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La exposicion Manuel Viola, en recuerdo del porvenir organizada por la Diputacién Provincial de Zaragoza,
conmemora el centenario del nacimiento del gran pintor zaragozano, y por ende, aragonés, José Viola
Gamodn, mas conocido artisticamente como Manuel Viola. Miembro del grupo El Paso —el colectivo plastico
mas importante de la segunda mitad del siglo XX— junto al oscense Antonio Saura y el turolense de Crivillén,
Pablo Serrano, fue uno de los artifices de la renovacion de la pintura espafiola de posguerra. Viola, después
de transitar por el surrealismo de preguerra, conectd la gestualidad de la abstraccion lirica francesa con la
tradiciéon de la pintura espafiola —en la estela del Greco y Zurbaran, pero sobre todo de Goya—, llegando a
ser uno de los mas destacados pintores del informalismo espafiol. Si, como se ha dicho, el blanco y el negro
fueron los colores del grupo El Paso, uno de sus acentos mas intensos los puso Viola a partir de su mitico
cuadro La saeta (1958).

De su azarosa y agitada vida, en la que aund gitanismo y acracia, y superd dos contiendas bélicas, todos los
que le conocieron destacaron unanimemente su arrolladora humanidad y su socarroneria. En el psiquiatrico
de Sainte-Anne de Paris pinté La femme bandée, que en esta exposicion se rescata del olvido junto con algln
manuscrito. Asimismo, se exhiben una decena de los cuadros de los que el propio artista nunca quiso
desprenderse en vida como La saeta (1958), Espana, aparta de mi este cdliz (1965), Ventana a la muerte (1967)
o Isla de los muertos (1985). De Viola, el comisario de la exposicion, Javier Lacruz, escribid: «De su lacia
cabellera blanca, de alazan anarquista y sujeto desbocado, surgieron la urdimbre del lienzo y las hebras de
los pinceles de sus cuadros. De su genio, primero surreal y luego expresionista, el sentir de la veta brava de
la pintura espafola. De su voz, bebida y cascada, los soberanos titulos de sus obras. Hablo de Manuel Viola,
pintor». La presencia de Manuel Viola nos es familiar en el Palacio de Sastago de la Diputacion de Zaragoza
porque ya estuvo presente en una gran exposicion antoldgica de 1989. Por ello, solo nos resta agradecer al
Museu d’Art Jaume Morera de Lérida y a todas las personas que han participado en esta muestra su
contribucion a mantener viva la obra de este insigne artista zaragozano.

Juan Antonio Sanchez Quero
Presidente de la Diputacion Provincial de Zaragoza












Anton Castro

José Viola Gamodn (Zaragoza, 1916-Madrid, 1987) es uno de esos
creadores que entregd la vida al arte y ofreci6 el arte a la vida hasta
hacerlos uno, inseparables, unidad de accion, vitalidad y arrebato,
busqueda e indagacion interior, pulsion casi volcanica. Pasidon de ser.
Como suele ocurrir en ocasiones, la existencia de José Viola, que pasaria
a la historia de la creacion artistica como Manuel Viola («Manuel de
Montparnasse» lo llamé César Gonzélez-Ruano en la novela que le
dedicd), es como un torbellino, con muchas anécdotas, con muchos
personajes y desdoblamientos que la pueblan.

José Viola Gamdn nacié en mayo de 1916 en Zaragoza, en el paseo del
Ebro 21-22. Sus padres tuvieron una relacion fugaz que no cuajo en
boda. Su progenitor José Viola Balaguerd era de Lérida y acabaria
mudandose a Sudamérica donde hizo fortuna en el juego; ainos después
regresd a Zaragoza y trabajo de crupier hasta que se prohibieron las
apuestas. Su madre, Pilar Gamodn Aznar, era camarera. En Zaragoza pasé
José sus primeros anos y en los veranos era reclamado por la familia
ilerdense. Sus primeros recuerdos, a orillas de aquel Ebro que tenia
almadias y el amarre de la barca del tio Toni al lado de su casa, estan
vinculados a esas afueras, a los juegos callejeros, a la contemplacion del
Pilar y del torredn de la Zuda, y también a su condicion de jovencito
bravucon y soberbio. Cuando iba a Lérida se encontraba con su oronda
abuela, que era todo un personaje surrealista, con dos tias, Antonia y
Sebastiana, que lo mimaban y lo introdujeron en la lectura; eran



maestras y tenian interés por la cultura. Por entonces, cuando asomaba a la adolescencia, tanto en Zaragoza

como en Lérida, frecuentaria a algunas familias gitanas: siempre se sintié cercano a su mundo de venta
ambulante (que él ejercio en algln instante de su vida), de fraguas, de rituales y de pasion por el flamenco,
la supervivencia y la alegria a la intemperie. Al cabo de unos afios, cuando su madre contrajo matrimonio
con otro hombre y tuvo otros hijos, lo reclamé la familia paterna y se formaria en Lérida, donde hizo el
bachillerato. Mostré habilidades con el dibujo y su padre le pagd un profesor. A los doce afos, a
consecuencia de un constipado (que €l atribuia un tanto literariamente al feroz cierzo zaragozano que
soplaba en el Arrabal), se le quedé la voz ronca, desgajada para siempre, tan caracteristica que llevaria a

decir a un cronista madrilefio: «Su voz es un caos, un estropicio de fonética».



En Lérida coincidio con dos personajes que serian sus mejores amigos y le abririan algunos caminos: el pintor
Antonio Garcia Lamolla y el escultor y ebanista Leandre Cristofol, vinculados a la agrupacion cultural Studi
d’Art. Ambos fueron decisivos para él. Con apenas 17 aios, ya escribia y dibujaba, asistia con sus colegas a
las tertulias del café Rialto y se interesaba especialmente por un movimiento muy vivo, que habia llegado
algo rezagado a Espafa: el surrealismo. Gracias a un amigo mayor, en un auténtico despertar voraz a la
cultura, se asomaba a los niumeros de Revista de Occidente e intentaba asimilar la poesia del 27: Garcia
Lorca, sobre todo, que tanto le influira, incluso con sus dibujos, Pedro Salinas y Vicente Aleixandre. Lérida
poseia una atmdsfera cultural que hervia en incitaciones. A su creciente campo de intereses se sumarian
Salvador Dali, Arthur Rimbaud, con el cual guarda algunas semejanzas (tenian algo de niflos prodigio los dos)
y Joan Mird, un artista que admird y respeté siempre.

Con otros dos amigos, Enric Crous y Antoni Bonet, en marzo de 1933, fundd la revista Art: revista
internacional de les arts, en la que €l colaboraria en seis nimeros de los que diez que se editaron y seria
el embajador del arte surrealista; pese a su juventud se atrevia y a publicar poemas préximos a la
imagineria lorquiana: «En el vino tinto del aire se riza / en un desnudo esqueleto de caballo», decia en
uno de sus textos. En el monumental y totalizador estudio de Javier Lacruz Manuel Viola (Editorial Cierzo,
2014) se desmenuza la importancia de esta publicacion y la vitalidad de aquel «adolescente iconoclasta,
rebelde y surrealista», que aun iba en pantalon corto y recibia el apodo del Sardineta. Igual escribia del
autor del Romancero gitano, que de plastica, de escultura o de musica. Uno de sus articulos fue ilustrado
con imagenes de De Chirico, Max Ernst, André Masson, Mird, Pablo Picasso e Yves Tanguy. Ahi es nada.

Manuel Viola. L’espoir, 1966. Oleo sobre lienzo, 70 x 170 cm



Confesaria: «Me interesaban todas las cosas. Me
interesé como escritor por el surrealismo, que era
la moda de entonces. (...) empecé a escribir mal y
a pintar mal; pero con pasion, que es lo
importante».

Si Lérida fue la aurora de sus inquietudes, en 1933
se trasladé a Barcelona a estudiar Filosofia y
Letras, con mas sentido del deber que fervor. Alli,
entre otros, tuvo de profesor a Guillermo Diaz-
Plaza y se acerco a aquel torbellino intelectual y
artistico que vivia la ciudad. Entré en contacto
con los arquitectos del GATEPAC, que se habia
fundado en el Gran Hotel de Zaragoza, y con
ADLAN (Amics de L’Art Nou) y se quedé fascinado
con Joan Prats, un idealista que creia en los
valores del arte de vanguardia, estaba préoximo a
Joan Miré y tenia, en su negocio de sombreros,
obras de Max Ernst o esculturas moviles de
Alexander Calder. El joven Viola quemaba etapas

a una velocidad de vértigo, redactaba catalogos
para sus amigos Garcia Lamolla o Cristofol, vio
una exposicion de Picasso y fue uno de los presentadores (también escribié en el catalogo) de la Primera
Exposicion del grupo logicofobista, caracterizado por su fobia a la l6gica y por el afdn de «abrir una nueva
via dentro de la sensibilidad surrealista como posibilidades generativas propias», tal como anota Javier
Lacruz. Por entonces, en ese caldo de cultivo de amistad y creacion, conocid a la pintora Remedios Varo,
que pronto seria la comparera de Benjamin Péret, y a Esteban Francés. Se radicalizd en arte y en politica;
se afilid al POUM y haria dos de sus primeros collages, Oniro, en 1936, redactaria poemas y relatos y algunos
textos programaticos y revolucionarios; en ese instante se sentia muy comodo analizando y especulando

con las doctrinas del surrealismo.

Ante la Guerra Civil no se arredré: como miliciano en las filas del partido trotskista, que dirigia Joaquin
Maurin, combatié con las armas en diversos frentes: Mallorca, Fuendetodos, el frente de Aragoén (entre julio

y noviembre de 1938 compartio la lucha con Benjamin Péret), la batalla del Ebro. En diciembre de 1936



redactd un texto en el que decia: «Yo puedo morir; pero quedara lo inGtilmente poético, los objetos y las
cosas alucinantes, y los seres alucinados. Quedard el pensamiento de otros hombres que proyectaron su

sombra en el laberinto de mis multiples sombras».

Consumada la derrota, tras haber sido comisario politico de propaganda de su partido, huyé a Francia
con las ilusiones tronchadas. Alli permaneceria una década de enorme intensidad: estuvo en un campo de
concentracion, Argelés-sur-Mer, se integro en la Legion Extranjera, vivio a salto de mata huyendo de los
alemanes que tomaron Paris, tuvo una historia de amor con Tita, la artista checa Edita Hirschova («era
muy guapa. Tenia planta. Dibujaba y pintaba. Era cojonuda. Y era surrealista», asi la recordaria), quiza la
primera mujer con la que vivié y que murié en Auschwitz, fue asistente o mozo de los recados de Pablo
Picasso (al que veia, contradictorio y laborioso, como un genio y un guru del arte), frecuentd a Hans
Hartung y tuvo una especie de sombra benefactora en la figura del artista norteamericano Henry Goetz
y su esposa Christine Boumeester. Eso si, estableceria una nueva relaciéon sentimental con la poeta

Laurence Iché, que era la companera del poeta catalan Robert Rius, ejecutado por los nazis en 1944.

