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Hablamos de artes escénicas para referirnos a todo aquello que se representa
con una intencion artistica ante un publico: el teatro, la danza, la musica,
el circo... Esa intencion artistica alcanza a las grandes figuras pero también,
por qué no, a los artistas callejeros. Alguien se muestra ante el otro con la
intencion de transmitir o provocar una emocion. Las artes escénicas son un

territorio para el encuentro.

Por una parte, la relacion entre la obra y su publico tiene lugar con la presen-
cia de algunos de los artistas responsables de ella y puede verse modificada
por los asistentes de forma determinante. Una novela, un poema, una pintura,
una escultura, son manifestaciones artisticas que no se ven modificadas por
quienes las disfrutan. Una funcién teatral, operistica o de danza, asi como
cualquier ejecucion publica de piezas musicales, se ve a menudo transforma-

da por lo que hoy llamamos la «recepcion».

Por otra parte, y esto es lo que queremos significar en este recorrido, las artes
escénicas son un territorio complejo para el encuentro de artes diferentes,
para el contagio de unas a otras. Un espectaculo vivo puede reunir disciplinas
tan diferentes como la musica, la danza, la literatura, las artes de la imagen...

En una pieza teatral, coreografica, circense... encontramos elementos pictori-
cos en la escenografia, en los figurines, en la luz, en los propios gestos de los
intérpretes. Tanto es asi que, a menudo, tareas como el diseno de la esceno-

grafia o el vestuario de los espectaculos han sido desempenadas por pintores.

Es inevitable, si pensamos en esa cantidad de signos cercanos a la pintura,
que entre las obras que pueblan una coleccién tan rica y llena de matices
como la que retine el Museo Thyssen se nos ofrezcan testimonios de ese en-

cuentro entre artes escénicas y pintura.

¢Qué vamos a encontrar en este recorrido? Cuadros que se refieren a persona-
jes teatrales, como los de Watteau, Picasso o Lindner; cuadros que retratan a ar-
tistas, como los de Zoffany, Toulouse-Lautrec, Marsh, Kuhn o Guttuso; cuadros
que nos ubican ante representaciones escénicas, como los de Degas, Tappert
o Ensor; cuadros que nos dejan mirar en la parte que no se ve, alli donde el
publico no esta presente, como los de Forain o Macke; cuadros cuyos autores
dedicaron una parte de su vida al oficio de escendgrafos, como Chagall, o
que crearon espectaculos que rompieron esquemas, como Schlemmer o Balla;
cuadros de dos pintores cuyo imaginario ha poblado cientos de puestas en
escena e incluso ha inspirado obras de literatura dramatica como Hopper y

JEAN-ANTOINE WATTEAU, Pierrot contento, hacia 1712 (detalle)
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JOHAN ZOFFANY, Retrato de Ann Brown
en el papel de Miranda (?), 1770 (detalle)

LUCIAN FREUD, Retrato del barén
H. H. Thyssen-Bornemisza, 1981-1982 (detalle)
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Magritte. Y una declaracion final, gracias a Lucien Freud. No siempre estaran
todos, pues la politica de préstamo e intercambio de obras de este museo es
extraordinariamente activa, pero siempre encontraremos una mirada amplia
y diversa de la pintura sobre las artes escénicas a través de este paseo.

Por supuesto, hay mas posibilidades para este viaje, pero, como amantes de la
pintura, todos hemos vivido mas de una vez ese cansancio que nos impide
disfrutar de las obras porque llevamos demasiado tiempo de pie o, sencilla-
mente, porque nuestros ojos necesitan digerir lo que ven; y, para ello, convie-
ne ser prudente para que demasiada informacion no acabe convirtiéndose
en ruido. Por eso hemos escogido un numero limitado de cuadros. Aun asi,
aprovechamos las lineas de esta introduccion para sugerirles que visiten las
salas de pintura medieval, renacentista y barroca y observen, por ejemplo,
tres realidades de nuestro acervo cultural: la de la tradicion griega, la de las

pinturas relacionadas con los autos de Navidad y los cuadros de musicos.

En primer lugar, vale la pena que recordemos la cultura grecolatina como
una de las bases en las que se fundamenta nuestra visiéon del mundo. En
esa base fue un hecho principal el teatro y los tres grandes tragicos griegos,
Esquilo, Séfocles y Euripides. Entre las grandes obras de ese primer capitulo
de nuestra cultura, brilla especialmente Medea, la princesa hechicera que se
venga del desamor de Jasén matando a sus propios hijos. Una historia que
tiene especial eco en nuestro pais, a partir de la mitica versiéon de Miguel de
Unamuno con la que Margarita Xirgu y Enrique Borras inauguran el Teatro
Romano de Mérida en 1933, dando el punto de partida a uno de los eventos
culturales mas conocidos de nuestro pais: el Festival de Teatro Clasico de
Meérida. La historia de Medea —que traiciona a su patria y a su familia para
ayudar a Jason y sus argonautas a robar el vellocino de oro, que luego es



Un paseo por las artes escénicas

o) W rRos
MUSEO NACIONAL

.) THYSSEN-
3 ~ soRNEMISZA

abandonada por este, y que se venga de ese abandono matando a sus propios
hijos— forma parte de la tradicion literaria y cultural de Occidente. El museo
Thyssen ofrece dos miradas sobre esa historia: la pintura de Enrico de
Roberti, Los argonautas abandonan la Colquida, y Jean-Francois de Troy,
Jasén y Medea en el templo de Jupiter.

En la Edad Media, tras casi mil anos de casi completa desaparicion, el tea-
tro vuelve a respirar. Y lo hace en las iglesias, como acompanamiento a las
grandes celebraciones. Los primeros textos dramaticos espanoles son autos
de Navidad, y en ellos se cuenta el nacimiento de Jests, la anunciacion a los
pastores o la adoracion de los Reyes. El texto espanol mas antiguo es un auto
de los Reyes Magos. Esa fuerza de los asuntos religiosos se puede apreciar en
obras como la Adoracion de los Magos de Luca di Tommeé o la Adoracion del
Nino de Bartholomdus Bruyn el Viejo.

Al mismo tiempo, siempre existi6 un arte de la calle: contadores de historias,
saltimbanquis, musicos... La fiesta, la calle. Nuestro Pierrot contento de Wat-
teau podria iniciar también una visita por pinturas que hablan de amigos
que se unen en una fiesta, de encuentros campestres, de musicos callejeros,
de personas de cualquier origen que hallan la felicidad en la musica. Los dejo
fuera de nuestro recorrido pero cito este ramillete de nombres: El tio Paquete,
de Francisco de Goya; El conde Fulvio Grati, de Giuseppe Maria Crespi; Pes-
cador tocando el violin, atribuido a Frans Hals; El violinista alegre, de Gerrit
van Honthorst; Los jovenes misicos, de Antoine Le Nain; Grupo de musicos, de
Jacob van Loo; Comiendo ostras, de Jacob Lucasz. Ochtervelt; Concierto cam-
pestre, de Jean-Baptiste Pater; Fiesta campesina, de David Teniers; Autorretrato
con latd, de Jan Havicksz. Steen... incluso Shahn, Braque y Miré se apunta-

rian a esta fiesta de musicos alegres.

Mencién aparte, claro, merece una pintura muy especial ubicada en la se-
gunda planta del museo: el retrato del bufén El caballero Cristobal, de Hans
Wertinger. El retrato de un bufén del duque de Baviera nos descubre la im-
portancia de su estatus en la corte de aquel tiempo. La fecha del cuadro nos
lleva precisamente a esa resurreccion del teatro, que languidecio6 en los pri-
meros siglos de nuestra era y volvi6 a respirar con fuerza cuando concluia la
Edad Media. Durante esos siglos, fueron los payasos, los bufones, los cémicos
ambulantes quienes siguieron dando aliento a esa disciplina artistica que
parecia haber muerto para siempre.

En definitiva, hemos elegido veinte cuadros de esta magnifica coleccion para
proponer un paseo por las artes escénicas que provoque la curiosidad, que
provoque que usted quiera saber mas sobre el teatro, la musica, la danza, el
circo... y para que vuelva a encontrarse con estos pintores maravillosos que
seguramente ya le han proporcionado algunos momentos de felicidad.

Una tltima nota: presentamos los cuadros por orden cronolégico. Por supues-

to, el paseo tiene mil caminos y ese es solo el mas evidente. Buen viaje.

WALT KUHN, Chico con chistera, 1948 (detalle)
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JEAN-ANTOINE WATTEAU

Pierrot contento, hacia 1712

Oleo sobre lienzo, 35 x 31 cm

MUSEO NACIONAL THYSSEN-BORNEMISZA, MADRID

INV. 432 (1977.75)
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Los guiones que se usaban para la Commedia
dell’arte eran llamados canovaccio (canama-
z0). Se trataba de unos apuntes sobre los que
los actores improvisaban la accion.
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ESTAMOS EN 1712, EN LOS ULTIMOS
anos del reinado de Luis XIV, el Rey Sol.
La nobleza francesa, alegre y despreocu-
pada, entretenia sus noches en lo que se
conoci6 como «fiestas galantes». Juegos,
disfraces, musica... Si desea usted imaginar
aquellos momentos dulces, le recomenda-
mos un paseo por unos jardines hechos a
la moda de aquella época en Madrid algu-
nos anos después: los jardines de la finca
El Capricho, pertenecientes a los duques
de Osuna y hoy abiertos al puablico. El
jardin anglochino era en si un juego: rin-
cones aparentemente silvestres, algun
lago, un laberinto, una casa encantada,
autématas... Justo en esos anos, en la épo-
ca en que la nobleza francesa se entretenia
con aquellas veladas, es cuando Jean-
Antoine Watteau comenzo a pintar.

Lo que nos muestra este pequeno cua-
dro es una de esas noches, de esas fiestas
galantes. Cinco personas en el frescor
de la noche. Una mujer toca la guitarra 'y
dos de los hombres van disfrazados como
personajes de la Commedia dell’arte,
Mezzettino y Pierrot.

Watteau se habia formado con el esce-
nografo Claude Guillot y alli, en los teatros,
encontré uno de los motivos que mas
identificamos con su pintura. Los perso-
najes de la Commedia dell’arte o, mas con-
cretamente, de la comedia italiana, es decir,
la evoluciéon que habia experimentado
en Paris aquella forma de teatro popular.

