganés,
reconforta comprobar como, a través de la escultura, el arte se ha abierto sitio en nuestra ciudad
y respira con la gente, con nosotros, en los jardines y en los parques, en las glorietas y en las
vias publicas, entre los bloques de viviendas vy el trafico, desde la periferia hasta el centro
historico. Es un arte que no sélo ocupa su lugar, es decir, el del arte publico en el espacio de
todos, sino que lo significa, le da caracter y sentido leganense.

Este es un arte que unas veces rememora Yy proclama el pasado histérico de nuestra ciudad, el
cual no se puede confundir con el simple pasado, sino que -como dicen los filosofos de la
historia- consiste en "un no ser ya, que existe de algin modo todavia”, un pasado que alienta
en nosotros, un pasado al que pertenecemos Yy que nos implica y responsabiliza dentro y desde
su propio discurrir. Esta escultura publica es asimismo un arte que nos sensibiliza con y en sus
propios proyectos, en su proposito de inventar el concepto y las formas del mundo del futuro
inmediato. Y también, en otras ocasiones, es un arte que trata de gratificarnos con su belleza y
con su inventiva, poniendo una sefial de diferencia y de gusto en la atmésfera apresurada de
nuestro caminar cotidiano.

Por tanto, si Leganés sigue hoy creciendo y haciéndose, sigue constituyéndose en el espacio y
en el tiempo, es natural que su Parque de Escultura Publica y su Museo de Escultura
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Contemporanea continden igualmente abiertos, cambiantes
y vivos. Asi, cuando cierro, ell4 de abril de 2005, la
redaccién de estas paginas, el Ayuntamiento de Leganés
esta gestionando la pronta instalacién e inauguracion de
nada menos que cuatro nuevos proyectos: Un singular
monumento al Quijote, en el cuarto centenario de su
edicion principe, centrado en la figura de su mitica
cabalgadura, Rocinante, que es obra de Wenceslao J]iménez,
escultor estrechamente vinculado a nuestra ciudad.
Asimismo, la realizacion de la escultura Lugar de
encuentro 1V, de Mayte Alonso, que fue galardonada con el
Primer Premio del V Certamen de Escultura Ciudad de
Leganés, de 2003. De otra parte, el encargo de una
escultura publica dedicada al retrato del poeta Blas de
Otero, que estuvo biogréfica y literariamente relacionado
con Leganés, encargo hecho a Francisco LoOpez Hernandez,
uno de los escultores mas sensibles dentro de los que
fundamentan el nuevo realismo espafiol, el denominado
realismo maégico. Y, como encargo mas reciente, una

272

city; the sculpture entitled Lugar de
encuentro  111by Mayte Alonso, which
was awarded First Prize at the V
Sculpture Competition  of the City of
Leganés, in 2003; a public sculpture
representing a portrait of the poet Bias
de Otero, whose life and literary work
were connected to Leganés, entrusted
to Francisco Lépez Hernandez (one of
the most important sculptors of "new
realism" in Spain, also referred to as
magic realism); and, more recently, a
monumental Cabeza, a beautiful piece
of work symbolising Rafael Canogar,
clearly one of the most important
personalities of Spanish modern art
(with a continuous presence, since the
informalist  El Paso group in Madrid, to
his participation in social art projects
conducted by "Crénica de la Realidad",
or from his later uniqgue minimalism
applied to figurative art to his current
architectural  abstractions). These four
works are an example of the high
demands and quality of our current
sculpture project.

In today's urban landscape, cities are
being built without leaving room for
public space. They have become private
estates, unrelated to their background
and foundations, disconnected from
the deep meaning and fragrance of the
soil. Leganés, on the other hand,
wishes to construct and define

common areas through sculpture, a
form of art that, since ancient classical
times until recent post-modern times,
has permanently inhabited our city,
making it more comfortable for
everybody. We may therefore assert
that the true meaning of cities, and of
man himself, may be found in art and
signs.

Wenceslao Jiménez, Rocinante,
2005, bronce patinado.
Rocinante, 2005, patinized bronze.