Estos afos son muy novelescos y duros y tienen muchas aristas y escondrijos. En 1942, por poner un
ejemplo, retraté al periodista y escritor César Gonzalez-Ruano, que le ayudaria mucho después a
asentarse en Madrid, aunque la estancia del madrilefio en Paris esta llena de claroscuros y quiza de
infamias. Viola colabord con la revista Main a plume, desde el compromiso y la variedad de registros.
Resumiria afos después aquella época convulsa con evidente exageracion: «Escribir poemas y pegar
tiros». Finalmente huyé a Normandia con los maquis y poco a poco se iria reintegrando a la vida
ordinaria y cristalizaria entonces, de manera definitiva, su pasién por la pintura. Los afos de Parfs,
recobrada la libertad y sin necesidad de suplantar a nadie, como habia hecho con el castellonense
Manuel Adsuara, supusieron un aprendizaje de las técnicas pictdricas, la visita a numerosos museos,
entre ellos el Louvre, y algunos hallazgos decisivos: Paul Cézanne, al que descubrié en una publicacion
como L’art vivant, Picasso, por supuesto, el pintor de raiz dadaista Francis Picabia, con quien tuvo una
relacion de complicidad, Oscar Dominguez, el citado Henri Goetz y Antoni Clavé, que le ensené algunas
técnicas de manufactura con notable generosidad. Hay dos cuadros un tanto iniciaticos que dan la
medida de su apuesta: Port Louche (1944-1945) y Le moulin (1944-1945), a los que seguiran una coleccion
de cabezas, casi primitivas, y de paisajes y algunos dibujos muy sutiles, con conexiones abstractas. El
arte republicano espafol estaba en ebullicion en Paris, como el arte informalista y el tachismo en

general, y Manuel Viola participaba de esa agitacion.



En 1949, con nostalgia de su pais y tras haber realizado algunas consultas, decidi6 volver a Espafia: pasé por
Barcelona, con escaso entusiasmo, y regreso a Zaragoza, se presento en la Brigada Politico Social y se casaria
con Laurence. Aqui visité a Santiago Lagunas, Fermin Aguayo y Eloy G. Laguardia, el grupo reducido de
Portico, inicialmente parecié buscar acomodo en la ciudad, pero de inmediato se trasladd a Madrid e intentd
contactar con Gonzalez Ruano, que estaba en Cuenca. Al cabo de un tiempo se instalé en Torremolinos con
su esposa. Pasé alli un largo y fructifero periodo y pinté muchos cuadros de asunto marino, ya con una
acusada personalidad y un inequivoco expresionismo informalista y abstracto. En varias ocasiones seria
definido como «el genio del abstracto».

De regreso a Madrid, bajo el cobijo intelectual y critico de Eugenio d’Ors, que detectd, y auspicio, su
enorme talento y acusado carisma, su entrega al lienzo, inauguraria su primera exposicion, en la galeria
Estilo de Madrid, el trece de febrero de 1953 con una seleccién de cuadros que habia pintado desde 1944.
En cierto modo alli empezaba una gran carrera, la de un pintor de sustrato surrealista, atraido por la
action painting norteamericana, que lograra muy pronto cuadros admirables como Ramaje, Sargazos,
Cierzo o una obra maestra como La saeta, datada en 1958. Aquella pieza condensa su poética visual:
posee gesto, movimiento, drama, poesia y misterio, y todo se desarrolla a través del blanco y negro. Si
se mira con detenimiento, también es facil ver mas cosas: una delicadeza airada, ritmo, visiones
fantasmagoricas, concentracion de fuego y desgarro, y aquella violencia gestual que también es llanto,
grito y elegia tras la gran debacle que fue la Il Guerra Mundial. Manolo Millares lo define como «hombre
apasionado ante su pintura». Viola atrapa la luz desde un fondo oscuro, algo que determinard su obra
de los 50 y 60. Le solia decir a Laurence Iché: «La pintura es un reflejo opaco con el que te peleas para
verte». Hacia suyo el verso casi enigmatico de Miguel de Unamuno: «Tinieblas es la luz donde hay luz
sola». Parecia tener muy claro lo que buscaba: «La misidn del arte es conmocionar, dar pufetazos a la
ciudad adormecida».

Esa idea se hizo mas explicita ante la obra de Francisco de Goya, porque para €l vivir en Madrid (en concreto
en la calle Rio Rosas 54) significaba también la posibilidad de visitar constantemente el Museo del Prado y
contemplar las obras de los grandes maestros: Zurbaran, El Greco, Velazquez, Caravaggio y, sobre todo, el
maestro aragonés, del que dird: «Goya es mi padre» y «cuando vi los goyas negros, la pintura tenebrista
espafola, me dio una vuelta de tornillo la cabeza». Le encantaba hablar del artista de Fuendetodos porque
era como hozar en una emocidn intensa y gozosa. Dijo en otra entrevista que recoge Javier Lacruz en su
libro: «Yo me di cuenta de que Goya era el pintor mas moderno que habia atin hoy. Yo recomendaria a todo
el mundo que vaya a ver los goyas negros. Que no se fije en La maja desnuda y en La maja vestida y todo

eso. Es algo tan impresionante, tan extraordinario, donde con elementos minimos que van del negro al
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marrén y con un poco de blanco, estan todos los colores, toda la expresion, con la audacia, la valentia. Alli
te encuentras con Bacon, con Tapies...».

Viola, formado en Francia, procedia de la abstraccion lirica, del tachismo, habia asimilado la obra de Hans
Hartung, Georges Mathieu y Pierre Soulages, admiraba a Antonin Artaud y a Mark Rothko, y con el
tenebrismo y el gesto dio un salto. «Por el trazo gestual yo tomo, ante todo, posesion del lienzo». Pese a ser
asi, primitivo, rudo, intuitivo, romantico, pensaba que «pintar es una actitud del espiritu». Asumié un
universo hispanico hecho de historia, de flamenco, de tauromaquia, de poesia, de turbulencia y de mistica.
En la respuesta al Cuestionario Proust expresd su admiracion por Santa Teresa de Jesus, pero también se
sintié atraido por Miguel de Molinos y San Juan de la Cruz.

El cuadro La saeta llamo la atencion del grupo £/ Pasoy lo invitaron, a través de su amigo Antonio Saura, a
sumarse a un proyecto plastico un tanto efimero, pero comprometido con la ética y la politica. Queria
ofrecer una vision renovada y moderna del arte
espaiiol y Viola creyd que en él se sentiria
comodo y estableceria vinculos con las nuevas
corrientes de renovacion. En esa época fueron
surgiendo obras como Camino incierto,
Insomnio, Sortilegio, Homenaje a Giacometti,
Monegros, Semana Santa, Moncayo, Rebolera,
cuadros de una gran energia y explosion
cromatica, de suavidad y violencia, de puro
estremecimiento en el corazdn del lienzo.

En 1961 se presentd en el Ateneo de Madrid; en
1965 lo haria en la Direccidon General de Bellas
Artes de Madrid. Mas tarde realizaria dos largas
estancias en Sudamérica, quince meses entre
1967 y 1968, con parada en Perl, Ecuador y
Bolivia, época en que hizo su d6leo y collage
Homenaje a Che Guevara (1967); siete meses en
1969, en Chile y Argentina. Manuel Viola se
habia convertido en un artista de referencia,

elogiado y admirado, carismatico y teatral, que
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aparecia en la television (seria objeto, ainos después, de un programa A fondo de Joaquin Soler Serrano, que
le dio ain mas popularidad), que hacia escenografias y que parecia estar en todas partes. En 1969, el afio de
su cuadro Homenaje a Caravaggio, expuso en la Institucién Fernando el Catélico en Zaragoza con Antonio
Saura, Pablo Serrano y Salvador Victoria, aunque seria tres afios después cuando su exposicion de la
Direccion General de Bellas Artes Ilegase a la Lonja. Entonces dijo: «Siempre he creido que el arte y la vida
son lo mismo». Aqui siempre mantuvo una relacion de complicidad con Victor Bailo de la sala Libros.
Regresaria un lustro después a la Luzan en una colectiva de Fermin Aguayo, José Orus, Antonio Saura, Pablo
Serrano, Salvador Victoria y Manuel Viola, que Federico Torralba Soriano calificé de «espectacular y
magnifica».

En los 70 y 80 su energia se remansé un poco, se volvid algo méas previsible o manierista, pero jamas renuncié
a su personalidad. En 1971, instalado desde hace algin tiempo en San Lorenzo del Escorial, se enamoré de
Maria Asuncion Arroyo, treinta afios mas joven que él, con quien tendria a su segundo hijo, Jacobo
(Laurence Iché habia tenido una nifia, Encarnacioén), realizé varios murales ceramicos con su amigo Andrés
Galdeano y se exponia en exceso «en fiestas, saraos e inauguraciones» y con «sus provocaciones
dalinianas», tal como sefialé Juan Manuel Bonet. Viola era erudito, arrollador, sincero, estrafalario, tenia un
gran sentido del humor, habia vivido mucho, habia salvado la vida de milagro y consideraba que «pintar es
un esfuerzo de pobres».

En 1985 realiz6 una obra tan impactante como Isla de los muertos, que casi anticipa su final. Fallecié en 1987
a consecuencia de un cancer de pulmén. Habia regresado a su vocacion primera y escribié varios poemas.
En uno de ellos dijo: «Un silencio pone tensa la piel de la noche / Una sabana inmensa / cubre la tierra». Y
cerraba la composicion con dos versos en francés: «On meurt pleusiers fois dans la vie, mais on / ne sait
jamais quand c’est la derniére». «Se muere varias veces en la vida, pero / no se sabe cuando es la Gltima».
También podia haber dicho: «pinté a mis anchas, lo que quise, de dia y de noche, con tormento, éxtasis y
alegria». En 1989 llegé al Palacio de Sastago su antoldgica del Museo Espaiol de Arte Contemporaneo,
comisariada por Cristina Giménez. Y en el centenario de su nacimiento, con muchas novedades, regresa a su
ciudad y al mismo recinto este pintor erudito y fabulador que sostenia que «mostrar los tejidos internos del
alma es el objetivo final del arte».