La Commedia dell’arte ya funcionaba
desde el siglo XV, y no era otra cosa que
una evolucion de los comicos de aquella
Roma del siglo I en la que se forjaron, gra-
cias a Plauto y Terencio, muchos persona-
jes que han construido miles de comedias
y que llegan a nuestros dias. El criado tra-
vieso que no puede resistir la tentacion de
hacer trastadas sin mirar las consecuencias,
es decir, Arlequin, Mezzettino, Escapin,
son parientes lejanos de Bart Simpson,
como el viejo Pantaleone lo es del avaro
de Moliere o de Mr. Burns. La Comedia
revivié a aquellos personajes, y las plazas
de los pueblos se llenaron de cémicos que
improvisaban sus piezas teatrales a partir
de un pequeno canamazo', de un esquema.
Una pareja de enamorados, un viejo celoso,
enredos y enganos, acrobacias, sorpresas,

criados divertidos que todo lo enredan...
Diversion.

Este teatro popular se extendio por toda
Europa. Cervantes menciona su recuerdo
de los primeros comicos y de Lope de
Rueda, que lo introdujo en nuestro pais.
En Francia, las companias que hacian Com-
media dell’arte tomaron el nombre de
Comédie Italienne 'y gozaron de una extraor-
dinaria popularidad durante el siglo xv11.
Sus formas se hicieron mas refinadas y
dejaron de usar las mascaras. Eran el teatro
popular, no oficial, y tenian un gran éxito.
La fuerte competencia que supuso para
las companias oficiales llevo a que fueran
prohibidos. Es curioso que cuando Watteau
pinto este cuadro sus personajes no podian
verse en los escenarios. Poco después, se
levant6 esa prohibicion, se les permitié
representar a autores franceses y se con-
virtieron en los favoritos del gran drama-
turgo Pierre de Marivaux. Si Marivaux
unié la suerte de sus comedias a estos
personajes, también encontramos sus ecos
en Moliére, en los «graciosos» de las come-
dias espanolas o, mas tarde, en los perso-
najes de las comedias de Beaumarchais, El
barbero de Sevilla 'y Las bodas de Figaro.

Los personajes de la Comédie Italienne
eran, pues, la moda en aquel Paris. Y
Watteau los llev6 a la pintura. No solo los
pintoé: los llevo a la pintura, para conver-
tirlos en motivo, en mito. Scaramouche,
Arlequin, Mezzettino, Pantaleone, Aurelia,
Diamantina... ;Y Pierrot?

Pierrot es una evolucion del personaje
Pedrolino, el criado honesto y un poco
inocente, que contrasta con Arlequin. Asi,
han caminado juntos durante cinco siglos,
el bondadoso de la cara blanca y el travieso
del traje de colores y la mascara negra; el
payaso carablanca y el augusto. Pierrot,
bondadoso y melancélico, fue convertido
por Watteau en un icono para el arte. Nos
extendemos mas en esta presentacion
porque nos vamos a volver a encontrar
con este amigo a lo largo de este recorrido.
Pierrot se hizo popular en Paris gracias a
un actor, Giuseppe Giratoni, hacia 1665.
De modo que, cuando Watteau pinta este
cuadro, esta dando protagonismo a un
personaje muy popular en su pais. Watteau
volvié a hacer protagonista a Pierrot en
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JOHAN ZOFFANY

Retrato de Ann Brown en el papel
de Miranda (?), 1770

Oleo sobre lienzo, 218 x 158,5 cm

MUSEO NACIONAL THYSSEN-BORNEMISZA, MADRID

INV. 444 (1977.76)
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otros cuadros, especialmente en el que
hoy se puede ver en el Musée du Louvre
de Paris.

Nuestra imagen de Pierrot es algo di-
ferente de la que nos muestra Watteau.
Fue otro actor, Jean-Gaspard Deburau,
quien le dio su personalidad defini-
tiva, la del payaso melancélico de la ca-

ESTAMOS ANTE UNA PINTURA DIFERENTE,
al menos entre los aficionados espanoles.
Se trata del retrato de una actriz caracte-
rizada como un personaje, con el decorado
de una obra teatral como fondo. Es algo
singular aqui pero fue una moda en Ingla-
terra. Y en esa moda destacé muy espe-
cialmente Johan Zoffany, un artista pro-
cedente de Alemania pero que trabaj6 en
Inglaterra, donde desarroll6 su carrera y
donde alcanzo el éxito con sus escenas de
teatro. De hecho, fue su amistad con el
actor mas célebre de ese momento, David
Garrick, lo que lo llevé por ese camino.
En 1760, Zoffany comenzé a trabajar en
un taller como pintor de drapeados, es
decir, de los pliegues de la ropa. Fue ahi
donde conoci6 a Garrick, algunos de cuyos
mejores retratos se deben a Zoffany;
incluso, uno de los mas curiosos, con el
actor vestido de mujer en una comedia.
Garrick vio la utilidad de aquellos retra-
tos, ya que se distribuian grabados de ellos
unicamente con un fin publicitario. De
este modo, los cuadros son al mismo tiem-
po una manera de igualarse a las perso-
nalidades de la alta sociedad inglesa y de
hacer publicidad entre las clases mas
populares. Estamos hablando de estrellas
de la época, como Garrick, o como el actor
irlandés Charles Macklin, en el papel de
Shylock, el judio de El mercader de Vene-
cia, de William Shakespeare, en 1741.
La mujer del cuadro es, al parecer, la
actriz y cantante Ann Brown, que habia
formado parte de la compania de Garrick.
Brown aparece aqui caracterizada para el
papel de Miranda en La tempestad o La
isla encantada, la 6pera de Henry Purcell
basada en La tempestad, de William
Shakespeare. Al fondo, vemos lo que seria
el decorado de esta 6pera. La joven, que

ra blanca, en los inicios del siglo x1x. A
partir de la imagen creada por Deburau,
el dulce Pierrot se convirtié definitiva-
mente en un icono de la pintura. No
podemos evitar el recuerdo que construyo
para el cine el genial actor francés Jean-
Louis Barrault en la pelicula Los ninos
del paraiso (1945) de Marcel Carné.

dibuja un corazoén en la piedra, es Miranda,
la hija del mago Préspero que se ha ena-
morado de un joven naufrago, Fernando.

Para ser mas precisos, La tempestad o
La isla encantada es una comedia escrita
por John Dryden y William D’Avenant,
una reescritura de la obra de Shakespeare,
algo muy habitual en aquellos tiempos en
que no habia ninguna proteccién para la
propiedad intelectual. Thomas Shadwell
adapt6 aquel texto para convertirlo en el
libreto de la 6pera que se ha venido atri-
buyendo a Purcell, aunque algunos estu-
diosos consideran que su autor fue John
Weldon. La 6pera se estrend en 1695.

Ann Brown habia trabajado en la com-
pania de David Garrick entre 1769 y
1770, para continuar luego su carrera en
el Covent Garden desde 1772 a 1776.
Tras su matrimonio, ya convertida en
Mrs. Cargill, se embarcé en un tour a la
India y muri6 ahogada en 1784; el barco
que la llevaba de regreso a Gran Bretana
naufragé. Fue muy célebre en vida, por
su gran calidad como actriz y porque
agrandaban su leyenda historias sobre sus
amantes, por lo que su muerte temprana
fue una noticia que sacudi6 al Londres de
finales del siglo xv1IL

No podemos pasar por alto esta visita
a la isla de Préspero sin recomendarles
un viaje. En Bath, la ciudad inglesa cono-
cida por su balneario romano y sus calles,
que han servido como decorado de muchas
peliculas basadas en las novelas de Jane
Austen, se encuentra la coleccién de pin-
turas sobre teatro de Somerset Maugham.
Este novelista y dramaturgo de enorme
éxito en su tiempo -y atn hoy; algunas
de sus novelas, entre ellas Conociendo a
Julia (Being Julia) con Annette Bening y
Jeremy Irons, y El velo pintado, con Edward


https://vimeo.com/52959920
https://vimeo.com/52959920
https://vimeo.com/52959920
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[SALA 33]
EDGAR DEGAS
Bailarina basculando
(Bailarina verde), 1877-1879
Pastel y gouache sobre papel, 64 x 36 cm
MUSEO NACIONAL THYSSEN-BORNEMISZA, MADRID
INV. 515 (1971.2)

[SALA K]

JEAN-LOUIS FORAIN

Bailarinas en rosa, hacia 1905

Oleo sobre lienzo, 60,3 x 73,6 cm
COLECCION CARMEN THYSSEN-BORNEMISZA EN DEPOSITO EN EL

MUSEO NACIONAL THYSSEN-BORNEMISZA, INV. CTB.1998.58
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Norton y Naomi Watts, se siguen llevan-
do al cine— gast6 parte de su inmensa
fortuna en comprar cuadros que tenian
que ver con el teatro inglés del siglo xv1iI.
Dono su colecciéon al National Theatre,
que la cedi6é hace apenas cuatro anos al
excelente Holburne Museum de Bath,
cuando este reabri6 sus puertas tras una

EL MUNDO DE LAS BAILARINAS RESULTA
especialmente atractivo para la pintura
impresionista, por su belleza, por la difi-
cultad para recrear el movimiento y por
un fendmeno que lo acompana: la luz
artificial. Para Degas, la danza es el terri-
torio en el que mejor se puede plasmar
en pintura la sensacion de movimiento.
Degas toma el punto de vista de un
espectador de un palco de proscenio, es
decir, de los mas cercanos al escenario.
Con ello nos convierte en espectadores de
este ballet. En su cuadro vemos estos dos
puntos de atraccion: por una parte, la
extrana luz que la bateria derrama sobre
las bailarinas que estan en el escenario.
La bateria era el nombre que se daba en
teatro a la fila de bombillas (anteriormente,
lamparas de gas y, aun antes, velas) que
iluminaban el escenario desde el suelo,
en el borde del mismo. Adn hoy, cuando

inteligente reforma. Asi que en la segun-
da planta de este interesante museo se
pueden ver varios cuadros de Zoffany que
ofrecen escenas de representaciones tea-
trales en la Inglaterra del siglo xv111, entre
ellas, una muy reproducida: el legendario
Garrick vestido de mujer para la comedia
de John Vanbrugh Provoked Wife.

un intérprete es especialmente capaz de
emocionar, de transmitir su trabajo al
publico, se suele decir que «pasa la bate-
ria». Esa luz casi fantasmal es algo exclu-
sivo de los escenarios hasta mediado el
siglo xX. Por otra, el pintor nos muestra,
entre cajas, a las bailarinas que esperan
su turno para salir al escenario, haciendo
contrastar la actitud gracil de las que bai-
lan con las posturas relajadas de las que
esperan. No nos muestra seres angélicos
que consiguen su arte sin esfuerzo, sino
artistas en cuya postura se intuye el can-
sancio, es decir, el trabajo. Hemos utilizado
la expresion teatral «entre cajas» —también
se suele decir «entre bastidores»—; con ella
nos referimos a las telas negras que quedan
a los lados del escenario y sirven para
ocultar la iluminacién y a los intérpretes
y técnicos. A veces oiran ustedes «entre
bambalinas», pero las bambalinas son las


http://www.holburne.org/
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telas negras que ocultan la iluminacién y
los aparatos que estan sobre el escenario.