Mayte Alonso, Lugar de encuentro
IV, 2003-2005, acero inoxidable.
Lugar de encuentro 1V, 2003, stainless
steel ..



monumental Cabeza, pieza excelente y emblematica de una de las personalidades indiscutibles
en el proceso del arte moderno en Espafia, Rafael Canogar, cuya presencia y evolucion ejemplar
han sido continuas, desde su pertenencia al madrilefio grupo informalista EI Paso hasta su
participacion en los proyectos de arte social del equipo Crénica de la Realidad, o desde su
posterior adopcion singular de un lenguaje minimalista aplicado a la figura hasta su etapa
actual de abstracciones de arquitecturas. Se trata de cuatro propuestas que testimonian los
niveles de exigencia y de excelencia en que este proyecto escultdrico se desarrolla en la
actualidad.

En el panorama urbano de hoy, cuando las ciudades se construyen casi sin sitios publicos, que
se han convertido en "parcelas" privadas, desconectadas de la historia y hasta del suelo,
olvidadas del sentido profundo vy del olor mismo de la tierra, Leganés se resiste a ese estado de
cosas y se significa con su propdsito de hacer sitios y de marcar lugares comunitarios a través
de la escultura, un arte que, desde la Antigliedad clasica hasta la Postmodernidad mas reciente,
no ha cesado de habitar la ciudad y de hacerla mas habitable con nosotros y para nosotros.
Podemos, pues, decir de las ciudades, al igual que de los hombres, que por sus obras y por sus
signos verdaderamente las conoceréis.
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Relacion de
escultura publica
en Leganés.

List of public sculptures in Leganés.
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ESCULTURAS PROPIEDAD DEL AYUNTAMIENTO DE LEGANES.

Alonso, Leandro. Libertad, 1996. Hierro, Granito y cable de acero. Museo de Escultura

Alonso, Leandro y sdez, Luis. Simbiosis, 2002. Hierro. Museo de Escultura

Alonso, Mayte. Lugar de Encuentro IV. Acero inoxidable. Parque Campo de Tiro

Anénimo.  El nifio Jesls de Los Frailes. Bronce. Parque de Los Frailes

Arencibia, Luis. Monumento a sabatini, 1997. Acero corten. Avda. Universidad

Arencibia, Luis. Monumento a las Victimas del 11-M, 2004. Hierro. Plaza del Agua (Leganés Norte)
Arencibia, Luis. Sirena, 2000. Bronce. Plaza Inmaculada

Arencibia, Luis. Triton, 1999. Bronce. el Monegros

Arencibia, Luis. Caballo del Agua, 1998 Bronce. Avda. Mediterrdneo

Arencibia, Luis. El Hidréforo.1999.Bronce. Av de Fuenlabrada

Asensio, Juan. Monumento a los afectados por la Colza, 1999. Granito negro. Plaza de la Comunidad
Asensio, Juan. Monumento a los Abogados de Atocha, 2000. Granito negro. Avda. Juan Carlos |
Barboza, Justo. Rectangulo 1998. Acero corten. Museo de Escultura

Barboza, Justo. Ronda para encuentros felices, 2002. Hierro policromado. Plaza de La Tahona
Bellver, Fernando. Marqués de Leganés. 1998. Acero corten - Camino de Polvoranca

Bellver, Fernando. Don Juan de Austria. 1998. Acero corten. el Rioja

Bellver, Fernando. José de Churriguera. 1998. Acero corten. el La Alcarria

Bellver, Fernando. Ventura Rodriguez. 1998. Acero corten. Camino de Polvoranca

Bellver, Fernando. Francisco sabatini. 1998. Acero corten. €l Monegros

Bellver, Fernando. Los Hermanos Rejon. 1998. Acero corten. Avda. Juan Carlos |

Bellver, Fernando. La aguadora Inés. 1998. Acero corten. Avda. Juan Carlos |

Bellver, Fernando. Juan de Leganés. 1998. Acero corten. €l Monegros

Benitez, Ana Luisa. Monumento a Pablo Casals. Bronce. Plaza Pablo Casals

Bordes, Juan. Adan y Eva, 1986. Bronce. Museo de Escultura

Bordes, Juan. Fuente de LE-GA-NEs, 1997, Bronce, acero corten y aluminio. Avda. de Fuenlabrada
Carra, Adrian. Las Muelas. Marmol. Casa del Reloj