Jesus Navarro Guitart*

Manuel Viola ha sido reconocido como uno de los protagonistas de la
renovacion artistica de la Espafia de la postguerra. Sabida es su
participacion en el grupo El Paso, con una obra claramente inserta
dentro de los parametros del llamado expresionismo abstracto. Pero mas
alld de esta primera caracterizacion, la personalidad de Viola se nos
releva mucho mas compleja a tenor de su amplia trayectoria artistica,
jalonada por circunstancias bien diversas y registros creativos
diferenciados. Ya lo sefalaba Juan Manuel Bonet cuando hablaba de las
diferentes mascaras —diez— que definian la personalidad de Viola. La
primera de ellas, la conformada en sus primeros afios de juventud, tiene
como escenario la ciudad de Lérida, a la que se traslado a la edad de 7
afos, en 1923, y en la que tuvo como compaferos mas estrechos a
Antoni Garcia Lamolla y a Leandre Cristofol, los dos artistas de la
vanguardia leridana de los afios treinta. Como muy bien explica Javier
Lacruz en su monografia, ambos artistas ejercieron en €l una influencia
personal muy poderosa, aunque diversa. No en vano esos afnos
corresponden a los de su adolescencia, aquellos en los que las amistades
quedan grabadas de manera permanente en la memoria. De Cristofol
comprendié «al auténtico artista, la vocacion interior» desde la
sencillez que profesaba el escultor en el ejercicio de la practica artistica;
de Lamolla, la sensibilidad culta que abria nuevos horizontes
intelectuales y artisticos.

Sea como fuere, las primeras referencias sobre su relacion se vinculan a
las discusiones en el seno de la agrupacién artistica Studi d’Art, creada



José Viola Gamén, Figura femenina, dibujo, 1933. Museu d’Art Jaume Morera, Lleida
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en 1932, en la que se integraban Cristofol y Lamolla, y en las que se informaban y discutian de las ultimas
tendencias artisticas sobre la base de los articulos, ensayos y criticas que leian en las revistas culturales y
artisticas mas avanzadas de la época, como D’Aci i d’Alla, Gaseta de les Arts, Hélix, L’Amic de les Arts'y
algunas otras revistas extranjeras que adquirian en la Libreria francesa de Barcelona. Unas discusiones que
tuvieron continuidad publica en las tertulias del café Rialto, en la que participaban, ademas de su impulsor,
Alvarez Pallas —funcionario y periodista de orientacion derechista—, Enric Crous, Lamolla, el carigrafista
Martinez Lage Niko, y un grupo de las JAP (Juventudes de Accion Popular), a las que se incorporaria mas
tarde el joven José Viola, tal y como recordaria afios después el columnista de La MaAana y participante
también de la tertulia, Pifieiro. Al calor de sus discusiones, que por fuerza debian ser muy intensas a la vista
de las visiones radicalmente diferentes de sus componentes, Enric Crous, un activista cultural de fuerte
caracter y personalidad entusiasta, iria construyendo un proyecto editorial, la revista Art, que finalmente
veria la luz en marzo de 1933 y que contaria con la colaboracion activa, no sélo de José Viola, afecto ya
entonces a las tesis surrealistas, y del pintor Lamolla, sino también de un grupo de intelectuales de izquierda,
partidarios de la modernidad.

La revista, mas alla de sus declaraciones programaticas que la sittan como una de las revistas mas avanzadas
del momento y la Gnica que desde un principio proclamé su adhesién a la poética surrealista —«destruir el
mundo de la falsa realidad perversa y crear el mundo de la realité interieur de Breton, del automatismo
psiquico puro»—. sirvid, en un ambito local, para explicitar las criticas combativas y rupturistas de un grupo
de jévenes de izquierda a los valores culturales y estéticos dominantes en una Lérida profundamente
conservadora. Pero la revista, ademds, actué como nexo privilegiado alrededor del cual se produjo un
interesante y motivador intercambio de ideas entre sus colaboradores, que acabaria por afectar
decisivamente a Cristofol y Lamolla, dos jovenes artistas en pleno proceso de busqueda de una poética y de
un lenguaje propios, y a Viola, en ese momento «incipiente poeta y dibujante de estirpe lorquiana e
inminente critico cultural de filiacion surrealista», que encontraria en las paginas de la revista un medio de
expresion de sus ensayos tedricos.

La relacion entre la evolucion y el cambio en la produccion artistica de ambos artistas y el discurso tedrico
de Viola fue estrecha. Al igual que Lamolla, Viola comenzé valorando especialmente Miré como referente
pictorico del surrealismo. Pero pronto se decantaria, al igual que haria el pintor, por el automatismo
simbdlico o ilusionista, predominante entre los artistas espafioles —del que Dali fue la maxima expresién—,
y que Viola defenderia en diferentes articulos de la revista Art, dedicados a revisar las posibilidades de
cada una de las artes a la hora de aplicar los planteamientos surrealistas. En su articulo «Plastica»,
relativo a la capacidad del lenguaje pictérico para representar el mundo interior del hombre, Viola sitta
el surrealismo como el punto culminante de un proceso continuado de subjetivacién del arte, y lo define
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como «la expresion real del pensamiento por medio de la irracionalidad concreta», una expresion que en el
caso de la pintura, fija de manera objetiva y cruda las imagenes arbitrariamente configuradas durante el
suefio o la vigilia. Una tendencia que cultivaria Lamolla en sus obras. Contrariamente, Viola expresd, en otro
de sus articulos, la inferioridad de la escultura como lenguaje para la expresion real del pensamiento,
incluidas las variantes morfoldgicas de un Arp o un Brancusi o la que entendia la escultura, o mas bien el
objeto, como una funcién animadora del espacio, siguiendo a Angel Ferrant. Pero a pesar de ello, reconocia,
y asi lo hizo con la obra de Cristdfol, las posibilidades poéticas, liricas y también irdnicas que la
manipulacion de objetos comportaba.

La revista Arty la practica artistica no serian los Gnicos aspectos destacables de la actividad de este grupo
de jovenes. De entrada hay que citar su implicacion en el Ateneo Popular de Lérida, nacido a principios de
1934 y clausurado en febrero de 1935, que impulsaba cursos técnicos y de divulgacidn para los obreros y
otras actividades como conferencias, exposiciones y conciertos. Formaban parte del Consejo de direccion:
Lamolla, Cristofol, Viola, Josep Tufet —antiguo miembro de Studi d’Art—, Pau Xuriguera, Josep Morlans,
Frederic Godas —hijo— y, como presidente, Niko. Una actitud contestataria y combativa, seguramente
inspirada por Crous, que se veria subrayada por su participacion en el contundente y subversivo Manifiesto
subscrito por Magi Brossa, Leandre Cristofol, Enric Crous, Antoni G. Lamolla i Josep Viola, editado en febrero
de 1934, contra el Ayuntamiento de Lérida y su gestion de la cultura y las artes en la ciudad.

A finales de 1934 Viola se trasladé a Barcelona. Pero no acabd aqui su relacidon con Lérida y sus compaferos
de vanguardia. Desde la ciudad condal, Viola se convertiria «en un puente de unién entre los artistas e
intelectuales leridanos y la pujante vanguardia barcelonesa». Gracias a los contactos proporcionados por
Viola, entrarian en contacto con ADLAN (Amics de I’Art Nou), asociacion que seria clave en el proceso de
proyeccion de sus respectivas trayectorias fuera del ambito leridano. De hecho, ADLAN ampli6 su radio de
accion a finales de 1935 y cred una seccion en Madrid. Precisamente una de las primeras actividades
programadas por esta seccion fue la celebracion en su sede, el Centro de Exposicién e Informacion
Permanente para la Construccion, de una exposicion individual de Lamolla en diciembre de 1935. Exposicion
que contd con los comentarios de su amigo Viola que, bajo el titulo £/ espectro Lamolla, elogid su pintura,
a la luz de las tesis del surrealismo.

Pero el acontecimiento mas decisivo en la proyeccion de los tres amigos seria sin duda, su participacion a
diferentes niveles en la exposicion Logicofobista. La estancia de Paul Eluard en Barcelona, a raiz de la
exposicion de Pablo Picasso en la Sala Esteve, seria decisiva para el despertar de un espiritu de grupo entre los
jovenes artistas que de un modo u otro se vinculaban a ADLAN. Lamolla mencionaba en una de sus cartas a
Eduardo Westerdahl a un serie de artistas interesados en participar en la que vendria a ser una primera



actividad colectiva, una exposicion. La
muestra, inaugurada el 4 de mayo de 1936,
seria I’Exposicio Logicofobista, la mani-
festacion colectiva mas importante del
surrealismo espafol y la Unica que estuvo
acompanada de un programa, impreso en el
mismo catalogo editado con motivo de la
exposicion y firmado por Magi Cassanyes y
José Viola, complementado con una hoja
que contenia una declaracion colectiva de
fobia a la légica. Los dos textos del catdlogo
expresaban las tensiones ideoldgicas
existentes en el seno del surrealismo
catalan, entre una actitud que valoraba
exclusivamente la irracionalidad, el
onirismo, la exaltacién del instinto como
fundamento de la actividad artistica —Magi
Cassanyes— y otra que, ademas, proponia
igualmente la subversion del orden
establecido —la preconizada por Viola. En
total fueron 14 expositores que presentaron
39 obras, entre escultura, dibujo y pintura,
y entre ellos, Leandre Cristofol y Antoni G.
Lamolla, a la postre el artista que aportd el
mayor namero de obras.
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José Viola Gamén, Cabeza (reverso de Brdjulas del silencio), dibujo, 1935.
Museu d’Art Jaume Morera, Lleida

El estallido de la guerra civil frustraria la continuidad del proyecto y, también, el mantenimiento de las

relaciones artisticas entre ellos tres. Los episodios durante la guerra civil y la segunda guerra mundial, como

la visita de Viola al estudio de Cristofol acompanado de Benjamin Péret y su posterior encuentro en el campo

de refugiados de Argelés, o la estancia de Viola en la casa de Lamolla en la poblacion francesa de Brezolles

para refugiarse de la persecucion de la Gestapo, no harian sino subrayar los lazos personales existentes entre

ellos. En cambio, su relacion artistica se veria reducida casi exclusivamente al intercambio de

correspondencia. Por su parte, Viola experimentaria a su vez una profunda metamorfosis al finalizar la

contienda bélica: José el poeta iba a dejar paso a Manuel el pintor, nombre con el que Viola se dio a conocer

en el XII Salon des Surindépendants de Paris en 1945, para sorpresa de su amigo Lamolla, con el que coincidié



José Viola Gamén, Oniro, collage, 1936. Museu d’Art Jaume Morera, Lleida



31

en el certamen. Escribia a Cristofol: «Nunca te he hablado de Viola. Quedaras sorprendido si te digo que
actualmente es un pintor que se destaca en Paris. Su firma “Manuel”.. se revel6 en el Salon des
Surindépendants, donde yo también exponia, como un talento de porvenir». El retorno posterior de Viola a
Espafa y la permanencia de Lamolla en el exilio dificultarian el mantenimiento de su relacion, aunque en
cuanto a Cristofol, recluido en una especie de exilio interior en la ciudad de Lérida, también emprenderian
caminos del todo distintos.