Un escenario es siempre un lugar magi-
co, que despierta nuestra curiosidad, como
le ocurre a Degas en este cuadro. Nos
queremos asomar a esa parte de atras,
donde se esconde la magia. Eso es justa-
mente lo que hace Forain: nos muestra
ese magico mundo de detras, donde las
bailarinas se sientan en posturas relajadas
o se atan las zapatillas. Forain nos mues-
tra la belleza de esos seres cuando no los
mira el publico, su gracia en cualquier
postura, el juego de la luz con el tuta
romantico, que parece que se difumina
en el aire. A Forain le gustaba pintar a las
bailarinas cuando habia terminado la fun-
cién, acompanadas por los senores que
iban al teatro como a un mercado de car-
ne. Es célebre el escandalo que se produ-
jo en el estreno de Tannhduser de Richard
Wagner. En Paris era costumbre que las
6peras tuvieran un ballet y que ese ballet
no llegase antes de las diez de la noche.

[SALA 33]

HENRI DE TOULOUSE-LAUTREC
Yvette Guilbert, 1893

Gouache y carboncillo sobre papel,

54X 37,5 cm
MUSEO NACIONAL THYSSEN-BORNEMISZA, MADRID

INV. 772 (1974.27)

LOS DIBUJOS DE HENRI DE TOULOUSE-
Lautrec estan entre las expresiones artis-
ticas mas conocidas del siglo X1X. Ese Paris
de la noche, de la diversion, mas popular
y canalla que el de las bailarinas de Degas y
Forain, rabiosamente vivo, lleva su trazo
inconfundible para muchos de nosotros.
Mas allé de la extraordinaria calidad de
su obra, su circunstancia vital le convirtio
en todo un personaje del momento: era
el hijo de una familia adinerada con una
enfermedad que no le permitia crecer, el

Los caballeros cenaban en el Jockey Club
y después de cenar entraban en el teatro
como sus duenos y senores, cuando la
funcién llevaba ya un largo camino reco-
rrido, tan solo para ver el ballet. Wagner
traslado el ballet al comienzo, inmediata-
mente después de la obertura. Y fue un
fracaso en aquel Paris de 1861. Los caba-
lleros se habian perdido a sus bailarinas.

Ese mundo galante y moderno, la Ope-
ra Garnier, las grandes avenidas... Estamos
en el nuevo y brillante Paris de 1874. El
arquitecto Haussmann ha abierto las gran-
des avenidas de la Ciudad de la Luz que
hoy conocemos y los espectaculos alcanzan
unos extraordinarios niveles de perfeccién
y belleza. Los impresionistas han desarro-
llado una técnica perfecta para captar esa
belleza etérea de los ballets, de las gasas
de los tutts, del movimiento, de los colo-
res... hoy nos es familiar a todos: se llama
«pastel», y tuvo en Degas a su indiscutible
maestro. Pero Degas y Forain no solo nos
hablaban de belleza.

habitante de la noche parisina, el dibu-
jante de los magicos seres de Montmartre,
el dibujante del Moulin Rouge. Los aman-
tes del cine lo identificaran con el rostro
de José Ferrer en la pelicula Moulin Rou-
ge de John Huston, de 1952.

Con poco mas de veinte anos veia sus
dibujos publicados como ilustraciones
para libros y revistas y como carteles para
anunciar los locales del barrio de Mont-
martre, el cabaret Le Mirliton o el célebre
Moulin Rouge. Se hizo tan famoso por
sus dibujos como por sus escandalos, y
nos dejo el retrato de una ciudad que
nunca dormia, llena de baile y de musica.

Toulouse-Lautrec nos presenta en este
cuadro a una cantante muy famosa en esa
época, Yvette Guilbert, en el momento
que en teatro se conoce como «gloria», es
decir, cuando terminada la actuacion se
alza el teléon —o bien se intensifica la ilu-
minacién sobre el artista— para que reciba
el aplauso del publico. La actitud, erguida
y digna, iluminada por esa mancha azul
de la luz artificial de la bateria, un segun-
do antes de comenzar a inclinarse ante el


https://www.youtube.com/watch?v=CKyh4zKkths
https://www.youtube.com/watch?v=CKyh4zKkths
https://www.youtube.com/watch?v=CKyh4zKkths

Un paseo por las artes escénicas

[SALA 35]
JAMES ENSOR
Teatro de mascaras, 1908
Oleo sobre lienzo, 72 x 86 cm
MUSEO NACIONAL THYSSEN-BORNEMISZA, MADRID
INV. 534 (1977.61)
[SALA M]

JAMES ENSOR
Jardin d’amour, hacia 1925

Oleo sobre tabla, 36,8 x 46 cm

COLECCION CARMEN THYSSEN-BORNEMISZA EN DEPOSITO EN EL
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respetable publico. El gran momento para
los artistas de escenario. La Guilbert era
la estrella de los cabarets Divan Japonais,
el Ambassadeurs o el Moulin Rouge. En
este retrato suyo, que se publico en Le
Figaro Illustré en 1893, Yvette aparecia
con una imagen muy estudiada: de hecho,
Théophile-Alexandre Steinlen la dibujé

DOS SIGLOS DESPUES DE AQUEL PIERROT
contento con el que comenzaba este reco-
rrido, nos encontramos de nuevo con una
representacion teatral protagonizada por
Pierrot y Arlequin, gracias a un rendido
admirador de Watteau, el pintor belga
James Ensor. Aunque la obra se titula
Teatro de mdscaras, advertimos que, como
era tradicion en Paris, apenas Arlequin
mantiene su mascara negra. Los demas
llevan la cara pintada. Donde encontramos
las mascaras es entre un publico que se
encuentra de pie y, en muchos casos, vis-
tiendo disfraces. La escasa altura del esce-
nario nos habla de una representacion
popular, callejera, y el atuendo del publico
nos hace pensar, inevitablemente, en el

con el mismo vestuario y peinado en el
cartel del Ambassadeurs. Era una gran
cantante y actriz que realiz6 giras inter-
nacionales y que trabajé también en cine.
Con los anos, se convirtié ademas en una
experta en musica antigua, escribi6 varias
novelas y fue condecorada con la Legién
de Honor.

carnaval. Una fiesta especial para la ciudad
de Ostende, y para la familia Ensor, que
vendia mascaras de carnaval en su tienda.
Ostende era entonces una villa muy apre-
ciada por su playa y como lugar de ocio y
vacaciones del norte de Bélgica, muy cerca
de la costa inglesa. Siendo Ensor un pre-
cursor de los movimientos de pintura de
vanguardia, apenas sali6é de su ciudad.
Pero el mundo iba a Ostende, a tomar
vacaciones. Ensor encontro en las fiestas
de carnaval, en sus méscaras y sus colores,
un lugar para desarrollar su mundo, entre
grotesco e inquietante. Muchas de sus
pinturas se ocupan del carnaval, y entre
los personajes que aparecen tienen una
presencia importante los de la Commedia
dell’'arte. En el Museo Thyssen también
podemos encontrar un cuadro pintado
casi veinte anos después que vuelve a estos
mismos personajes: Jardin d’amour.

En Teatro de mdscaras, James Ensor nos
muestra lo popular, al tiempo que, ponien-
do su mirada en estos simples personajes,
comienza a marcar una tendencia que va
a ser fundamental en las artes de van-
guardia: la presencia de estos personajes
descendientes de la Commedia en musica,
teatro, poesia, danza, 6pera... Su imagen
se hara inseparable, en estos comienzos
del siglo xX, del arte de vanguardia.

Este que vemos es un cuadro de su
etapa de madurez, realizado con cerca de
cincuenta anos, cuando ya se habia con-
vertido en uno de los mas prestigiosos
pintores de su pais y empezaba a abando-
nar algunos de los asuntos que le habian
ubicado como un precursor del expresio-
nismo. Dos anos antes, en 1906, habia
comenzado a componer la musica para un
ballet, El juego del amor, para el que tam-
bién disenaria el decorado y los figurines.



Un paseo por las artes escénicas

[SALA N]

GEORG TAPPERT
Varieté, 1911

Oleo sobre lienzo, 119,4 x 110,2 cm

COLECCION CARMEN THYSSEN-BORNEMISZA EN DEPOSITO EN EL
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En ese proyecto, que completariaen 1911,
estaba embarcado mientras pintaba nues-
tro Teatro de mdscaras.

A veces nos preguntamos qué sonidos,
qué musica acompana a un artista cuando
estd creando un cuadro. En el caso de James
Ensor, que ademas fue compositor, pode-
mos imaginar el sonido de las melodias

HEMOS VISTO CUADROS QUE MUESTRAN
el interés de los pintores de finales del
siglo x1x por los espectaculos que poblaban
la noche de Paris, desde la Opera Garnier
alos locales de Montmartre como el Mou-
lin Rouge. Viajamos ahora a la Alemania
de las primeras décadas del siglo xx, al
lugar donde surgieron en muy pocos anos
numerosos movimientos de vanguardia,
en el que también los pintores se sintieron
atraidos por los escenarios, en ocasiones
por los territorios de las artes escénicas
menos prestigiosos, mas duenos de la
noche. Estos y otros temas de sus pinturas
tuvieron mucho que ver con el apelativo
de «arte degenerado» con el que fueron
etiquetados por el régimen nazi pocos
anos mas tarde.