Carra, Adrian. Busto de Carmelo Bernaola, 2003. Marmol. Jardines Casa del Reloj

Carra, Adrian. Plaza de los Gatos, 2004. Bronce. Avda. de Europa

Carretero, Eduardo. Busto de Rafael Alberti 2000. Bronce. Parque de Cervantes

Carretero, Eduardo. Busto de Gabriel Celaya, 2003. Bronce. Parque de Cervantes

Castillo, Sergio. Monumento al Trabajador, 1983. Acero inoxidable. Parque Picasso

Castillo, Sergio. Homenaje a Serafin Diaz Antén  1981. Hierro Parque Serafin Antén (La Fortuna)
Colectivo. Sin titulo. Acero. Barrio de los Derechos Humanos

Cyphelly, Manuel. Fortaleza, 2001. Piedra. Museo de Escultura

Estela Romana. Plaza de Talavera la Vieja

Gallardo, Tony. El Gigante del Bosque, 1985. Piedra. Museo de Escultura

Garcia Muela, Carlos. Torso, 1998. Bronce. Avda. Del Mediterraneo

Garcia, Vicente. Fuente. Ceramica y mosaico. Parque de La Chopera

Garcia, Vicente. Fuente. 1999. Ceramica y mosaico. Avda. de la Alcudia

Garcia, Vicente. Dos columnas. 1998. Ceramica. Parque de La Chopera

Gonzélez, Manolo. Millenia, 2000. Acero inoxidable. Museo de Escultura

Guerrero, Susana. La Cama de José, 1997. Acero inoxidable. Museo de Escultura

Hernandez, José. Puerta del Aire, 1995. Acero corten. Museo de Escultura

Ibarrola, Agustin. Satélite, 2003. Acero inoxidable. Museo de Escultura (Recinto Ferial)

Katayama, Kaoru. Flores de Ciudad, 1999. Aluminio y acero inoxidable. Museo de Escultura (Recinto Ferial)
Leal, José. Homenaje al arbol. Hierro pintado Parque Serafin Anton (La Fortuna)

Leal, José. Mujer en Liberdad, 1994. Bronce. Plaza de Espafia

Leal, José. Tres palomas. Hormigén y marmol Parque Ermita de San Cristébal

Leal, José. Fuente de Grecia, 1995. Resina de poliéster. Avda. Juan Carlos |

Leal, José. Sirena. Resina de poliéster. el Rio Duero
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Macho, Victorio. Pasionaria, 1937-1996. Bronce. Jardines Casa del Reloj

Marco, Angeles. Escalera-Rampa, 1984. Acero corten. Museo de Escultura

Martin, Luisa. Monumento a los Hermanos Rejon. Hormigén y ceramica. Avda Dr. Martin Vegué
Martin, Luisa y Benitez, Ana. Homenaje a los oficios. Ceramica Plaza de Roma

Menéndez, José Luis. Desarraigado IV. Hierro. Museo de Escultura

Montoro, Eva. Busto de Allende. 2000. Bronce. Plaza de La Inmaculada

Montoro, Eva. Busto del Che Guevara. Bronce. Avda. Juan Carlos |

Montoro, Eva. Personaje Sentado. Bronce. Plaza de Espafa

Montoro, Eva. Personaje Mirando. Bronce. Avda. Fuenlabrada

Muller, Jorge. Cruce de caminos, 1986. Granito y acero inoxidable. Museo de Escultura

Muller, Jorge. Tres elementos, 1989. Granito, nylon y plomo. Museo de Escultura

Mufiz, Alberto. Cruz. Madera Yy hierro. Iglesia de San Salvador (Barbacana)