El reencuentro definitivo de Lamolla y Viola no se produciria hasta los afios setenta en Zaragoza. Ambos
rememoraron por las calles y cafés de Zaragoza sus afios en la Lérida de antes de la guerra, los oscuros afios
de la ocupacion alemana y su reencuentro en el Paris bohemio de los afios cuarenta. No es extrafio que
finalmente la insistencia y las gestiones de Viola desembocaran en la presentacién de una exposicion
individual de Lamolla en el Casino Mercantil, Industrial y Agricola de Zaragoza, durante el mes de mayo de
1973 y mas tarde, en enero de 1974, en Madrid. A la inauguracion de dicha exposicion se desplazaron
Cristofol y Viola, durante la cual, en un gesto lleno de emocién, Viola hizo lectura del discurso que habia
escrito en el ailo 1935 como homenaje al pintor, a raiz de su éxito en Madrid. La posterior recuperacion
historica del surrealismo no haria sino estrechar los lazos de una profunda amistad entre los tres artistas que
el tiempo no pudo borrar.

* Director del Museu d’Art Jaume Morera de Lérida
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Javier Lacruz

La pintura es como un espejo opaco, con el que te peleas para verte

Manuel Viola

El interés artistico por la obra de los enfermos mentales cobra carta de
naturaleza a lo largo de todo el siglo XX. La apropiacion por el
expresionismo y, sobre todo, por el dadaismo y el surrealismo del arte de
los locos, estimula a los psiquiatras y a los psicoanalistas a analizar las
obras creativas de sus pacientes y a interrogarse sobre sus motivaciones
mas profundas. Pasado un tiempo, y disueltas las aparentes diferencias
entre las creaciones de los artistas y de los locos —paralela a la evolucion
de las nociones psiquiatricas de alienados, locos y psicoticos— locura y
cordura conviven sin distingos en fertilizaciones cruzadas en las que se
potencia el propio hecho creativo o artistico. Finalizada la Segunda
Guerra Mundial, muchos artistas parisinos, espoleados por la euforia de
respirar de nuevo la libertad plena asociada al impulso solidario de la
reconstruccion del pais, realizaron diversas actividades colectivas tanto
por complacencia vital como por compromiso social, colaboraciones
todas ellas a beneficio de inventario. Habia que revitalizar el
entusiasmo, poner de nuevo en marcha a la sociedad civil y dejar atras
el marasmo de la destruccion estéril de la contienda europea. En suma,
avanzar hacia el porvenir. Manuel —José Viola Gamdn, mas conocido
como Manuel, su nombre en el maquis—, incardinado en diversas
propuestas artisticas parisinas —a caballo entre sus colegas surrealistas
de La Main a Plume y sus amigos pintores de la escuela espafola de
Paris—y dentro de un espiritu colectivo, solidario y transgresor al mismo
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tiempo, participd en la elaboracion de un mural colectivo realizado en la sala de espera del hospital
psiquidtrico Sainte-Anne’, sito en el 1.2 de la rue Cabanis de Paris, cuya presentacién tuvo lugar el 16 de
diciembre de 1945.

Por aquellos afios, Sainte-Anne era uno de los centros de referencia de la psiquiatria europea, y sus muros
custodiaban buena parte de la historia de la psiquiatria francesa. El hospital contaba con pabellones
dedicados a grandes nombres de la psiquiatria clasica como Valentin Magnan, alienista pionero en los
problemas del alcoholismo y del «delirio polimorfo de los degenerados»’, y por el centro habian pasado
Jean Vinchon, el autor de L’Art et la folie (1924), el psicoanalista Jacques Lacan’ —quien a comienzos de los
afos treinta pugnaba con Salvador Dali* por la paternidad de la teoria surrealista de la paranoia—, y la
princesa Marie Bonaparte, insigne traductora de la obra de Sigmund Freud. A su estela, el centre
psychiatrique era «un foco de exhibicion y conocimiento del arte marginal en el Paris de la posguerra»’,
cuando esta tendencia se conocia y mostraba como /’art des fous, el arte de los locos. El profesor Henry
Ey’, uno de los grandes psiquiatras de Sainte-Anne, mantuvo en la segunda mitad del siglo el interés por
el arte de los alienados, pues conocia el libro seminal de Hans Prinzhorn, Bildnerei der Geisteskranken
(1922), y en su trabajo profundizé en el estudio de los procesos psicoticos (Tratado de las alucinaciones)
rivalizando fuera de los muros de Sainte-Anne con las tesis radicalmente antiacadémicas de Michel
Foucault y la antipsiquiatria. En Sainte-Anne trabajaron Jean
Delay y Pierre Deniker, los autores de la primera valoracion
sistematica de la clorpromacina en pacientes esquizofrénicos,
en 1952, farmaco con propiedades antipsicOticas cuyo
hallazgo supuso el nacimiento de la psicofarmacologia. Y dos
décadas después, en dehors de ses murs, Gilles Deleuze y Félix
Guattari en £l anti-edipo. Capitalismo y esquizofrénia (1972),
consideraron que el esquizofrénico se mantiene en el limite
del capitalismo: «Como emblema de insurreccidon creativa
frente a la represion racional vinculada al poder social»;
apuntan: «La esquizofrénia es la produccion deseante como
limite de la produccidn social»’.

En su libro, el doctor Prinzhorn® —que estudio historia del arte
en la Universidad de Viena antes de interesarse por la
psiquiatria y después por el psicoanalisis— analizd el proceso

creativo de diez pacientes esquizofrénicos, interesandose en

Manuel Viola en un café de Paris, abril de 1946
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Puerta de entrada del hospital psiquiatrico Sainte-Anne de Paris

sus investigaciones sobre la psico(pato)logia® del arte y la locura, cuya conclusién principal sostenia que no
podia hablarse con propiedad de un arte especifico de los enfermos mentales. Su estudio, que no pretendia
establecer categorias diagndsticas, proponia seis tendencias o principios bdsicos de la configuracion
(gestaltung) pictdrica® dominantes en la representacion psicotica, asimismo presentes en las demas
manifestaciones artisticas. Para este autor, las Bildnerei (las elaboraciones de imagenes) —asi denominadas
para diferenciarlas de las propias de las bellas artes— de los enfermos mentales guardaban una «profunda»
afinidad con las representaciones de los artistas de vanguardia". Con el tiempo, Expresiones de la locura. El
arte de los enfermos mentales, que apasioné a Paul Klee, Pablo Picasso, Max Ernst y a otros muchos grandes
artistas, se convirtié en un libro de culto para André Breton y Robert Desnos e inspir6 a muchos poetas y
pintores surrealistas. Paul Eluard lo considerd «el libro de imagenes mas bello del mundo».

La revision de la genealogia del arte de los enfermos mentales, incluidos los mediums y otros autodidactas
marginales, contd con el pintor y tedrico Jean Dubuffet’” como uno de sus grandes valedores. Dubuffet,
autor del término Art brut, acufiiado en el verano de 1945 (unos meses antes del mural colectivo del hospital
de Sainte-Anne), consideraba que ningln artista crea ex nihilo, sin descontar las expresiones de la locura de



BOTT, CONDOY, DELANGLADE , DOMINGUEZ,
FERNANDEZ , MAURICE HENRY, HEROLD,
MARCEL JEAN, LOBO, MANUEL,
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Invitacion para la inauguracion del mural surrealista del hospital Sainte-Anne. Autor: Maurice Henry
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los alienados y dementes. Su primer enfoque tedrico del concepto de art brut decia asi: «Dibujos, pinturas,
labores de arte de todo tipo que emanan de personalidades oscuras, de maniacos, que provienen de impulsos
espontaneos, animados por la fantasia, por el delirio incluso y extrafios a los caminos trillados del arte
catalogado»”. Su objetivo buscaba poner negro sobre blanco las labores o trabajos (por oposicién a la
categoria de autores) de las personalidades oscuras, esto es, aquellas libradas a la maxima invencion,
espontaneidad y libertad de expresion. Al respecto, en otro momento, escribié: «El Arte no se mete en las
camas preparadas para él; se escapa en cuanto se le nombra: o que le gusta es el incognito. Sus mejores
momentos surgen cuando se olvida de codmo se llama». Asi pues, el zeitgeist (el espiritu de la época) informa
de la armonia establecida entre los pintores surrealistas y el arte de los enfermos mentales, a través del
cauce comun del fluir del inconsciente en los dibujos y la escritura automatica.

En Sainte-Anne el doctor Gaston Ferdiere™ fue uno de los principales impulsores de los encuentros entre
pacientes y visitantes que se daban en la sala de guardia, y en su actividad clinica potenciaba la expresion
artistica de los enfermos mentales, pues consideraba la actividad creativa como una forma de catarsis
terapéutica. Ferdieére, junto con el doctor Jacques Vié, pensé hacer un museo-laboratorio para el arte
psicotico y el estudio de la poblacion del manicomio, pero el proyecto lo frustrd la guerra. Ferdiere se
traslado al sur de Francia en 1941, como director del hospital de Rodez”, donde atendié a Antonin Artaud.
En sus memorias, Les Mauvaises fréquentations'® (1978), comentd que a su llegada a Sainte-Anne encontré
las paredes de la sala de espera, el comedor de los aliénés y otras dependencias llenas de desagradables
pinturas erdticas realizadas por antiguos internos y decidié cambiarlas. Para ello, en 1936, junto a sus
colegas Henry Ey y el espafol Julian de Ajuriaguerra, invito al joven artista Frédéric Delanglade a que pintara
un mural para tapar aquellos dibujos, textos y garabatos, cuyo resultado estaba plagado de simbologia
freudiana y de analogias con el arte psicotico. Delanglade, que seguia atentamente los cursos de psicologia
del profesor Dumas y se habia impregnado de la psicopatologia psicoanalitica establecida por Sigmund Freud
a partir de los procesos del inconsciente, pint6é un gran fresco titulado L’arbre & mains en el que dominaban
los tonos azules. El arbol con manos —que ocupaba el muro central y las dos paredes laterales de la sala de
guardia de 10 metros de largo por 4,5 metros de alto— era una suerte de «fresque oniriste» concebido como
una ilustracion de los conceptos freudianos de la angustia de castracion y del complejo de Edipo, a la vez
que mostraba diversas imagenes evocadoras del sadomasoquismo, del narcisismo, del fetichismo y de otras
perversiones"” tan del gusto psicoanalitico.