Tappert, cercano a los pintores expre-
sionistas de los grupos Die Briicke (El
puente) y Der Blaue Reiter (El jinete azul),
pinta este cuadro, Varieté, en 1911, cuan-
do estos dos grupos expresionistas estan
comenzando a ocupar un lugar en el arte
contemporaneo aleman.

Asi como Henri de Toulouse-Lautrec
era un asiduo del Moulin Rouge, Tapper
era un incondicional del Wintergarten
(Jardin de invierno), el sal6n de variedades
mas popular de Berlin en aquellos anos.
Se entiende por teatro de variedades un
tipo de espectaculo que puede contener
musica, baile, magos, acrébatas, humoris-
tas, nimeros de caracter erético o incluso
la exhibicion de fenémenos fisicos o de
animales extraordinarios. El origen del
término viene del nombre de un local, el
Théatre des Variétés, inaugurado en Paris
a finales del siglo xvIiL

que él mismo compuso mientras vemos su
pintura, por ejemplo, su Vals Caprice.
Pintor, musico, escenégrafo, figurinis-
ta... no es extrano que también tomase deci-
siones sobre lo que contiene este cuadro.
Si observamos la obra con detalle, vemos
que el marco tiene también mucho de
especial. Seguro que ya se habian fijado.

Nos encontramos, pues, de nuevo, ante
un espectaculo popular y frecuentado
por las gentes de la noche, donde se per-
miten libertades poco comunes en la
conservadora Alemania de los primeros
anos del siglo.

Tappert se encontraba a gusto en aquel
ambiente de libertad y por eso dedica a
este nimero de baile con abanicos uno de
sus mejores trabajos, lleno de color y ale-
gria. El asunto le pareci6 interesante como
tema para su pintura, como prueban otros
cuadros que realiz6 en esos mismos anos,
en los que las bailarinas llevaban menos
ropa y cubrian sus cuerpos con los abani-
cos. Betty, la bailarina de la derecha, es
retratada en solitario, cubriendo su des-
nudo con el abanico, en un cuadro datado
un par de anos mas tarde. Betty se convir-
ti6 en esta época en la modelo preferida
del pintor.

El Wintergarten era un teatro enorme,
que contaba entre sus artistas con las
estrellas del momento, como el gran Hou-
dini o Charlie Rivel. Funcion6 hasta que
fue destruido en un bombardeo en 1944.
Otros locales han ido heredando su nom-
bre hasta hoy.

Nos encontramos, pues, a un pintor que
habita estos lugares en los que la musica,
el baile y el circo se mezclan en un clima
de gran libertad. Y Tappert recrea ese
mundo: payasos, otra vez, vestidos como
los personajes de la Commedia dell’arte,
bailarinas, musicos...

Aquel Berlin nuevo, donde surgian de
forma efervescente las vanguardias artis-
ticas, estaba a punto de dejar de ser asi.
Muy pronto iba a llegar la Gran Guerra.



Un paseo por las artes escénicas

[SALA 38]
AUGUST MACKE
Circo, 1913
Oleo sobre cartén, 47 x 63,5 cm
MUSEO NACIONAL THYSSEN-BORNEMISZA, MADRID,
INV. 656 (1988.21)
[SALA 41]

GIACOMO BALLA
Manifestacion patriética, 1915

Oleo sobre lienzo, 101 x 137,5 cm

MUSEO NACIONAL THYSSEN-BORNEMISZA, MADRID, INV. 459 (1978.71)
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TERMINABAMOS LAS LINEAS DEDICADAS
a Tappert con estas palabras: «Aquel Ber-
lin nuevo, donde surgian de forma efer-
vescente las vanguardias artisticas, estaba
a punto de dejar de ser asi. Muy pronto,
iba a llegar la Gran Guerra». La pintura
de Macke se encierra en estas dos frases.
August Macke fue uno de los principales
componentes del grupo expresionista
aleman El jinete azul, y su vida acabd en
el frente en septiembre de 1914. Pero
justo un ano antes pinté este cuadro:
Circo. Una obra con un tema dramatico
y todo el colorido y la belleza que le habia
inspirado su reciente encuentro en Parfs,
en 1912, con el pintor Robert Delaunay.

sQué era el circo para un aleman de
principios del siglo Xx? Los circos podian
ser en aquellos anos espectaculos ambu-
lantes que se ofrecian al publico en carpas
desmontables o grandes espacios fijos que,
con el mismo lujo que los mejores teatros,
ocupaban lugares de privilegio en las ciu-
dades y ofrecian no solo espectaculos cir-
censes, sino, por ejemplo, conciertos. Hoy
se conservan en Espana este tipo de edi-
ficios en Albacete y Murcia, entre otras
ciudades. La diferencia con los teatros de
la época era la pista central, que tenia
forma circular, algo que se impondria
desde finales del siglo xviiI por la premi-
nencia de los nimeros en los que interve-
nian caballos. Los écuyers, jinetes que
realizaban acrobacias sobre los caballos y
mostraban su doma, se convirtieron en
estrellas durante el siglo x1x. En Madrid
estaba el Teatro Circo Price, fundado por
el irlandés Thomas Price en el Paseo de
Recoletos y que desde 1880 hasta un siglo
mas tarde ocup6 el espacio de la Plaza del

PARA LOS FUTURISTAS, EL MOVIMIENTO
era la vida. Por eso las pinturas de Giaco-
mo Balla parecen querer captar el color
en movimiento, un movimiento feroz y
furioso. Este grupo de artistas de vanguar-
dia, liderado por el poeta Filippo Tomma-
so Marinetti, amaba la modernidad, la
velocidad, la violencia. En este tiempo de
guerra Balla pinta su Manifestacion patrio-

Rey, donde actualmente se ubica una de
las sedes del Ministerio de Cultura.

En aquellos primeros anos del siglo xX,
el circo era el lugar de lo diferente. El
lugar de los que eran diferentes. Como
hemos comentado al hablar de Tappert,
era aun una época en la que los espectacu-
los de variedades podian mezclar magos,
acrobatas y lo que hoy llamamos todavia
«fenémenos de feria». El hombre mas
alto o mas bajo del mundo, la mujer mas
fuerte... Franz Katka escribe en esos anos
El artista del hambre, una historia acerca
de un hombre cuyo espectaculo consistia
en batir récords de ayuno a la vista del
publico. Algo que existi6 incluso aqui, en
Espana, hasta los anos veinte.

Macke se sentia parte de los diferentes,
por eso se interesaba por el mundo del
circo en algunos de sus cuadros. Asi como
Forain y Degas miraban a las bailarinas,
Macke mira en este cuadro a las gentes
del circo, seres especiales que despertaban
su interés. Asi, lo que nos muestra no es
un espectaculo, sino su vida. La tragedia
de la écuyere que se ha caido del caballo,
los companeros que la llevan en brazos,
el hombre abatido, que no puede ocultar
su dolor por el accidente... El contraste
entre el colorido vital del circo —la critica
considera este cuadro una obra maestra
del color- vy la tragedia siempre inespe-
rada, la convivencia de la belleza y el
drama, nos llevan a pensar que, desde la
vanguardia, Macke dialoga con los clasi-
cos, con el patetismo, por ejemplo, de
algunos descendimientos. Nuevamente,
dejamos de ver la pura belleza del espec-
taculo para observar la vida que late entre
bastidores.

tica, al mismo tiempo que colabora con
Picasso en la realizacion de la escenogra-
fia para el ballet Parade, con libreto de
Jean Cocteau, musica de Erik Satie y coreo-
grafia de Léonide Massine, para los Ballets
Rusos de Diaghilev, que se estrené en Paris
en 1917.

Ese mismo ano, Balla ofreceria otro
ejemplo de su compromiso con las artes


https://www.youtube.com/watch?v=_Chq1Ty0nyE

Un paseo por las artes escénicas

[SALA 45]

MARC CHAGALL
La casa gris, 1917

Oleo sobre lienzo, 68 x 74 cm

MUSEO NACIONAL THYSSEN-BORNEMISZA, MADRID

INV. 500 (1982.26)
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escénicas de vanguardia, al hacerse cargo
de la escenografia y la puesta en escena de
un «ballet sin bailarines», Fuegos artifi-
ciales, con musica de Igor Stravinsky, un
breve espectaculo de vanguardia de poco
mas de cinco minutos de duracién que
se estrenaria en Roma, en el Teatro Cos-
tanzi, actual Teatro de la Opera. Las luces
de colores cambiantes y el movimiento
de algunos elementos de la escenografia
eran el modo de crear movimiento en
aquel espectaculo de ballet sin bailarines,
realmente rompedor.

En los archivos de Balla se ha encon-
trado bastante material relacionado con
este ballet: tres bocetos a la témpera, para
la escena completa, treinta y cinco pro-
yectos de las construcciones singulares y

ESTE CUADRO NOS LLEVA A VITEBSK, LA
aldea bielorrusa donde naci6 Marc Chagall
y donde se hunden las raices que forman
su imaginario pictdrico y su relacién con
las artes escénicas.

Marc Chagall es uno de los pintores
que nos hacen sonar, y el sueno, ya lo
apunt6 Sigmund Freud, es una actividad
humana que tiene muchas caracteristicas
comunes con el teatro. Una vida muy
larga dedicada a la pintura y trufada de
encuentros con las artes escénicas se pue-
de explicar en parte por el origen del pin-
tor, que tuvo mucho que ver con el teatro.
Es muy importante para Chagall el magis-
terio de Léon Bakst, pintor judio como él
(sus nombres originales eran Lev Rosen-
berg y Moishe Segal). Bakst habia funda-
do en 1899 una revista (Mir iskusstva) con
Sergei Diaghilev. Cuando este crea los
Ballets Rusos en 1907 cuenta con Marius
Petipa como coredgrafo, los mejores bai-
larines del Marinski y Bakst para el dise-
no de la escenografia y del vestuario de
buena parte de sus producciones. Bakst
llegaria a intervenir en diecinueve espec-
taculos de los Ballets Rusos, hasta poco
antes de la muerte de Didghilev y la desa-
paricion de la compania en 1929. Cuando
esta aventura comienza, Bakst cuenta con
un discipulo de apenas veinte anos, Cha-
gall, que acaba de venir de un pueblecito

un folio con las cuarenta y nueve ubica-
ciones de los focos. Con estos materiales
el pintor y escultor italiano Elio Marche-
giani ha realizado sucesivas reconstruc-
ciones, la mas reciente en el Palacio Real
de Milan en 2009 para una muestra sobre
el futurismo.