Mufiiz, Alberto. Homenaje a San Nicasio. Hierro. Plaza de San Nicasio

Mufiiz, Alberto. Monumento al mar. Hierro. C/ Batalla Navas de Tolosa

Mufiz, Alberto y Arencibia, Luis. Monumento a la Constitucién.  1982. Hierro Parque 700 Aniversario
Noja, José. Stella, 1999. Acero inoxidable. Museo de Escultura

Noja, José. Monumento @ Pablo Iglesias. Marmol vy bronce. Parque Central

Noja, José. Homenaje al milenio. Acero inoxidable. Plaza del Milenio

Noja, José. Monumento  Derechos Humanos. Acero corten € inoxidable. Avda. Juan Carlos |

Pifiar ,Miguel. Adan. Acero corten. Avda. de Alemania

Pifiar, Miguel. Casa de la Luna, 2003. Acero inoxidable. Museo de Escultura

Pifiar, Miguel. Casa del Sol, 2003. Hierro. Museo de Escultura

Pifiar, Miguel. Arbol de Goya, 2004. Acero corten. Avda. del Museo

Pifiar, Miguel. Dragén alado, 2002. Acero inoxidable. Avda. de la Fortuna

Pifiar, Miguel. Monumento a la solidaridad. 1998. Acero corten y madera. Jardines Garcia Lorca (La Fortuna)
Pifiar, Miguel. Fuente de La Fortuna. 1998. Acero corten. Jardines Garcia Lorca (La Fortuna)

Pifar, Miguel. Africa. Acero corten. Avda. de La Fortuna

Pifiar, Miguel. La Casa del Poeta. 1999. Hierro. c.M. Las Dehesillas.

Pifiar, Miguel. Homenaje a Lorca. 1998. Acero corten. Jardines de Garcia Lorca (La Fortuna)

Pujana, Enrique y Rodriguez, Miguel. De la luz y de los éarboles, 2000. Hierro pintado. Leganés Norte (Rotonda acceso a Leganés)
Réabago, Andrés. (OPS, El Roto). Mujer de la Luz, 1999. Bronce. C/ Monegros

Réabago, Andrés. (OPS, El Roto). Cervantes, 1998. Bronce. Avda. de Orellana

Riol, Maximo. Oasis, 2003, Acero corten. Avda. de la Lengua Espafiola

Riol, Maximo. Mural del Real Madrid, 2002. Hierro Pintado Plaza del Real Madrid

Salamanca, Enrique. Galaxia espiral aurea, 2002. Acero corten y acero inoxidable. Plaza del Alcalde Mateo Luaces (Arroyo Culebro)
Sanchez, José Luis. icaro, 1997. Acero corten. Museo de Escultura

Santiago de Santiago. Aguadora. Piedra artificial. Plaza del Salvador

Seguiri, José. Orestes, 1999. Bronce. Parque de la Solidaridad

Solano, Susana. Anna, 1984. Acero corten. Museo de Escultura

Teno, Aurelio. Homenaje a la Lengua Espafiola, 2002. Bronce y acero corten. Avda. de la Lengua Espafiola
Tierras del Valid. Obelisco de las cuatro culturas. Piedra. Avda. de los Sefarditas.

Utande,1. Miguel. Monumento a la Tercera Edad. Bronce. Avda. de La Mancha (Hogar del Pensionista)
Van Aerssen, Ignacio. Torso, 1986. Hierro. Museo de Escultura

Veyrat, Adriana. Templo, 2003. Acero corten e inoxidable. Museo de Escultura

Vico, Marisa. Flamencos. Bronce. Parque del Campo de Tiro.