Con frecuencia los artistas visitantes confraternizaban con los médicos, internos y familiares,
compartiendo muchas veces las comidas del centro en abiertas francachelas. Entre ellos Alberto
Giacometti, Marcel Duchamp o el propio André Breton, quien en su novela autobiografica Nadja (1928)



Mural surrealista del hospital Sainte-Anne de Parfis,
16 de diciembre de 1945
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aludia al hospital Sainte-Anne, pues en él estuvo hospitalizada Nadja tras una grave crisis psicotica. En los
afos de entreguerras Breton habia sido estudiante de medicina y manifestaba cierta inquietud por la
psiquiatria, pero en la novela —considerada la obra surrealista por excelencia— manifestaba su abierto
desprecio por la materia: «Yo sé que si estuviera loco, tras llevar internado algunos dias, aprovecharia
alguna mejoria de mi delirio para asesinar a sangre fria al primero que se pusiera a mi alcance, el médico a
poder ser»™. Pero en el 36, amortiguada la virulencia literaria, el hospital Sainte-Anne era tan frecuentado
por los surrealistas como los cafés de place Blanche o de place Clichy. Para la inauguracién, el doctor
Ferdiere invité a comer a André Breton, Marcel Duchamp, Jacques Prévent y a otros escritores y artistas
surrealistas, quienes quedaron vivamente impresionados por la gran intervencion de Delanglade, hasta el
punto de que el propio Breton —considerado «el papa del surrealismo»— lo sancionara como una de las
grandes intervenciones de la pintura surrealista. Pero cuatro anos después, con la ocupacién alemana de
Paris, el mural sufri6 un destino tragico. Se daba la circunstancia de que entre sus numerosas y
sobrecogedoras imagenes contaba con una atemorizante arafia acompanada de una esvastica (pintada sin
connotacién alguna con la cruz gamada nazi), que fue motivo suficiente para que el mando aleman,
cuando sus tropas se acantonaron durante la invasion en la cité des fous de Sainte-Anne, lo considerara
arte degenerado y decidiera destruirlo ordenando pintarlo todo de blanco.

Después de la liberacion de Paris, diez pintores —entre ellos cinco espanoles— decidieron realizar un mural
colectivo en la salle de garde sita en el pavillon de I’Horloge, para suplir la afrenta de la destruccién nazi. El
episodio de lo sucedido lo contd el por entonces director del centro psiquidtrico, M. Graulle, en la
presentacion del nuevo mural: «La decoracidn tiene su historia. En 1941, la sala de espea tenia unos frescos
de un surrealista, Frédéric Delanglade. Los alemanes trataron de quebrar las tesis del doctor Sigmund Freud,
y la decoracién, impregnada de freudismo, fue destruida. Ahora acaba de ser reelaborada por un grupo de
artistas de la misma escuela, que han intentado una curiosa experiencia de pintura colectiva. Cada uno se
ha puesto a pintar sin fijarse en el vecino. Es bastante curioso el resultado, ¢no?»". Como apuntd uno de sus
autores, Marcel Jean —uno de los méas reputados surrealistas participantes— esta intervencién colectiva fue
«una experiencia surrealista Unica en el mundo», y «algunos aspectos de nuestro trabajo colectivo
sobrepasaron de manera decisiva la simple yuxtaposicion de talentos». Graulle animé a los pintores
surrealistas a expresarse con total libertad en la confeccién del gran mural, cuya ejecucidn carecié de idea
preconcebida.

La iniciativa de esta intervencién partié de René Digo, economo de la sala de guardia del hospital, que se la
trasladé a Delanglade, quien, cautivado por la idea, sugirié que fuese una experiencia colectiva a la manera
de los caddveres exquisitos y/o del juego de cartas de Marsella®; una tarea donde «chacun ferait son



panneau, ignorant ce que [l'autre
faisait» segin René Digo. Delanglade
hablé con Oscar Dominguez y con
Marcel Jean que, entusiasmados,
sumaron a otros siete amigos artistas al
proyecto, cuya ejecucion comenzo tras
el verano, a primeros de septiembre de
1945. Para todos ellos, en su mayoria
de filiacidn surrealista, su accidn se
inscribia bajo la palabra poética del
conde de Lautréamont: «La poesia debe
ser hecha para todos y no para uno». El
nuevo conjunto mural se pergend
ocupando todo el perimetro de la sala
(excepto el techo) y al finalizar no
debia figurar la firma de ninguno de los
artistas. En su realizacion participaron
Francis Bott, Honorio Garcia Condoy,
el propio Frédéric Delanglade, Oscar
Dominguez, Luis Fernandez, Maurice
Henry, Jacques Hérold, Marcel Jean,
Baltasar Lobo —el (nico escultor— y
Manuel  (Viola). También hubo
aportaciones puntuales de Dora Maar,
la mujer de Picasso, y del doctor
Gaston Ferdiere. Al parecer, Yvette
Thomas (hija adoptiva por Christian e
Yvonne Zervos, editores de Cahiers
d’art) ejercio tareas de coordinacion en
la ejecucion del mural. Los pintores de
mayor influjo surrealista, alentados
por el método preconizado por Breton
de la exploracién de un «azar objetivo»
y a su vez fascinados por el arte de los
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Oscar Dominguez, Femme descendant I'escalier
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Obra de Marcel Jean

locos, confeccionaron el mural sin proyecto previo, librado a la espontaneidad personal de cada artista,
incluso interviniendo algunos de ellos a la vez en un mismo asunto. Asociado al mural se confeccioné un panel
con las doce cabezas de Pere Ubu, el personaje de Alfred Jarry que encarnaba «todo lo grotesco que pueda
haber en el mundo», que fue bautizado por un enfermo mental como I’Age de la vie*', la edad de la vida.

El motivo del mural mostraba un conjunto de imdagenes surrealistas, sorpresivas y ajenas a la razén
consciente, fruto de la fantasméatica oniroide de estirpe freudiana de sus autores. El homenajeado, Frédéric
Delanglade, pint6 el cuerpo central del gran fresco con la imagen de un hombre volando con el cuerpo
enladrillado y asido a una suerte de artilugio mecanico con mdltiples ruedas y cables, y dos alas
confeccionadas con varios pliegues y unidas mediante diversos engranajes. Su titulo, L’Oiseau Icarien. La
obra, una manifiesta alegoria del mito de icaro, estaba asociada con el maquinismo destructor de los
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bombardeos durante la guerra y su contrapunto: el deseo de «voler en paix» de un pajaro, «en un cielo
sereno...», seglin Laurence Husson, estudiosa de las vicisitudes del mural. Como escribié en la prensa —en
funciones criticas— el propio Delanglade, se trataba de aplicar un método alejado de las convenciones
académicas y volcado en la exploracion de un «azar objetivo», a modo de consigna equivalente al «delirio
razonante» de la locura. Si, para Artaud, «los locos son las victimas individuales por excelencia de la
dictadura social. Y en nombre de esa individualidad, que es patrimonio del hombre, reclamamos la libertad
de esos galeotes de la sensibilidad, ya que no esta dentro de las facultades de la ley condenar a encierro a
todos aquellos que piensan y obran»®, para estos pintores surrealistas, el mural de Sainte-Anne suponia
proyectar sobre la pared en blanco de /’asile su capacidad imaginativa traducida de sus propias fantasias,
ideaciones oniricas y atisbos de locura, para restaurar la dignidad del arte frente a la barbarie destructiva.

Debido a la estructura coral y anénima de la pintura mural es dificil precisar la autoria de los trabajos
realizados, salvo en el caso de aquellos artistas cuyo estilo se muestra mas definido o menos intervenido por
la mano de otros compaferos. A partir de una fotografia de la parte frontal del conjunto artistico, a la
izquierda de L’Oiseau Icarien se observan dos mesas —«deux tables bizarres»” (Delanglade dixit)—: una, con
un tenedor, un vaso y otros objetos, cuyo autor es Luis Fernandez, a cuyos pies hay cuatro personajes de
formas antropomorficas (de aspecto simiesco), que parecen guardar celosamente la entrada de una cueva
de cristal; en la otra se muestra una figura femenina muy esquematica sentada detras de una mesa sobre la
que se encuentra una vela, trabajo realizado por Jacques Hérold. Al lado de la palmatoria se aprecia uno de
los caracteristicos revélveres de Oscar Dominguez, similar al que se suicid6 el 31 de diciembre de 1957. Al
doblar la pared se observa otra gran figura femenina y un poco mds abajo una mujer con la cabeza vendada
y el brazo en alto, que corresponde a La femme bandée de Manuel. A la derecha de L’Oiseau Icarien, y casi
a sus pies, destaca una mujer de espaldas dentro de una concha, obra de Marcel Jean; y en el angulo
derecho, una bailarina de Delanglade. En otro de los dngulos de la pared se muestra una rosa de los vientos
pintada por Hérold, cuya intervencion en el mural fue, en palabras de Pierre Morel, «la mas abundante, la
mas homogénea y la mas plastica».

Otras fotografias del conjunto mural permiten apreciar las imagenes pintadas en las paredes anexas a la
puerta de entrada y a las ventanas de la salle de garde. Encima de la entrada se encuentra la obra titulada
Ossements, que corresponde a unos personajes pintados conjuntamente por el aragonés Honorio Garcia
Condoy y Maurice Henry; y entre las dos ventanas, se aprecia la Couple rocheux que sépare une crevasse
—bautizada por René Magritte La Lézard (El lagarto)—, pintura que representa un cuerpo femenino partido
longitudinalmente en dos y con algunas partes del mismo desperdigadas por el aire en proceso de
fragmentacion, obra de Marcel Jean. En otra pared se aprecia una esquematica cabeza de toro de Luis
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Otra estancia con pinturas surrealistas: arriba a la izquierda, Cabeza de toro de
Luis Fernandez; abajo, Femme descendant I'escalier de Oscar Dominguez

Ferndndez de manifiesta influencia
picassiana, y justo debajo una pintura de
Oscar Dominguez titulada Femme
descendant ’escalier (Mujer bajando una
escalera), obra emparentada con el
cuadro Petite fille sautant a la corde
(1945) fechada este mismo afo. Frente a
las ventanas, y junto a la intervencion de
Manuel, se ubico el citado conjunto de
doce retratos (pintados sobre panel) del
Pere Ubu de Jarry. Este poliptico, tratado
con evidente humor negro, ejercia de
contrapunto a las diversas represen-
taciones femeninas de la sala, algunas en
manifiesto estado de exaltacion y de
jubilo. Tres dias antes de finalizar la
ejecucion del fresco, Dora Maar —amiga
de la esposa de Lobo y de alguno de los
artistas, como Manuel, que trabajé por
un tiempo de asistente en el taller de
Picasso y al que ayud6 econémicamente a
su llegada a Paris—, afadié un pequefo
jarron  con flores completando el
conjunto.