Estamos en 1917, de modo que confiar
el espectaculo a la tecnologia era un gran
riesgo. De hecho, sabemos que el estreno
fue un desastre a causa de un cortocircui-
to. Anos después, se han hecho algunas
reconstrucciones de lo que pudo ser aquel
espectaculo, que solo pudieron disfrutar
quienes asistieron al ensayo general. Entre
ellos, el gran coredgrafo Massine, admi-
rador de Balla y primer propietario de este
lienzo que hoy posee el Museo Thyssen.

de Bielorrusia. Poco después, Chagall da
su primer salto a Paris. En sus memorias,
el pintor reconoce a Bakst como el puen-
te entre su aldea y la capital francesa,
adonde llega en 1909 coincidiendo con la
primera gira de los Ballets Rusos.

En 1914 estalla la Gran Guerra y Cha-
gall regresa a Rusia. Es el momento del
reencuentro con su origen, con Vitebsk,
como muestra el cuadro La casa gris, pero
también de su compromiso con la revo-
lucion bolchevique de 1917 y de sus pri-
meros trabajos como escendgrafo revolu-
cionario, lleno de nuevas ideas. Nikolai
Evreinov le va a proponer que realice la
escenografia de Una cancion totalmente
feliz. Para ello, se bas6 en un cuadro que
habia pintado en Paris unos anos antes,
El bebedor, para realizar el telon de fondo,
y pintd las caras y las manos de los actores
de verde y azul. Poco después, el Teatro
Hermitage de San Petersburgo (entonces
Petrogrado) le encargaria la escenografia
y el vestuario de un espectaculo sobre
piezas de Nikolai Gogol. Pero el lugar de
Chagall era su pueblecito, Vitebsk, el lu-
gar de nuestro cuadro. Alli, basandose en
las tradiciones populares, se crearia algo
muy importante para Chagall: el Terevsat,
el teatro de la satira revolucionaria, que
dirige un actor llamado Marc Razumny y
en el que Chagall, que ejerce como director
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[SALA 45]

PABLO PICASSO
Arlequin con espejo, 1923

Oleo sobre lienzo, 100 x 81 cm
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artistico, llegaria a realizar una veintena
de espectaculos. Chagall encuentra en esa
busqueda de lo tradicional las raices de
sus suenos.

La relaciéon de Chagall con las artes
escénicas continué toda su vida. Tal vez

PICASSO, TAL VEZ EL ARTISTA MAS
importante del siglo Xx, tiene una pre-
sencia destacada en el Museo Thyssen-
Bornemisza con siete pinturas. La mas
célebre de ellas es este Arlequin lleno de
misterio.

Ya hemos visto como aquellos perso-
najes del teatro italiano del siglo Xxv1 pobla-
ron el imaginario artistico de los siglos
siguientes y como Pierrot y Arlequin se
convirtieron en iconos de las vanguardias
artisticas de las primeras décadas del
siglo xX. Sus atuendos se habian introdu-
cido poco a poco en el mundo del circo,
de modo que los pintores de estos movi-
mientos encontraban una doble fuente de
inspiracion en aquellas figuras. Ya hemos
comentado que el circo resultaba en aque-
llos anos especialmente fascinante para
los pintores de vanguardia.

Cuando pinta este cuadro, Picasso lleva
mas de veinte anos viviendo en Parfis;
tiene cuarenta y dos anos y ha sido ya un
referente imprescindible en varias corrien-
tes pictdricas, especialmente en el cubismo.
Al terminar la Primera Guerra Mundial,
realiza un viaje por Italia con su amigo
Jean Cocteau, poeta, pintor, cineastay autor
de obras de teatro. Este viaje provoca en
el pintor malagueno la necesidad de un
cambio. Regresa a la figuracién, abando-
nando de momento el cubismo, en el que
habia estado inmerso desde 1907, cuando
presento a sus célebres Senoritas de Avinon.

En ese nuevo periodo, que se ha llama-
do «clasico», en el que las figuras humanas
son presentadas con grandes volimenes,
como gigantes, Picasso recupera un asun-
to que fue objeto de muchos cuadros de
su etapa rosa (1904-1907), los artistas de
circo: saltimbanquis, payasos... normal-
mente con un aspecto miserable y atavia-
dos con las viejas galas de la Commedia
dell’arte. Picasso pint6 esa serie inspirado

el signo mas conocido de esa relacién
apasionada es el techo del Teatro de la
Opera de Paris, pintado por ¢l en 1964.
Para conocer mas a fondo esa relacion, en
Espana contamos con una excelente edi-
cién de sus memorias.

por personas reales, una troupe de artis-
tas que acampo en aquellos anos cerca de
Los Invalidos, en Paris. Aquellos tres anos
estuvieron poblados de arlequines, por
quienes sinti6 una atraccién que le llevo
incluso a retratar a su hijo vestido como
uno de ellos. Ademas, Picasso realiz6 en
estos mismos anos en los que termina
nuestro Arlequin con espejo varios retratos
de su amigo Jacinto Salvadd, un joven
pintor catalan, vestido con un traje de
arlequin que pertenecia a Cocteau.

Este cuadro se titula Arlequin con espe-
jo, pero todos recordamos que Arlequin
iba vestido con un llamativo ropaje, com-
puesto de rombos de todos los colores, en
su torso, sus brazos y sus piernas. Asi es
como Picasso lo pinta en muchos cuadros
de aquella etapa rosa. Lo que si reconoce-
mos es el sombrero de Arlequin. ;Quién
es, entonces, el personaje que se esta pro-
bando el sombrero de Arlequin ante un
espejo? ;Tal vez Pierrot, envidioso de la
alegria y la despreocupacion de su com-
panero? La superficie blanca de la izquier-
da podria ser la luna, la companera de
Pierrot. Su aire de gigante melancdlico
parece llevarnos a esa idea. Aunque el
traje tampoco es el de Pierrot. Podria ser
uno de los muchos acrébatas que habia
pintado en aquella época llena de perso-
najes del circo. Asi que un joven, con el
atuendo de un acrébata y la melancolia de
Pierrot, se prueba el sombrero de Arlequin.

Hoy sabemos que, en un principio,
Picasso habia planeado que este cuadro
fuese un autorretrato; debajo de la cara
que vemos, se esconde la cara del pintor.
Asi que era el propio Picasso quien se
probaba ante el espejo el sombrero del
travieso y divertido Arlequin, el dueno de
la alegria. Algunos estudiosos piensan que
ese acrébata melancélico que busca la
alegria de Arlequin representa la propia
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[OBRAS NO EXPUESTAS
TEMPORALMENTE]
OSKAR SCHLEMMER
Formacion. Triparticién, 1926

Acuarela y lapiz sobre papel, 55,7 x 35,2 cm
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SANDOR BORTNYIK
El siglo xx, 1927

Oleo sobre lienzo, 84,7 x 77,7 cm
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melancolia del pintor tras un fracaso amo-
roso en el verano de 1923.

Veinte anos después, aquellos saltim-
banquis acampados en Los Invalidos, sus
visitas con varios amigos como Max Jacobs
y Apollinaire al circo Medrano y el re-
cuerdo de una épera que le impresio-
noé parecian seguir en el imaginario de
Pablo Picasso. La dpera, claro, es Pagliacci,
de Ruggero Leoncavallo.

Vale la pena recordar que Picasso, pin-
tor y escultor, fue también escenégrafo y
figurinista. Trabaj6 para algunos grandes
espectaculos de danza de los famosos
Ballets Rusos de Diaghilev durante aque-

UNA DE LAS GRANDES RIQUEZAS DE LA
coleccién Thyssen es su interesante mirada
sobre las vanguardias de los anos de entre-
guerras, las dos décadas que van de 1918
a 1939, en Europa. En varios momentos
de ese periodo histérico, se desarrollaron
trabajos que tenian en las artes escénicas
un punto de encuentro para artistas de
diferentes disciplinas.

La Bauhaus es uno de esos lugares de
encuentro. Bauhaus significa en aleman
«casa de construccién», y esta palabra fue
el modo abreviado de conocer la Staatliche
Bauhaus, o Casa Estatal de la Construccion,
una escuela en la que Walter Gropius fun-

llos anos: Parade, con musica de Satie,
libreto de Cocteau y coreografia de Mas-
sine, que tenia como asunto el desfile de
una troupe de circo; El sombrero de tres
picos, con musica de Manuel de Falla sobre
la novela de Pedro Antonio de Alarcén;
Cuadro flamenco, con cantaores y bailao-
res; y Pulcinella, con musica de Stravinsky
y libreto y coreografia de Massine, basan-
dose, obviamente, en la Commedia dell arte.

Como vemos, la misma amistad con
Cocteau que llevo a Picasso a la pintura de
este Arlequin con espejo lo acercéd durante
anos a trabajar apasionadamente para los
escenarios.

di6 las de Artes Aplicadas y Bellas Artes
en 1919 y que dur6 hasta el triunfo del
nazismo, en 1934. Los tltimos cuatro anos
de su existencia estuvieron marcados por
su nuevo director, Mies van der Rohe. La
idea de fusion de las artes y la reivindica-
cion del oficio llevo a artistas como el pin-
tor y escultor Oskar Schlemmer o al exper-
to en arte fotografico hiingaro Laszl6
Moholy-Nagy a colaborar con esta escuela.

Schlemmer estaba ocupado en llevar
a los lienzos —pero también, o sobre todo,
alos escenarios— nuevas ideas acerca de la
relacion del ser humano con el espacio. De
ahi el estudio de las formas geométricas


https://www.youtube.com/watch?v=INDGcbxOmqY
https://www.youtube.com/watch?v=INDGcbxOmqY
https://www.youtube.com/watch?v=_Chq1Ty0nyE
https://www.youtube.com/watch?v=_Chq1Ty0nyE
https://www.youtube.com/watch?v=_Chq1Ty0nyE
https://www.youtube.com/watch?v=AotJtPjMFnI
https://www.youtube.com/watch?v=AotJtPjMFnI

Un paseo por las artes escénicas

EDWARD HOPPER
Habitacion de hotel, 1931

Oleo sobre lienzo, 152,4 x 165,7 cm
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en el cuerpo humano, en lo que coincide
con su coetaneo el pintor italiano Giorgio
de Chirico.