Vico, Marisa. Medallones. Bronce. Avda. de la Lengua Espafiola

Wenceslao Jiménez. Cabeza de caballo, 2004. Bronce. Museo de Escultura

Wenceslao Jiménez. Venus 86, 1986-2002. Bronce. Museo de Escultura

Wenceslao Jiménez. Sirena alada, 2001. Avda. del Dr. Fleming

Wenceslao Jiménez. Monumento a Rocinante. Bronce. Avda. de la Lengua Espafiola

Wenceslao Jiménez. Busto de Pablo Neruda. Bronce. Parque Cervantes

Zapata, Miguel. San Nicasio, 2000. Bronce. C/ Mendiguchia Carriche
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ESCULTURAS PROPIEDAD DEL MNCARS DEPOSITADAS EN LEGANES.

Alonso Coomonte, José Luis. Crisalida suspendida, 1975. Hierro forjado. Museo de Escultura
Alvarez Laverén, Elena. Familia sentada, 1969. Poliéster, fibra de cristal y polvo de marmol. Edificio Sabatini (Univ. Carlos 111)
Alvarez Laviada, Manuel. Desnudo, 1944. Piedra. Museo de Escultura

Azpeitia, José. San Juan, 1966. Bronce. Edificio Sabatini (Univ. Carlos 111)

Badia, Sebastian. Dos nifias, 1957. Piedra. Museo de Escultura

Bardn, Francisco. Silos, 1970. Poliéster, fibra de vidrio y acero inoxidable. Museo de Escultura
Bardn, Francisco. Esfera organica 11,1970. Aluminio. Museo de Escultura

Beltran, Vicente. Alegoria de la musica, 1933. Marmol Edificio Sabatini (Univ. Carlos 111)
Benedito, Luis. Macho montés, 1950. Bronce. Museo de escultura

Blanco, Venancio. Segador, 1970. Bronce. Museo de Escultura

Blanco, Venancio. Cante, 1972, Bronce. Museo de Escultura

8lasco, Arcadio. EIl Cau, 1970. Terracota y hierro. Museo de Escultura

Carrilero Gil, José. Cantante, 1972. Bronce. Museo de Escultura

Casanovas. Enrique. Desnudo 1943. Piedra. Edificio Sabatini (Univ. Carlos 111)

Chirino, Martin. Mediterranea 1111971. Acero inoxidable. Museo de Escultura

Ciara, José. Atleta, 1945. Bronce. Edificio Sabatini (Univ. Carlos 111)

Colmeiro. Elena. Ceramica, 1972-1973. Gres esmaltado. Museo de Escultura

Cuiran, Florencio. Bisonte 1932. Piedra. Museo de Escultura

Eguibar, Teresa. Expansion, 1980, Hierro. Museo de Escultura

Fenosa, Apelles. Orlando furioso, 1971. Bronce. Museo de Escultura

Ferrant, Angel. Tres mujeres, 1948-82. Piedra. Museo de Escultura

Ferrant Angel. Didlogo 1947-84. Piedra. Museo de Escultura

Ferreira, Carlos. Huella de hombre, 1972. Bronce. Museo de Escultura

Ferreira, Carlos. San Fernando. Bronce. Museo de Escultura.

Ferreira, Carlos. El hombre de Hiroshima, 1953. Piedra. Edificio Sabatini (Univ. Carlos 111)
Frechilla, Lorenzo. Columna-cilindro morada, 1981. Hierro pintado. Museo de Escultura
Gabino, Amadeo. Bailarina, 1949. Bronce. Museo de Escultura

Gabino, Amadeo. Apolo XVI, 1971. Acero inoxidable. Museo de Escultura

Hernandez, Feliciano. Tension horizontal, 1973. Hierro pintado. Museo de Escultura

Huerta, Moisés (de). Torso, 1910. Marmol. Edificio Sabatini (Univ. Carlos 111)

Inurria, Mateo. Estatua yaciente de Eustasio Terroba, 1923. Marmol. Museo de Escultura
Marco Pérez, Luis. Hachero 1926. Bronce. Museo de Escultura

Montafia, César. Concierto en Do Mayor, 1972. Bronce. Museo de Escultura

Mustieles, Benjamin. Mujer al Sol, 1962. Bronce. Museo de Escultura

Mustieles, Benjamin. Mujer tendida, 1973, Bronce. Museo de Escultura

Ordufia, Fructuoso. Post Nubila Phoebus. 1921. Bronce. Edificio Sabatini (Univ. Carlos 111)
Otero Orefia, JesUs. Ternera tumbada, 1935. Piedra. Museo de Escultura