La inauguracion del mural tuvo lugar el 16 de diciembre de 1945, con la confluencia de asistentes

procedentes del mundo del arte y del ambito de la psiquiatria, personal del centro, pacientes y familiares,

asi como publico curioso o interesado. Maurice Henry, reconocido caricaturista y poseedor de un agudo

sentido del humor, confecciond la tarjeta de invitacion, en la que figuraban las caricaturas de los artistas

participantes con sus nombres y un texto en el que «MM. les Internes du Centre Psychiatrique Sainte-Anne

vous prient de bien vouloir assister au vernissage de la peinture murale collective éxécutée par..»*. La

presentacion, «tres parisien»”, se realizd en domingo, contando con la asistencia de todos los pintores

participantes y numeroso publico asistente, como refleja la fotografia que enmarca el acto inaugural. En ella

aparecen los artistas delante del mural (de izquierda a derecha: Delanglade, Lobo, Bott, Fernandez, Hérold,
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Marcel Jean, Maurice Henry, Dominguez, Garcia Condoy y Manuel), con Yvette Thomas en el centro, y en
primer plano, entre el piblico, con abrigo y sombrero, Dora Maar. La inauguracion tuvo una amplia acogida
en los medios escritos parisinos®, destacando el valor artistico del trabajo colectivo realizando en Sainte-
Anne. Sirva de ejemplo una resefa critica en la que se apuntd: «Fui totalmente atrapado. En una sinfonia de
colores, innumerables seres bullian sobre las paredes, larvas y fantasmas. Un hombre de ladrillos que volaba.
Una Eva metélica que se parecia a la Venus de la Compania del Gas. Un hombre y una mujer mutilados

contemplando un mar inmovil»?.

Oscar Dominguez, artista proclive a hacer rodar su
acromegalica cabeza por la torrentera del desvario,
de inmediato se alisté a las tareas de accion
colectiva por su complice sentido lidico. En una
entrevista publicada al afo siguiente lamenté
haber utilizado demasiados colores diferentes: «En
el futuro hay que emplear una paleta mas reducida.
Entonces, encontraremos el cerebro que perdimos
a los 18 afios y descubriremos nuestros suefios y
nuestros deseos bajo wuna apariencia mas
claramente pictorica»®. Dominguez se entendia
especialmente bien con Manuel, pues en su
afinidad de espiritu a ambos les interesaba lo
hondo del duende gitano, el pellizco del cante y la
profundidad de los toros de sangre y albero. Ambos
también compartian aventuras y juergas dentro y
fuera de los dominios de la actividad surrealista,
hasta convertirse en un disparate goyesco. En una
entrevista de Mercedes Guillén al pintor canario, le
dijo: «Y si se pinta en serio, es a vida o muerte;
como un buen torero ante su toro»”. Y le contd la
siguiente anécdota: «Algunas noches, al salir yo de
trabajar en el mural, me paraba uno de los locos ya
curados que servian la comida a los médicos y a los
artistas. Y siempre me decia: “Estos artistas estan

locos, locos de atar..”»”, un reflejo de la simbiosis

Obra de Jacques Hérold
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entre el espiritu surrealista y el espiritu delirante, siempre
unidos bajo el denominador comun del juego y el suefo, de

AV EN | R la inmarcesible locura.

e ‘ La aportacion de Manuel —sita en un extremo de la pared,

_ - ‘ junto a los doce retratos de Pére Ubu— consistié en una
i SUR REALIS ME ‘ cabeza de mujer con un fuerte vendaje sobre la misma
[ Sty debido a una trepanacién quirlrgica; probablemente de
una de las pacientes que pudo ver en el propio hospital en
alguna de sus frecuentes visitas. Por aquellos afos la
psicocirugia (la leucotomia o lobotomia cerebral consistia
en la secciéon de uno o varios fasciculos nerviosos de uno o
de ambos l6bulos cerebrales, generalmente prefrontales)
fue una practica frecuente, sino indiscriminada, que
i provocaba la anulacién de la identidad del individuo, su
| QUATRE VINGT ET UN condicion de sujeto. La psicocirugia era una técnica
g introducida por el neurélogo Egas Moniz en 1935 —por la
Revista Avenir du Surréalisme, Le Quesnoy, 1945 que recibié el Premio Nobel en 1949—, a la que no pocos
psiquiatras se opusieron frontalmente por su caracter
irreversible y las secuelas cerebrales permanentes que ocasionaba. La pintura de Manuel, titulada La femme
bandée, denunciaba el resultado de una intervencion tan agresiva e invalidante: la mirada triste, vacia y
perdida de la paciente, fatalmente abocada a una alienacién de su ser, a vivir sometida una vida sin
identidad. Una pintura dramatica, reflejo de una oscura época de la psiquiatria como la que denunciaba el
discurso antipsiquiatrico encabezado por Antonin Artaud («Lo Gnico que pido es una cosa, que me encierren
definitivamente en mi pensamiento»), en la que el brazo en alto de la paciente, fruto tal vez del mas puro
automatismo involuntario, evocaba un leve atisbo de esperanza, del Gltimo reclamo de libertad.

Con La femme bandée la huella de Manuel quedd inscrita en el gran fresco colectivo de Sainte-Anne dentro
de la hoja de servicios del surrealismo, intervencion que a su vez balizaba el final de su trayectoria dentro
de esta tendencia e inauguraba otra de corte mas expresionista. Hasta la fecha el surrealismo habia sido la
clave de boveda del ideario ético, estético, literario y revolucionario de Manuel, pero los nuevos tiempos
exigian nuevas propuestas, por lo que no dudé en abrirse a otras soluciones plasticas. Sus inclinaciones
poéticas y literarias en La Main a Plume dejaban paso, tras la guerra, a su entrada en la pintura, y ya dentro
de ésta, con una orientacion de corte mas expresionista. Empero, la importancia del surrealismo en su
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trayectoria vital y artistica la evoco tiempo después en una célebre conversacion con Jean-Luc de Rudder:
«Mi busqueda de interrogantes se lo debo seguramente al surrealismo. Paso sobre la pequefa historia de éste
movimiento que esconde en parte su gran papel. Del surrealismo he conservado las exigencias para mi
mismo, la actitud moral. Constituye, y bien lo sabe usted, el intento filoséfico mas importante de estos
Gltimos siglos. Su fin es la realizacion interior del hombre al destruir la realidad opresiva y al aspirar a una
nueva realidad revolucionaria en la que el arte es a la vez el reflejo y uno de los principales medios de
accion»”. Manuel siempre conservo el espiritu surrealista en su diccion pictorica, pero supo seguir en la
tarea indagatoria que plantea el arte al no olvidar el dictum de Breton de que «toda idea que triunfa marcha
hacia su perdicion».

Lamentable e incomprensiblemente, el mural surrealista fue destruido”en 1963 con motivo de ampliar la
afamada biblioteca de Sainte-Anne —que actualmente lleva el nombre de Henry Ey—, proyecto que incluia el
derribo de la sala de espera. Los responsables de su destruccion adujeron que creian que aquellas pinturas
habian sido realizadas por estudiantes de Bellas Artes (j!), por lo que consideraron que no tenian un valor
intrinseco para su conservacion. La vieja sala de espera fue demolida y desplazada a otro edificio de nueva
planta, a la entrada del hoy conocido como Centre Hospitalier Sainte-Anne. Del mural dnicamente se
conserva el reportaje fotografico realizado por el profesor Pierre Morel, asunto ampliamente estudiado mas
tarde por la doctora Laurence Husson, al que dedicé su tesis doctoral con la idea de conservar en el presente
la memoria sepia de aquella desinteresada intervencion colectiva surrealista. La nuestra, sin solucidon de
continuidad con la de Morel y Husson, la de evocar la presencia del pintor aragonés Manuel Viola, y la de
poner en valor su notable intervencién: La femme bandée, artifice del Gltimo grito de libertad del hospital
psiquiatrico de Sainte-Anne.



Artistas participantes delante del mural el dia
de la inauguracién (de izquierda a derecha:
Delanglade, Lobo, Bott, Ferndndez, Hérold,

Marcel Jean, Maurice Henry, Dominguez,
Garcia Condoy y Manuel Viola).

Yvette Thomas en el centro, y en primer
plano entre el publico, con abrigo

y sombrero, Dora Maar.
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NOTAS

En 1861, la maison de santé Sainte-Anne, reconstruida por el arquitecto Charles-Auguste Questel, se convirtié en un «Asilo de
alienados». En 1940 fue rebautizado como «Hospital psiquidtrico», y més tarde en «Centro hospitalario», nombre que perdura
hasta la actualidad. El centro ocupa un cuadrildtero de trece hectareas con cuatro entradas, con un pabellén central —le pavillon
Magnan—, una gran biblioteca —le pavillon Horloge—y un museo de su historia. (Francis Démier et Claire Barillé: Les maux & les
soins. Médecins et maladies dans les hopitaux parisiens au XIX siécle, Paris, 2007).

Que dio paso a la bouffée délirante aigué, ahora denominada brote psicdtico o psicosis aguda.

Jacques Lacan fue médico interno de Sainte-Anne y luego, durante muchos afos, visité con regularidad —dos veces al mes— el
hospital, para presentar enfermos a sus alumnos siguiendo la estela de su formacién psiquiatrica. Empero, en su practica se
interesaba por la particularidad del caso, no por su generalidad y su taxonomia. En suma, abogaba por la palabra plena frente
a la palabra vacia. (Jacques Lacan, «El atolondradicho», en Autres Ecrits, Paris, Seuil, 2001, p. 449).

En 1932 Lacan publica su tesis sobre la paranoia: De la psicosis paranoica en sus relaciones con la personalidad, el caso Aimée.
Lacan conoce el texto anterior de Dali pero no lo cita porque el suyo es de sesgo académico. Su trabajo es elogiado por René
Crevel en Le Surréalisme au service de la révolution (mayo de 1933). Y Dali en Minotaure (junio de 1933): «A ella le debemos el
hacernos por primera vez una idea homogénea y total del fendmenos homosexual fuera de las miserias mecanicistas en que se
empantana la psiquiatria corriente». En 1975, en un dialéctico encuentro entre ambos en Nueva York, Dali le dijo: «El
conocimiento paranoico lo inventé yo». Y Lacan respondid: «La interpretacion paranoico critica la inventé yo».

Sarah Wilson, «Del manicomio al museo», en Visiones paralelas, Madrid, MNCARS, 1993, p. 121.

Desde joven, Henry Ey soiié en escribir una Historia natural de la locura. En su teoria clinica concibié que la enfermedad mental
no es ni neuroldgica ni animica (de causa mental) sino «una estructura mental de causa no mental», es decir, una somatosis cuyo
resultado consiste en una desorganizacién organica. (José Maria Alvarez, Resefia de Estudios psiquidtricos de Henry Ey, Revista
de la Asociacion Espanola de Neuropsiquiatria, vol. XXIX, n.2 104, Madrid, 2009, p. 568).

Gilles Deleuze y Félix Guattari, El anti-edipo. Capitalismo y esquizofrenia, Barcelona, Barral editores, 1973, p. 41.

Hans Prinzhorn (1886-1933) fue contratado por la Universidad de Heidelberg a principios de los afos veinte para supervisor la
coleccién de arte de los enfermos mentales del centro. Iniciada en tiempos de Emil Kraepelin, Prinzhorn amplié y estudié la
coleccién defendiendo la legitimidad estética de los alienados.