Schlemmer creé un espectaculo, el Ba-
llet Triadico, que podria ser considerado
como uno de los iconos de la Bauhaus vy,
por extension, de la vanguardia de esos
anos. Se estreno en 1922 en Stuttgart, con
musica de Paul Hindemith. Un espec-
taculo inspirado en Pierrot Lunaire, de
Arnold Shoenberg, estrenado en 1912 (ba-
sado en poemas de Albert Giraud). Como
vemos, la sombra de Pierrot no nos aban-
dona. La ambicién del Ballet Triadico era
convertirse en el referente del «arte total»,
en el que se unian artes escénicas, musica,
formas de pintura y escultura...

El tres, numero lleno de significados
simbolicos, es el eje fundamental de ese
espectaculo: tres actos, tres intérpretes,
doce coreografias y dieciocho figurines.
Esos dieciocho figurines se hicieron espe-
cialmente célebres, hasta el punto de que
el vestuario de este espectaculo ha sido
objeto de varias exposiciones a lo largo
del siglo y hoy se encuentra en el Museo
Estatal de Stuttgart, que posee una abru-

UNA MUJER SENTADA EN LA CAMA DE
una habitacion de hotel con un papel en
la mano. Una imagen tan sencilla y, sin
embargo, cargada de una poderosisima
fuerza dramatica, como toda la pintura de
Hopper. Cuesta trabajo no imaginar esa
habitacién como el lugar de una escena
del mejor teatro norteamericano del

madora coleccion de obras de Schlemmer.
Esos figurines han sido reproducidos e
imitados a lo largo de todo el siglo y son
hoy parte de la historia del arte. Por poner
un ejemplo, uno de los espectaculos mas
recordados de la Compania Nacional de
Teatro Clasico son los entremeses de Cer-
vantes dirigidos por Joan Font en 2000.

El Ballet Triddico ha sido objeto de
diversas reposiciones que han tratado de
reproducir lo mas exactamente posible lo
que fue aquel espectaculo. Contamos, por
ejemplo, con una pelicula realizada en los
anos setenta con coreografia de Margare-
te Hasting, Franz Schombs y Georg Ver-
den, de una media hora de duracién.
Cualquiera que presencie esta pieza, reco-
nocera en ella no solo las formas de esta
acuarela de Schlemmer, sino otros traba-
jos de artistas afines que también estuvie-
ron vinculados a las actividades de la
Bauhaus, como Moholy-Nagy, de quien el
Museo Thyssen posee dos trabajos, o el
también huingaro Sandor Bortnyik, cuyo
cuadro El siglo xx guarda una relacién
evidente con las ideas y las formas de
Schlemmer.

siglo XX, desde Miller o Williams al tltimo
Sam Shepard.

Hopper parece querer siempre contar-
nos una historia. Pocos pintores tienen
una actitud tan teatral frente a lo que mi-
ran. Esa capacidad magica para captar
momentos en los que uno dirfa que se
encuentra en un respiro, en un silencio
musical entre dos notas... ese instante car-
gado de verdad ha inspirado a dramatur-
gos para escribir obras que podrian vivir
dentro de sus cuadros. En 2006, el drama-
turgo norteamericano Douglas Steinberg
estrenaba en el Teatro Kirk Douglas de
Los Angeles la obra Nighthawks (Halcones
en la noche) basada en el cuadro con el
mismo titulo que Hopper pint6 en 1942.
Se conocen varias obras en Estados Uni-
dos, Reino Unido y Alemania basadas en
pinturas de Hopper. Entre los autores es-
panoles, cabe destacar el estreno en 2010
de la produccion del Teatre Nacional de
Catalunya de la obra de Eva Hibernia


http://www.staatsgalerie.de/onlinekatalog/
http://www.staatsgalerie.de/onlinekatalog/
https://www.youtube.com/watch?v=87jErmplUpA

Un paseo por las artes escénicas
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REGINALD MARSH
Smoko, el volcan humano, 1933

Acuarela sobre masonita, 91,4 x 122 cm
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La América de Edward Hopper que navega
por el mismo mundo referencial de los
cuadros del pintor norteamericano. Mas
recientemente, el pasado 2015 se publicé
la obra de Javier Vicedo Alés Summer
Evening, que desarrolla una serie de esce-
nas diferentes que suceden en el cuadro
del mismo nombre. Con esta obra, Vicedo
gano el Premio Nacional Calderén de la
Barca 2014.

No hay espacio en este texto, ni en un
libro de regular tamano, para enumerar
los cientos de producciones que se han
inspirado en Hopper para su espacio escé-
nico, con mayor o menor acierto. Mencio-
namos una como botén de muestra: la
puesta en escena de Rigoletto que hizo
Jonathan Miller para la English National
Opera, en la que convertia el cuarteto del
cuadro Halcones en la noche en el célebre
cuarteto de la 6pera de Verdi.

Nos parece significativo que el profe-
sor Walter Wells titulase su celebrado
estudio biografico Silent Theatre: The Art
of Edward Hopper. Menos aun nos puede

UNA DE LAS CARACTERISTICAS QUE
distingue a la coleccién Thyssen de cual-
quier otro museo en Espana es su atencion
a los pintores estadounidenses. En nuestro
recorrido nos encontramos inevitable-
mente con dos grandes nombres de la
pintura norteamericana del siglo xx que
presentan bastantes caracteristicas en
comun: la presencia de Europa en su for-
macion, su trabajo como dibujantes en las
mas prestigiosas revistas de Nueva York,
sus incursiones como disenadores de esce-
nografias y su atraccién por el mundo de
los espectaculos populares; estos artistas
son Reginald Marsh y Walt Kuhn.
Marsh, norteamericano nacido casual-
mente en Paris en 1898, el mismo ano que
Federico Garcia Lorca, realizé su forma-
cién en Yale. Fue dibujante para el Daily
News, el New Yorker, Esquire, Fortune y
Life, pintor de decorados para teatro, pro-
fesor... Su pintura tiene una caracteristica
esencial: pinta a la gente. En las playas,
en las calles, en los bailes, en las atraccio-
nes de feria, en los espectaculos populares,

extranar que Gail Levin en su libro Edward
Hopper. An Intimate Biography nos cuen-
te su gran aficion a ir al teatro desde sus
anos de formacion, enumerando incluso
las producciones a las que asiste el pintor
con su esposa, Josephine —quien posé
para este cuadro—, en los anos veinte. Levin
cuenta también el origen de este cuadro,
que nos devuelve un nombre ya encon-
trado en nuestro recorrido: al parecer,
Hopper se bas6 en un dibujo de Forain
aparecido en una revista.

Hoteles y teatros como escenarios de
la desolacion. Pocos pintores han utiliza-
do los teatros como territorio para mos-
trar esa sensacion de soledad del ser
humano contemporaneo. Esos coliseos
usados para el cine, la musica, la 6pera,
la danza o las variedades, resultan estre-
mecedores cuando se quedan vacios: Dos
en el patio de butacas (1927), El Teatro
Sheridan (1937), New York Movie (1939),
Girlie Show (1941), Primera fila (1951),
Intermedio (1963)... por citar solo algunos
de los mas célebres.

como el cine, y en los de variedades, como
el circo, o incluso en esos maratones de
baile que se reflejan en la novela sAcaso
no matan a los caballos?, de Horace McCoy,
que muchos conocen por la pelicula Dan-
zad, danzad, malditos. Las clases popu-
lares de la América de la Depresion. La
gente de Coney Island, la zona de diversion
del barrio neoyorquino de Brooklyn. La
diversion barata. A partir de un primer
encargo para la revista Vanity Fair, ese
lugar se convertiria en su manera de mirar
el mundo.

Gail Levin nos explica en su nota para
el catalogo de la coleccién Thyssen la
atraccion de Marsh por Coney Island:
«Explico su reaccion ante Coney Island
en los siguientes términos: “Voy alli todos
los veranos, a veces tres o cuatro dias por
semana. La primera vez que voy en el
verano, me da nduseas el olor a comida
rancia, pero luego me acostumbro y ya no
lo noto. El lugar me gusta por el mar y el
aire libre y por la gente —multitudes en
todas las direcciones, en todas las posturas,


https://www.youtube.com/watch?v=yWSVytHUK7g
https://www.youtube.com/watch?v=5bclVgvgY4M
https://www.youtube.com/watch?v=5bclVgvgY4M
https://www.youtube.com/watch?v=5bclVgvgY4M
http://www.archive.org/stream/lesmatreshumor06gavauoft#page/n489/mode/2up
http://www.archive.org/stream/lesmatreshumor06gavauoft#page/n489/mode/2up

Un paseo por las artes escénicas

RENE MAGRITTE
La Clef des champs, 1936

Oleo sobre lienzo, 8o x 60 cm
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sin ropa, moviéndose— como en las com-
posiciones de Miguel Angel o de Rubens”».

;Qué nos muestra Marsh en este cua-
dro? A gente que pasa; unos miran, otros
comen helados, mientras se trata de atraer
al pablico al espectaculo de un tragafuego.
En la barraca de al lado se anuncia una
pitonisa. Vemos en el centro a una mujer
que lleva un pantalén como el del hombre
del cartel. Vemos a un hombre que se
parece al del cartel y cuya ropa nos indica

«SE ABRE EL TELON», «SE ALZA EL TELON»...
los teatros que aun utilizan lo que llama-
mos telon de boca, que sirve para ocultar
la escena de los ojos del publico hasta que
comienza la accién, suelen usar hoy dia
dos tipos de apertura: el tel6n alemén, que
se alza hacia el peine, es decir, hacia la
estructura de tramoya que estd por encima
del escenario, y el telon a la americana,
que se divide en dos partes y se abre hacia
los lados. Contamos estas cosas, que pue-
den parecer de sobra conocidas, porque
sabemos que no lo son tanto. Quien escri-
be estas lineas ley6 hace pocos anos una
critica de una funcién teatral de la que se
deducia que el critico pensaba que los
telones se enrollan como una persiana.
Asi que en el teatro, la 6pera o la danza se
sigue diciendo aquello de «se alza el tel6n»
o «se abre el telon». Magritte pinté muchos
cuadros en los que de una u otra forma se
sugeria la presencia de un telén a la ame-
ricana. Jugé a menudo con el parecido
entre las cortinas que encuadran una ven-
tana y ese aparato escénico para presen-
tarnos una realidad que era y no era una
realidad, el pensamiento basico de su pro-
duccién artistica y la base misma de las
artes escénicas: esto que ve usted en el
escenario parece la vida, pero no lo es.