Planes, José. Desnudo 1938-40. Marmol. Edificio Sabatini (Univ. Carlos 111)

Polac, Susana. Proyecto para la Basilica de Arantzazu. Piedra. Museo de Escultura

Pougheol, Franc;ois. Altiplano mayor, 1985. Piedra y metal. Museo de Escultura

Rodriguez, Amador. Once Modulo, 1971. Acero corten. Museo de Escultura

Rubio Camin, Joaquin. Alrededor de ..., 1969. Hierro. Museo de Escultura

Sacramento, Antonio. Colomba, 1969. Hierro. Museo de Escultura

Sanchez, José Luis. Zenén, 1980. Acero corten. Museo de Escultura

Torres Guardia, José. Rebozo azteca, 1972. Bronce. Museo de Escultura

Ugarte, Ricardo. Estela u Homenaje a Antonio Viglione, 1971. Hierro pintado. Museo de Escultura
Ugarte, Ricardo. Distorsion n%, 1973. Hierro pintado. Museo de Escultura

Vega, Pilar (de la). Forma y medida, 1977. Hierro pintado. Museo de Escultura

Vicent, Julio. Primavera, 1950. Marmol. Museo de Escultura
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OTROS PROPIETARIOS

ESCUL TURAs UNIVERSIDAD CARLOS 111

Arroyo, Eduardo. Unicornio de Laciana, 2000. Granito y bronce. Edificio sabatini (Univ. Carlos II/)

Pascual de Mena, Juan. Busto de Carlos 111Bronce. Edificio sabatini (Univ. Carlos Il/)

ESCULTURAs COMUNIDAD DE MADRID

Vaquero Turcios. Relieve mural, 2002 el Pedroches

Wenceslao Jiménez. Catedrales Goticas. 1983. Hierro forjado. c.P. Carmen Conde
Bar6n, Francisco. Toro. Hormigén vy bronce. Avda. de la Mancha. CP Leén Felipe
Wenceslao Jiménez. Torso. Hormigén. IL.E.s. Tierno Galvan

(AD.F. YPSE)

Wenceslao Jiménez. Busto de Antonio Garcia Gil, 2003. Bronce. Avda. de Los Pinos
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Gegenwart.

Actividades en Espafia:

Desde 1991 es Miembro correspondiente  de
la Real Academia de Bellas Artes de San
Fernando de Madrid.

Videography:

"Aproximacién  a la Pintura" series (24
chapters: from Altamira to Picasso),
produced by Television Espafiola.

Activity abroad:

Organizer of Spain's participation in the
VI International ~ Sculpture Exhibition of Paris.
Budapest (1984).

Member of the Jury for the Small
Sculpture Triennial

Speaker at the Spanish American
Sculpture  Symposium held in Santo
Domingo (Dominican Republic) in 1985.

"Espafia/Escultura

AICA (Asociacion
Criticos de Arte) in 1986, based in

Internacional de

of Budapest (1987).

Es presidente de la Asociacién Cultural
Benito Pérez Galdds, de Madrid.
Actualmente es comisario de exposiciones
dentro del Programa de Arte Joven de la
Comunidad de Madrid, asi como en los
proyectos sobre arte emergente de la Obra
Social de Caja Madrid. Principales
exposiciones que ha dirigido:

20 de Mil. De relaciones vy roces. Madrid, Sala
Plaza de Espafia de la Comunidad de Madrid,
septiembre-octubre  2000; Crucero del
Hospital Real, de la Universidad de Granada,
noviembre-diciembre ~ 2000; Sala Provincia,
del Instituto Leonés de Cultura, enero-febrero
2001; Badajoz, MEIAC (Museo Extremefio e
Iberoamericano de Arte Contemporaneo), de
la Junta de Extremadura, mayo-julio 2001.