La grafia psico(pato)logia corresponde al psiquiatra Carlos Castilla del Pino, donde destaca el continuum existente entre lo
normal y lo patolégico.

. Las seis tendencias son: la necesidad de jugar, la necesidad ornamental, la tendencia al orden, la tendencia a la imitacion, la

necesidad de simbolos y, por ultimo, la imagen eidética y configuracion.

. Por contra, el criterio nazi expresado en la exposicién Entartete Kunst de 1937 negaba la capacidad de expresidon del arte

moderno realizada por cuerdos y locos. Su tesis era la de que se trataba de un arte degenerado.

. Jean Dubuffet consideraba que todo ser humano posee un potencial creativo que las normas sociales anulan e impiden que se

haga efectivo. En 1945 cred el término art brut, y en 1948 fundé la Compagnie d’Art Brut, que reunia muchas creaciones de
enfermos psiquiatricos, solitarios, inadaptados, etcétera. Dubuffet, que buscaba el genio en estado puro més alld de las normas
y estdndares convencionales, rechazo siempre la idea de «arte psiquidtrico» porque «no existe un arte de los locos».

. Jean Dubuffet: «Carta a Charles Ladame», fechada el 9 de agosto en Paris. En: Art Brut: genio y delirio, Madrid, Circulo de Bellas

Artes, 2006.

. Gaston Ferdiere (1907-1990), fue un psiquiatra clave, mediador entre la psiquiatria y el arte, siendo uno de los primeros que

conocié el libro de Prinzhorn gracias a su colega Ernst Jolowicz, psicoanalista vienés, que coleccionaba arte psicdtico.
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. En Rodez el doctor Ferdiére organiza la primera exposicion de arte psicético que se celebré en un museo, en el Musée Denys

Puech en 1945. (AA.VV., Pinacoteca psiquidtrica en Espaiia 1917-1990, Valencia, La Nau, Universidad de Valencia, 2009-2010, pp.
18-19).

. Gaston Ferdiére, Les Mauvaises fréquentations. Paris, Editions Jean-Claude Simoén, 1978. Laurence Husson en «Surréalisme a

I’hépital Sainte-Anne. La Salle de Garde dans tous ses états», Psychologie Clinique n.2 34, Paris, 2012, pp. 133-154.

J. R. O., «A Sainte-Anne, cité des fous», Paris, 1945.

André Breton, Nadja, Paris, Gallimard, 1928, p. 222.

Laurence Husson, «Surréalisme a I’hépital Sainte-Anne. La Salle de Garde dans tous ses états», Psychologie Clinique n.2 34, Parfs,
2012, pp. 133-154.

Le cadavre exquis, Le jeu du dessin communiqué, 6 Le jeu de cartes de Marseille, fueron diversas modalidades de juegos o
divertimentos creados por los surrealistas en sus reuniones en los ateliers o bares para pasar el tiempo divirtiéndose. En Le
cadavre exquis se componia un dibujo o una frase entre varias personas sin que ninguna de ellas conociese la precedente; en Le
jeu du dessin communiqué se mostraba unos segundos la imagen que habia que reproducir surgiendo deformaciones sucesivas;
y en Le jeu de cartes de Marseille crearon una nueva simbologia —en el que el Joker era el Pére Ubu de Jarry— a partir de los naipes
tradicionales y los del tarot.

J. Raymond Vanker y A. Boitier, «Les surrealistes», en Quatre et Trois, Paris, 1945.

Antonin Artaud, Carta a los directores de asilos de locos (1924).

F. Delanglade y Petisne-Giresse, «Les Gemmaux de Jean Crotti et I'art surréaliste collectif», en La France au combat, Paris, 20 de
diciembre de 1945.

Invitacion a la inauguracion del mural surrealista del Centro Psiquidtrico Sainte-Anne de Paris.

Anénimo, Opera, Paris, 9 de enero de 1946.

Manuel guardé un archivo con varios recortes de prensa alusivos al acontecimiento, que son citados en este texto.

J. R. O., op. cit., s/p.

Juan Manuel Nadal, op. cit., s/p.

Mercedes Guillén, Conversaciones con los artistas espafioles de la Escuela de Paris. Madrid, Taurus, 1960, p. 117.

Mercedes Guillén, ibid., p. 118.

Documentacién sobre Manuel (Viola), dossier facilitado por Laurence Husson el 5 de octubre de 2014: « MANUEL-VIOLA. Peintre.
Emmanuel ADSUERA, ou ADSUARA, dit Viola est né le 4 mai 1918 a Burriana (Castellon de la Plana). Autodidacte, il expose pour
la premiére fois a Art, de Lerida, en 1936. Il dessine pour “La main a plume” et illustre “Les déserts de ’enthousiasme” de |J.F.
CHABRUN. Connu aprés la guerre sous le surnom de Viola, son histoire est trés secréte. En 1945, il envoie au Salon des
Surindépendants deux toiles et prend part a la fresque collective de la salle de garde de Sainte-Anne. Il participle en 1946 a
P’exposition de Brno des artistes espagnols de I’ Ecole de Paris. Manuel-Viola est cependant totalement surréaliste. Il s’éteint en
1987».

Jean-Luc de Rudder, «Conversation a I’Escorial avec Manuel Viola» (traducido del francés por Laurence Iché), en Ring des Arts
n.2 3, Cercle d’Art Contemporain, Bruselas, octubre de 1962. (Catdlogo Viola esencial, Vigo, Caixavigo, 1994).

Pierre Morel, «Le Surréalisme en Salle de Garde», en Tribune Médicale n.® 263, 11-17 de junio de 1988. Del mural Gnicamente
permanece el reportaje fotografico del profesor Morel; posteriormente, la doctora Laurence Husson escribié su tesis doctoral
acerca de esta experiencia artistica en Sainte- Anne: Laurence Husson, Contribution a I’histoire de I’hépital Sainte-Anne et du
surréalisme: les fresques de la salle de garde, Lariboisiére-Saint Louis, 1992.






Si un dia Viola tiene a la vez una.
y con un cuadro, se ird siem
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Composicion surrealista, 1942
Lapiz sobre papel
88 X 65 cm

Todo acto del espiritu, cuando es auténtico, es subversivo,
porque hace cambiar la forma cotidiana de ver las cosas

Manuel Viola
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Paisaje, 1950
Oleo sobre tabla
33 X 41 cm

En arte no hay regresiones. Son respiros para un nuevo salto adelante

Manuel Viola
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Cierzo, 1956
Oleo sobre lienzo
49,5 Xx 60 cm

Tras el pintor, siempre el poeta, el visionario

Juan Manuel Bonet
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La saeta, 1958
Oleo sobre lienzo
162 X 97 cm

Manuel, ;qué es eso? Un encapuchao, un cirio, una mecha...
A mi me recuerda el cante de la saeta en la Semana Santa

Rafael Romero
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Insomnio, 1959
Oleo sobre lienzo
192 X 142 cm

Para nosotros una obra de arte tiene mas
importancia por lo que ella niega que por lo que afirma

«Anti-arte», 1959. Manuel Viola
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Homenaje a Unamuno, 1959
Oleo sobre lienzo
162 X 97 cm

Tinieblas es la luz donde hay luz sola

Miguel Unamuno






68

Semana Santa, 1960
Oleo sobre lienzo (adherido a tabla)
180 x 115 cm

Manuel Viola no pone lindes a sus impulsos cuando se trata de encajar,

a redobles de tambores inverosimiles, esas verdades oscuras que cantan la
necesidad ineluctable del escritor, poeta y pintor de nuestro tiempo:

el hombre mismo, su verdad interior y su libertad creadora

Manuel Millares
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Voz negra, 1961
Oleo sobre lienzo
132 x 98 cm

Mira, Manuel, los toros hablan. Los toros tienen voz negra.
jY este la tiene muy negra!

Luis Miguel Dominguin
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Rebolera, 1961
Oleo sobre lienzo
194 x 115 cm

En mis cuadros hay todas las resonancias de un Greco en su San Mauricio,
o en su Entierro, sin las figuras, sin el muerto, ni los caballeros

Manuel Viola
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Moncayo, 1962
Oleo sobre lienzo
200 x 200 cm

Uno diria que en los ojos de Manolo Viola anida perenne, muy clara,

una actitud de estar a punto de levantarse, de irse,
por temor y por ansia de libertad

Baltasar Porcel
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Rumor de relampagos, 1965
Oleo sobre lienzo
250 x 175 c¢cm

El objetivo final del arte es mostrar lo tejidos internos del alma

Manuel Viola
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Espana, aparta de mi este caliz, 1965
Oleo sobre lienzo
90 X 65 cm

Es conveniente estar siempre en desacuerdo
con todo lo que es aceptado por principio

Manuel Viola
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Ventana a la muerte, 1967
Oleo sobre lienzo
146 X 114 cm

Pensé, primero, en titularlo Homenaje a Durruti, pero hay aqui muchos
laberintos, muchas gentes que caminan por ellos y que discuten entre si

Manuel Viola
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Ventana al infinito, 1970
Oleo sobre lienzo
200 x 120 cm

En Viola, la fuerza y la inocencia se confunden.
Mejor dicho: se besan. Mejor dicho: se aman

Félix Grande
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Isla de los muertos, 1985
Acrilico sobre lienzo
200 x 120 cm

La pintura es como un espejo opaco, con el que te peleas para verte

Manuel Viola
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hrgs en exposiion

Noches blancas, dias negros

Noches blancas, dias negros. El que ofrece su casa al amor se ha extraviado en el laberinto que él mismo ha
trazado.

Molino de viento desarraigado, jsus alas no lo llevan mas lejos!

Si por lo menos pudiese prender todas las nubes en un latido de reloj.

Si por lo menos, al borde de los precipicios, pudiese su piel volverse del revés como un guante.

Si pudiese vestir sus inquietudes los esqueletos de los ruidos y dejar de escupir su sombra.

Pero no se puede darle la espalda a si mismo.

Al cerrar los ojos, sus pies se encienden. Anda solamente vestido de frisén. Anda preso de la desesperacion
de no poder morder sus propios dientes. Anda los pufios en tension como linternas ciegas. Anda los ojos
hundidos en las bolsas de sombra. S6lo una luz tamizada por una cortina roja en la mas pequeia de las
ventanas es la Unica sefial amiga, la memoria del porvenir.

Se para sobre un puente, alla donde sus pasos han resonado como entre bastidores de un teatro desierto. He
aqui que abre las alas de un condor para leer en ellas las palabras del vacio. Y antes de encontrar la llave de
la evasion una estrella fugaz hace relucir los manojos de raices extendidos sobre el puente. Si se quedase aqui,
hasta el amanecer, hasta la hora en que las viejas prostitutas buscan en las manchas de los muros un salvador
de la humanidad, veria pasar lentamente una locomotora cargada de hielo. Detrds de las puertas cerradas
como labios de desdén, sobre las almohadas hay cabezas que zumban como marmitas donde se hace hervir
perras gordas.