El cuadro La Clef des champs juega con
nosotros desde el titulo. Una de esas expre-
siones en las que el idioma ha ido perdien-
do su referente inicial, de modo que su
significado tiene un sentido extrano, es y
no es lo que quiere decir. Hoy «tomar la
llave del campo» viene a significar para
los franceses «liberarse», «<buscar la liber-
tad». Algunos estudiosos opinan que ori-

cierto aire especial, mirando al otro hom-
bre con media sonrisa. Podriamos pensar
que Smoko desafia a los curiosos a inten-
tarlo y un paseante, con camisa y corbata,
trata de emularlo. Podemos oir el bullicio
y sentir el calor. Podemos recordar a aque-
llos coémicos, a aquellos arlequines, colom-
binas y mezzettinos que se ofrecian al
publico sobre un tablado a metro y medio
del suelo, en el carnaval de Ostende, pin-
tados por James Ensor en 1908.

ginalmente la expresion era la claie des
champs, siendo claie ese murallén de pie-
dra que divide las propiedades. Del mismo
modo que travailler pour le roi de Prusse
se transformé en travailler pour prunes
pero sigue significando «trabajar en balde».

Lo que nos encontramos es un cristal
que no resulta ser un cristal, sino una
pintura de la realidad que hay tras la ven-
tana. El cuadro encierra, como buena parte
de la produccion de Magritte, una reflexion
sobre lo que es y lo que se percibe, algo
que encontramos constantemente en el
teatro desde Calderon hasta Pirandello.
Tal vez, por este motivo, el imaginario de
Magritte lleva décadas poblando los esce-
narios. A poco que recorramos fotografias
de puestas en escena de los altimos anos,
encontraremos muchos disenos de esce-
nografia que nos recordaran a obras de
Magritte, desde Dublin, Londres o Paris
al sur de Australia pasando por docenas
de ciudades en Estados Unidos. Incluso
encontraremos espectaculos directamente
inspirados por la pintura del artista belga.
También en nuestro pais se puede ver la
influencia de Magritte en espectaculos
como Nubes, de la compania Aracaladanza.

Una exposicién de Magritte inspiré a
Tom Stoppard su obra After Magritte en
1970, solo un par de anos después de su
primer éxito Rosencrantz y Guildenstern
han muerto. El autor de obras célebres
como La costa de Utopia —conocido popu-
larmente por ser el guionista de Shakes-
peare in Love— encuentra en el universo
de Magritte un excelente territorio para
ese mundo que ocupaba su escritura en
aquellos primeros anos: un mundo en el


https://www.youtube.com/watch?v=4br0dC-wy_g

Un paseo por las artes escénicas

[OBRA NO EXPUESTA
TEMPORALMENTE]

WALT KUHN

Chico con chistera, 1948

Oleo sobre lienzo, 58,4 x 53,3 cm

COLECCION CARMEN THYSSEN-BORNEMISZA EN DEPOSITO EN EL

MUSEO NACIONAL THYSSEN-BORNEMISZA, INV. CTB.1975.53

2 El carablanca es el payaso serio, por contrapo-
sicion con el augusto que es el tonto o gra-
cioso.

17

os
MUSEO NACIONAL
THYSSEN-
BORNEMISZA

que todo es trampantojo, en el que todo
es sueno, en el que vivimos una verdad
que es y no es la verdad. Puro teatro. After
Magritte se publicé en Espana en 1972 y
ha sido representada en castellano y cata-
lan. Seria un excelente complemento para
cualquier exposicién sobre este pintor
imprescindible de nuestro siglo.

COMO ZOFFANY O TOULOUSE LAUTREC,
Kuhn fue a la vez testigo y publicista de
las artes escénicas. Como ellos, se sintid
atraido por este mundo y sus obras sirvie-
ron como soportes publicitarios. Kuhn fue
un neoyorquino de origen aleman que
volvi6 a Europa para formarse y que regre-
s6 a Nueva York para trabajar como ilus-
trador y caricaturista en revistas como
Puck, Judge, Life y New York World. En
esos anos empez6 también a trabajar como
cartelista y como disenador de escenogra-
fias y vestuarios en obras de teatro musi-
cal. Incluso llegé a disenar en 1928 los
figurines y la escenografia del espectacu-
lo Merry-Go-Round en el Teatro Klaw de
Nueva York, protagonizado por la estrella
de aquellos anos Libby Holman. Era un
mundo que conocia desde muy joven,
cuando se encargaba de llevar los vestua-
rios del taller en que trabajaba a los dife-
rentes teatros. Ese mundo, en el que no
estaban tan claras las fronteras entre el
teatro, la 6pera, las variedades o el circo,
se convirtié en el objeto principal de su
trabajo como pintor. En los anos veinte
comenzod a pintar sus retratos de perso-
najes del circo y de los espectaculos de
variedades, hasta su muerte en 1949.

Y aqui tenemos un nuevo Pierrot. Un
carablanca moderno?, incluso méas moder-
no que su Payaso blanco, de 1929, que
estd en la National Gallery de Washington.
Chico es su nombre, porque Kuhn retrata
a artistas reales a los que conoce bien.
Ademas de este, Kuhn hizo otros dos retra-
tos de Chico. En uno de ellos lleva un
vestuario de payaso carablanca mas cla-
sico. En el otro va vestido igual que en
este, pero lo podemos ver de cuerpo ente-
ro, de rodillas, ofreciendo su costado
izquierdo. Impresionan sus manos, muy

Aun nos gustaria mencionar otra pe-
quena y curiosa relacién de Magritte con
las artes escénicas: Le prétre marié, esas
manzanas con antifaz que Magritte pint6
en 1961, que seguramente inspiraron al
artista Joan Brossa a la hora de disenar los
célebres trofeos para los premios Max de
las artes escénicas.

grandes, posadas sobre los muslos. Su
mirada es més dura que en este retrato.
Kuhn pint6 estos tres retratos de Chico
en 1948, un ano antes de morir.

Esta claro que Chico no es otro cara-
blanca mas. Algo queda en la mirada
perdida, un aire melancoélico, pero su
atuendo es mas propio de un Monsieur
Loyal, el payaso que hace las veces de
maestro de ceremonias; y, sobre todo, nos
inquieta su belleza, su delgadez, sus gran-
des ojos azules, el encanto del sombrero
echado hacia atras. Como hemos dicho,
otro retrato con el mismo vestuario mues-
tra un gesto duro, casi violento, que trans-
forma su expresion.

Nos inquieta. Transmite melancolia
pero no solo eso. Sabemos que Kuhn pasé
el mes de febrero de 1948 en un circo en
Sarasota, Florida, dibujando, pintando a
sus habitantes, que pasaban el invierno
preparandose para la proxima tournée.
Sabemos que en aquellos dias su caracter
habia comenzado a decaer definitiva-
mente en una extrana suerte de trastorno:
se enemist6 con todo el mundo, se com-
pré una pistola, tuvo que ser ingresado
en una clinica... Y moriria a causa de una
perforaciéon gastrica menos de un ano
después.

Durante los tultimos anos de su vida
Kuhn habia pintado un buen namero de
retratos de gente del circo: payasos, equi-
libristas, acrobatas... Solo tienen nombre
cuatro de ellos: Chico, el trapecista Roberto
(otra de sus obras maestras, que en 1945
se convirtio en el cuadro mas caro de un
pintor norteamericano vivo) y dos c6micos
muy famosos: Bert Lahr, un actor al que
todos recuerdan como el Leén Cobarde
de la pelicula El mago de Oz, que en aque-
llos anos triunfaba con el espectaculo



Un paseo por las artes escénicas

RICHARD LINDNER
Luna sobre Alabama, 1963

Oleo sobre lienzo, 204 x 127,7 cm
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Burlesque, y Bobby Barry, una leyenda en
los espectaculos de revista de los anos
veinte que trabajaba con Lahr en Burles-
que. Pero, a excepcion de Lahr y Barry, no
pinta seres grandiosos, en el culmen de
su arte o de su fama. Los retrata en un

NUESTRO TERCER NORTEAMERICANO
nacié y se formé como pintor en Alema-
nia. Naci6 en Hamburgo, en 1901, de padre
judio alemén y madre norteamericana.
Fue el nazismo lo que le oblig6 a emigrar
primero a Francia en 1933 y finalmente a
Estados Unidos en 1941. Este emigrante
nacionalizado se convertiria en uno de los
grandes iconos del arte pop de ese pais.
Sus cuadros son inmediatamente recono-
cibles y forman parte de un imaginario
compartido y difundido por todo el mundo.

Cuando llegé6 a Estados Unidos, se ins-
talo en Nueva York y trabajé como ilus-
trador en las revistas Fortune, Vogue y
Harper’s Bazaar. Como vemos, las revistas
neoyorquinas son fundamentales a la hora
de entender las artes plasticas en Estados
Unidos. En el caso de Lindner no era un
trabajo que hacia compatible con la pin-
tura, sino tal vez un camino para llegar a
esa actividad. Poco a poco fue dejando la
ilustracién en revistas, y en los anos cin-
cuenta se dedica por fin a la pintura.

Curiosamente, sus cuadros recurren a
motivos que conocid en su juventud ale-
mana, quizas de artistas como George
Grosz, o a obras como las que firmaba el
dramaturgo Bertolt Brecht con musicos
como Kurt Weill o Hanns Eisler: gansteres
y prostitutas. Siempre ese mundo s6rdido,
con el contraste de un colorido alegre,
restallante.