Figuraciones. Arte civil + Magicismos +
Espacios de Frontera. Barcelona, Espacio
para el Arte, de Obra Social Caja Madrid,
enero 2003; Sevilla, Sala Santa Inés, de la
Junta de Andalucia, primavera 2003; Centro

multiplicada”, Activity in Spain:
arranged by the Ministry of Foreign
Affairs and the Ministry of Culture and
inaugurated in 1985.

Since 1991: Member of the Real
Academia de Bellas Artes de San
Fernando de Madrid.

Chairman of the Asociacion Cultural
Benito Pérez Galdés (Madrid).

At present: exhibition organizer for
"Programa de Arte Joven de la
Comunidad de Madrid", including
projects on emerging art carried out by
Obra Social de Caja Madrid. Main

The Altem Museum of Berlin has exhibitions  organized:

published his "Spaniche Plastik Der

Organizer of the exhibition, presented
in Europe and Asia, entitled

Gegenwart"
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"20 de Mil. De relaciones Yy roces".
Madrid, Sala Plaza de Espafia,



Cultural Fonseca, de la Universidad de
Salamanca, verano 2003; Museo de
Pontevedra, otofio 2003.

El cuerpo. Conceptos y representaciones.
Madrid, Sala Alcala 31 de la Comunidad de
Madrid, septiembre-octubre  2004; Santiago de
Compostela, Palacio de la Mdsica,
noviembre-diciembre ~ 2004; Barcelona, Espai
d'Art Contemporani, enero-febrero 2005.

Circuitos 2004 de la Consejeria de Cultura de
la Comunidad de Madrid: Sala Avenida de
Ameérica, diciembre 2004-enero 2005.

Participa como miembro de Jurados de
numerosos certamenes de arte.

Premios:
En su palmarés literario cuenta con el Premio
Sésamo de Novela, concedido a su relato La
atadura.

Madrid, abril de 2005

Comunidad de Madrid, September- 2003; Centro Cultural
October 2000; Crucero del Hospital Universidad de Salamanca, Summer
2003; Museo de Pontevedra,

Real, Universidad de Granada,
November-December ~ 2000; Sala Autumn  2003.
Provincia, Instituto Leonés de Cultura,

January-February 2001; Badajoz, "El cuerpo. Conceptos Y

MEIAC (Museo Extremefio e representaciones".

Iberoamericano  de Arte 31, Comunidad de Madrid, September-

Contemporaneo), Junta de October 2004; Santiago de

Extremadura, May-July 2001. Compostela, Palacio de la Musica,
November-December

"Figuraciones. Arte civil + Magicismos Espai d'Art Contemporani,

+ Espacios de Frontera". Barcelona, January-February  2005.

Espacio para el Arte, Obra Social Caja

Madrid, January 2003; Seville, Sala "Circuitos 2004" , Consejeria de

Santa Inés, Junta de Andalucia, Spring Cultura, Comunidad de Madrid: Sala

2004; Barcelona,

Avenida de América, December 2004-
January 2005.

Jury member of many art competitions.
Prizes:

His literary work, "La atadura", was
awarded the Premio Sésamo de Novela.

Madrid, April. 2005
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G@NES

CIUDAD DIGITAL

Digital” es un proyecto € permitird crear una plataforma tecnolégica
ciudad de Leganés, y que englobara un conjunto de elementos
con las nuevas tecnologias, sistemas de informacion y telecomunicaciones.

-
I Dlrecclén Gen.ral d. Innovacion Tecnol6gIClI
MINISTERIO

DECIENelA CONSEJER!IA  DE ECONOMIA
) , y TECNOLOGLA E INNDVACION TECNOLOOICA
Ayuntamiento de Leganés

MRDRID CDMUNIDRD DIGITRI s leganes org Comunidad de Madrid


http://www.leganes.org

Este libro se termind de imprimir en los talleres
de Artes Graficas Jomagar S.L.,
el dia 15 de Julio de 2005.

Esta edicion consta de 3000 Unicos ejemplares.
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