Luna sobre Alabama (Alabama Song en
inglés) es otra de esas escenas en las que
un ganster y una prostituta se cruzan por
la calle. ;Qué tiene, entonces, que ver con

espacio neutro, mirando al espectador,
fuera de los focos y del ruido. En todos
esos retratos, las miradas son sobrecoge-
doras. Tal vez, uno de estos anos, el Museo
Thyssen nos regale una exposicién sobre
Walter Kuhn que no olvidaremos.

las artes escénicas? La pista nos la da el
titulo del cuadro. Alabama Song es una
cancion con letra de Bertolt Brecht y musi-
ca de Kurt Weill que se incluy6 en su
6pera Auge y caida de la ciudad de Maha-
gonny. Jenny y las chicas llegan a la ciudad
de Mahagonny, en medio del desierto,
dispuestas a dedicarse a la prostitucion.
«Enséname el camino al préximo whisky
bar / oh, no me preguntes por qué / Si no
encontramos el préximo whisky bar / te
digo que tenemos que morir. / Oh, luna
de Alabama, ahora debemos decir adiés.
Hemos perdido nuestro bien en Alabama,
y debemos tener whisky, oh, sabes por
qué. Oh, luna de Alabama, ahora debemos
decir adids.» La 6pera no llegé a Estados
Unidos hasta 1971, anos después de que
Lindner hubiera pintado el cuadro. La
cancion se hizo popular en los anos sesen-
ta, y cantantes como Jim Morrison o David
Bowie realizaron versiones muy populares.
Asi, esta pintura aparentemente sen-
cilla, nos muestra la mirada de un emigra-
do sobre el mundo en el que le ha tocado
vivir, al tiempo que nos habla de un pin-
tor que esta atento a la respiracion de las
calles que pisa y que no olvida sus refe-
rentes culturales, tanto los relacionados
con la pintura como los de las artes escé-
nicas. Pintura y artes escénicas que habla-
ban de su mundo de forma critica. Algunos
estudiosos consideran también que la
referencia a Alabama tiene que ver con
los conflictos raciales y la lucha por los
derechos civiles, que tuvieron un foco
importante en Alabama en 1963.


https://www.youtube.com/watch?v=p-3aUFHxQd8
https://www.youtube.com/watch?v=p-3aUFHxQd8
https://www.youtube.com/watch?v=DX42_3ZKv8c
https://www.youtube.com/watch?v=kNCEURBYEGo
https://www.youtube.com/watch?v=kNCEURBYEGo
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[OBRA NO EXPUESTA
TEMPORALMENTE]
RENATO GUTTUSO
Caffe Greco, 1976

Acrilico sobre carton entelado, 186 x 243 cm
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A LO LARGO DE ESTE RECORRIDO HEMOS
encontrado cuadros pertenecientes a artis-
tas que vieron tachado su trabajo de «arte
degenerado». Los anos treinta y cuarenta
fueron a menudo terribles para muchos
artistas europeos, obligados a dejar sus
paises, exiliados, asesinados...

Durante la Segunda Guerra Mundial,
Renato Guttuso pertenecio a la resistencia
antifascista. Al terminar la guerra, Guttuso
tomd como misién personal la recupera-
ci6én del lugar que le correspondia al arte
italiano y, por extension, al europeo. Se
convirti6 en uno de los elementos prin-
cipales del renacimiento cultural italiano,
que en los anos cincuenta y sesenta pro-
dujo grandes obras en todas las artes.
Comprometido politicamente en los anos
treinta, le une con Espana su cuadro Fusi-
lamiento en el campo, de 1938, que per-
tenece hoy a la Galleria Nazionale d’Arte
Moderna de Roma, y que dedic6 en 1938
a Federico Garcia Lorca. Guttuso usa la
pintura como arma politica pero también
como un modo de dejar memoria de su
pais y, en un plano personal, de sus maes-
tros. A partir de los anos sesenta, su propia
memoria comienza a ser mas importante
en sus obras.

De este cuadro, Caffe Greco, existen
dos grandes versiones, ademés de varios
dibujos preparatorios. En esta, hay un
personaje vinculado a las artes escénicas
justo en el centro. En el cuadro que se
muestra en el museo de Colonia, que es
la version definitiva, este caballero, el que
nos interesa en nuestro recorrido, esta en
el rincon derecho.

Guttuso conto en un articulo como se
le ocurri6 la idea para este cuadro. Estaba
sentado en esa sala del famoso café Greco
de Roma, un lugar legendario por el que
habia pasado toda la intelectualidad
europea desde finales del siglo Xv111, en ese
momento lleno de jovenes y de turistas;
y se imagind al pintor Giorgio de Chirico,
a quien admiraba, en la parte derecha. Se
le ocurri6 llenar el local de personajes
coetaneos y pasados para hacerle un home-

naje a su maestro y amigo, que esta sen-
tado a la izquierda del cuadro. No pode-
mos dejar de apuntar que De Chirico
diseno escenografias para la Opera Krull
de Berlin, al igual que otros artistas cerca-
nos a su imaginario, como Schlemmer o
Moholy-Nagy. Junto a €, se ha creido reco-
nocer a una de las mas importantes actri-
ces de la historia de Italia, Anna Magnani.
La Magnani, aunque trabajo en teatros de
Roma y Milan durante veinte anos, es hoy
conocida por el cine, por peliculas memo-
rables como Bellisima o La rosa tatuada.
Pero fijémonos en los que estan senta-
dos en el centro. Parece un detalle de fan-
tasia. Son Bill Cody, el célebre Buffalo Bill,
y un indio navajo. Buffalo Bill era una
leyenda de las historias del salvaje oeste
americano, cazador de bufalos para el
ejército, soldado de la Unidén en la guerra
civil y explorador en territorio indio. Ins-
pirado por los espectaculos que recorrian
el pais, como el circo Ringling, organizé
un espectaculo llamado El salvaje oeste de
Buffalo Bill. Recorri6 Estados Unidos y su
gira llegd a varias ciudades de Europa,
Barcelona, entre ellas, donde no tuvo
mucha suerte, pues la gripe maté a varios
de los indios navajos que lo acompanaban.
En la tltima década del siglo x1x, Buffalo
Bill era posiblemente la mayor estrella del
espectaculo de todo el mundo. Y se sent6
a tomar algo en el café Greco. Guttuso nos
lo muestra con su aspecto mas conocido
y sentado junto a un indio que podria ser
nada menos que el jefe Toro Sentado, a
quien habia contratado para su show.
No podemos abandonar este cuadro
sin referirnos a otro de los personajes his-
téricos que Guttuso incluyd entre los j6ve-
nes y los turistas japoneses. En la mesa
que esta en el centro de la sala encontra-
mos al escritor francés André Gide, Pre-
mio Nobel de Literatura. Aunque no es lo
mas importante de su produccion, Gide
escribié también cinco obras de teatro:
Saul, El rey Candaules, Edipo, Perséfone y
El drbol nimero trece. Guttuso rinde asi
homenaje a un escritor libre y diferente.
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LUCIAN FREUD

Retrato del barén
H. H. Thyssen-Bornemisza,
1981-1982

Oleo sobre lienzo, 51 x 40 cm
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SI LO HUBIESEMOS PLANEADO, SEGURA-
mente no habriamos imaginado un final
tan interesante para este recorrido.

Viendo el rostro del barén Thyssen,
el coleccionista que durante décadas fue
reuniendo con apasionada paciencia esta
serie de cuadros que hemos visitado, nos
gustaria imaginar las conversaciones
entre el modelo y su retratista a lo largo
de los quince meses que durd la realiza-
cién de este cuadro. De esas conversacio-
nes en el estudio de Londres, surgi6é una
estrecha amistad.

El barén se encontraba en el otro lugar
del cuadro. Como Ann Brown frente a
Johan Zoffany, como Chico frente a Walt
Kuhn, el barén se encontraba frente a
unos ojos que iban a encontrar en su mi-
rada la orilla oscura y dulce de la melan-
coliay, tal vez, el reconocimiento en aquel
indefenso Pierrot que Watteau habia pin-
tado casi trescientos anos antes. Aquel
cuadro con el que comenzabamos este
paseo pertenecia al barén desde hacia cin-
co anos. Podemos imaginar a los dos ami-
gos hablando del cuadro que habia ad-
quirido en 1977, de los personajes de la
Commedia dell'arte, de las fiestas galantes,
de la técnica de Watteau. Podemos pre-
guntarnos si fue una propuesta de Freud
o silo fue del barén que el cuadro asoma-
se por detras de su cabeza. Sabemos que
Freud jugé con la presencia de otros cua-
dros dentro de los suyos en otras ocasio-
nes, una costumbre que se enmarca en la
tradicion europea. Sabemos también que
el pequeno cuadro de Watteau le impre-
sioné y que hizo una copia de esa pintura.
Sabemos que inspird una de sus mas céle-

bres pinturas, Dibujo de gran interior W11.
Hace unos anos, el museo organiz6 una
exposicion en la que se podian ver juntos
aquella version moderna de Freud, el re-
trato que estamos contemplando y el cua-
dro de Watteau. Es evidente que aquella
pintura de 1712 impresion6 a Lucien Freud.
Pero si esta acompanando aqui al modelo
no es como un adorno, como una pura re-
ferencia pictorica, sino que ayuda a Freud
a retratar el alma, el corazén de su perso-
naje. La posiciéon del barén, que tapa la
figura de Pierrot como si quisiera sustituir-
lo, y ese gesto serio que no mira al frente,
ofrecen una imagen fragil de un hombre
muy poderoso, como si el retratado sintie-
se anoranza de lo no vivido —no hay palabra
en castellano para describir ese sentimien-
to salvo en Canarias: «magiia»— anoranza
de esa intima felicidad, de encontrar su
intimo lugar de la alegria en algo sencillo.
En este caso, nada menos que en una con-
versacion con uno de los grandes pintores
del siglo en un estudio de Notting Hill.

Esta fue la primera vez que el bar6n
Thyssen pos6 para un retrato. El hombre
que sono este museo, esta impresionante
coleccion de arte, quiso, o acept6, pasar a
la memoria de los siglos con un retrato
sencillo, mostrando su melancolia, junto
aun cuadro que hablaba de la alegria, del
teatro, de la musica. A lo largo de una
labor de décadas como coleccionista, el
barén Thyssen nos dejé un pequeno ras-
tro, un camino secreto para mirar, desde
la pintura, las artes efimeras que suceden
sobre los escenarios.

Seguro que, ahora, les apetece a ustedes
volver a mirar el cuadro de Watteau.
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