Manuel Viola, Paris, noviembre de 1943

[Texto autobiogréfico, escrito tanto animicamente como politicamente en el lenguaje de un poeta surrealista de la época (Main a Plume)].

Traduccion del francés: Laurence Iché
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Manuel Viola, pintor poético

La exposicion Manuel Viola, en recuerdo del porvenir conmemora el centenario del nacimiento del gran pintor aragonés (nacido en
Zaragoza, el 8 de mayo de 1916) José Viola Gamdn, mas conocido artisticamente como Manuel Viola. De azarosa y agitada vida, en
su permanente nomadismo vivié continuos cambios de residencia, participé en guerras y sufrié el exilio y la clandestinidad. Viola
quiso ser poeta antes que pintor, pero tuvo que transitar por diversos oficios y actividades —desde novillero (apodado el Mangelo)
hasta chaldn—, lo que model6 un sujeto vivaz y algo alocado que dio de si a un ser generoso, humano y de gran humor. Su vida de
novela en el Paris ocupado inspiré a César Gonzélez-Ruano el libro Manuel de Montparnasse (1944). Y en el psiquiatrico de Sainte-
Anne de Paris pinté La femme bandée, que hoy rescatamos del olvido. Luego se consolidé en la pintura, pero como dijo su gran
amigo Francis Picabia: «Si un dia Viola tiene a la vez una cita con la vida y con un cuadro, se ird siempre con la vida».

En Viola se atina un relato vital mezcla de surrealismo, gitanismo y anarquismo, que desemboca en un ser arrebatado y genial, y que
en justa correspondencia exuda una pintura explosiva, astillada, de nervaduras poéticas y colores rasgados a modo de rafagas de
combate suspendidas entre la luz y la tiniebla, entre la figura y la informa, entre el blanco y el negro, siempre en las lindes del
extravio o del ensuefio. En la estirpe de Goya y con el cuadro La saeta (1958) Viola se incorpord al grupo El Paso, exponiendo con
los informalistas en el MOMA vy en el Guggenheim de Nueva York. Desde su nido de El Escorial cimentd prestigio artistico y
popularidad social. De él André Malraux dijo: «Viola. He aqui un auténtico temperamento, un excelente pintor». A la estela de su
gran exposicion en la Lonja en 1972, todavia recordada por muchos zaragozanos, asi como su antoldgica en el palacio de Sastago
en 1989, surge esta exposicion. En recuerdo de Manuel Viola y por el porvenir de Aragén

Autorretrato, 1953 Marea, 1964 Otono/Luz de espadas, 1961-1971
Oleo sobre cartulina Oleo sobre lienzo Oleo sobre lienzo
17 x 22 cm 96,5 x 195 cm 114 x 195 cm

Luz solar, 1961
Oleo sobre lienzo
275 X 225 cm

La misa, 1961
Oleo sobre lienzo
190 X 95 cm

Propietario: Coleccion Baringo, Zaragoza

Rumor de reldmpagos/La espanta,
1965

Oleo sobre lienzo

250 x 175 cmv

Marcel Marceau
Manuel Viola, 1966
27,5 X 21 cm
Rotulador sobre papel

Triptico, 1971

Oleo sobre lienzo

300 x 128 cm

Coleccién Jacobo Viola, San Lorenzo de

El Escorial

Niebla, 1972
Oleo sobre lienzo
200 x 173 cm

Coleccion Encarna Viola, Galapagar
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El surrealismo, Lérida, 1933, Barcelona, 1936

En Lérida, en marzo de 1933, tres inquietos jovenes, Enric Crous, José Viola y Antoni Bonet,
fundaron la revista Art, una trepidante aventura de tres «minyons folls» (muchachos locos),
en expresion de Crous, que necesitaban exteriorizar su pensamiento radical y rupturista a

través de un medio escrito de un cuidado disefio. A estos tres jovenes —con «furor

enric

iconoclasta», al decir de Nadal— les interesaba el arte, pero sin duda mas el anti-arte, pues asi
quisieron titular la revista, muy interesados en negar el arte y en percutir sobre lo

PRODUCCIONS

establecido. El joven poeta Viola trabé amistad con el pintor Lamolla y el escultor Cristofol.

Ya en Barcelona, donde fue a estudiar Filosofia y Letras, José Viola entré en contacto con el
grupo ADLAN (Amics de L’Art Nou) —con Prats, Sert, Mird, Ferrant, Cassanyes, Foix, Gasch
y otros—, un colectivo que pronto se convirtié en la primera plataforma de la vanguardia
catalana. De la mano de Cassanyes, Viola escribio en el catdlogo de la exposicién
Logicofobista (fobia a la légica) celebrada en la galeria Catalonia en mayo del 36, preludio
de la guerra civil, hecho que truncé todas expectativas. Viola, alistado en las filas del

POUM, marché a defender la Republica espafiola.

Dibujo, 1933

Boligrafo sobre papel

16 x 11 cm

Coleccion Museu d’Art Jaume Morera,
Lleida

Dibujo, 1933

Boligrafo sobre papel

14,2 X 14 cm

Coleccion Museu d’Art Jaume Morera,
Lleida

Dibujo, 1934

Boligrafo sobre papel

15 x21cm

Coleccion Museu d’Art Jaume Morera,
Lleida

Dibujo, 1934

Boligrafo sobre papel

15x 21 cm

Coleccion Museu d’Art Jaume Morera,
Lleida

Dibujo, 1934

Boligrafo sobre papel

18,5 X 14,3 cm

Coleccion Museu d’Art Jaume Morera,
Lleida

Dibujo, 1934

Boligrafo sobre papel

18,5 X 14,3 cm

Colecciéon Museu d’Art Jaume Morera,
Lleida

Oniro, 1936

Collage sobre papel

42 X 32,5 cm

Colecciéon Museu d’Art Jaume Morera,
Lleida



La Main a Plume, 1940-1945

Cuando la ocupacién alemana de Paris durante la Segunda Guerra Mundial, muchos
destacados surrealistas con André Breton a la cabeza se marcharon al exilio. Mientras, un
pugnaz grupo de jovenes intelectuales decidié mantener vivo el espiritu surrealista —hacer
«estado de presencia»—, creando un grupo de resistencia y una revista —como érgano de
expresion de sus ideas— bajo el nombre de La Main a Plume, titulo tomado de un poema de
Arthur Rimbaud. Entre ellos, Manuel (José Viola Gamdn, mas conocido como Manuel, su
nombre en el maquis, en la Résistance francesa), cuya participacion fue decisiva.

Manuel fue el Gnico miembro del grupo que tuvo una falsa identidad y, por tanto, una
absoluta actividad clandestina. «Tenia en el grupo la aureola del combatiente espafiol y su
aportacion como poeta resulté indudablemente muy brillante», destacé Laurence Iché, a la
sazon esposa de Robert Rius, poeta y miembro del grupo fusilado durante la retirada de los
alemanes. La revista La Main a Plume cambié de nombre para eludir la censura. Manuel tuvo
una aportacién decisiva en la primera cabecera; en la segunda, Géographie Nocturne, con
dos poemas y dos textos; y en la tercera, Transfusion du Verbe, de la que ided su titulo.

Composicion surrealista, 1942
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Lapiz sobre papel
88 X 65 cm
Coleccién Javier Lacruz, Zaragoza

Manuel Viola, Tita, Nadine Lefebure,
Laurence Iché

La plante en coeur, circa 1941-1942
Lapiz sobre papel (4 dibujos)

13,5 x 10,5 cm (c.u.)

Nadine Lefebure, Jean-Francois Chabrun,
Laurence Iché, Manuel Viola, Robert Rius
La plante, circa 1941-1942

Lapiz sobre papel (5 dibujos)

10,5 x 8 cm (c.u.)

Manuel Viola, Nadine Lefebure,
Jean-Francois Chabrun, Laurence Iché
Le corp, 1941-1942

Lapiz sobre papel (5 dibujos)

13,5 x 10,5 cm (c.u.)

Coleccién Museu d’Art Jaume Morera, Lleida
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El hospital Sainte-Anne, Paris 1945

Finalizada la guerra, Manuel (que por su condicién clandestina firmaba como J.-V. Manuel,
Manuel Adsuara, o simplemente Manuel), incardinado en diversas propuestas artisticas
parisinas —a caballo entre sus colegas surrealistas de La Main & Plume y sus amigos pintores
de la escuela espafola de Paris—y dentro de un espiritu colectivo, solidario y transgresor al
mismo tiempo, participé en la elaboraciéon de un mural colectivo realizado en la sala de
espera del hospital psiquidtrico Sainte-Anne de Paris, cuya presentacion tuvo lugar el 16 de
diciembre de 1945. Lamentablemente, el mural fue destruido.

La aportacion de Manuel consistié en una cabeza de mujer con un fuerte vendaje sobre la
misma, debido a una trepanacién quirtrgica (lobotomia), probablemente de una de las
pacientes que pudo ver en el propio hospital en alguna de sus frecuentes visitas. La femme
bandée es una pintura dramética —de mirada triste y vacia, perdida— reflejo de una oscura
época de la psiquiatria, en la que se denuncia el resultado de una intervencién tan agresiva
como invalidante. El brazo en alto de la paciente, fruto tal vez del mas puro automatismo
involuntario, evoca un leve atisbo de esperanza, de un ultimo reclamo de libertad.

Arlequin con gallo, 1949
Oleo sobre tablex
80 X 61 cm

El regreso a Espafia, 1948

«Cuando regresa a su pais, vuelve a recuperar sus suefios donde los habia dejado, en el
momento en que cambid su plumier escolar por un fusil», escribié su gran amigo Jean-Francois
Chabrun. Aunque su retorno le deparé un gran choque emocional, le gustaba recordarlo con
mucho humor: «Llegué a Espafia como un turista sueco. Interesindome por los toros, el fla-
menco y los gitanos. Asi fue mi vuelta, totalmente desarraigado. Desconocia Espana y tuve
que iniciar mi aprendizaje del pais a los treinta afos». Para él fue algo terrible, pues todos sus
antiguos amigos le volvieron la cara, no querian problemas. Era un «hijo del 36».

Después de diez afios de exilio Manuel regresé a Espafia junto a su compafiera, Laurence Iché. Lo
primero que hicieron fue casarse el 3 de abril de 1949, en Zaragoza, pero debido a su espiritu
aventurero su estancia en la capital del Ebro duré poco. Se fueron a Madrid, pero pronto se
trasladaron a vivir a Torremolinos, a la playa de La Carihuela, donde se impregnaron del mundo
gitano. Por entonces Manuel ejercié diversos oficios, desde chaldn hasta novillero. Cansado de
dar tumbos Viola regresé a Madrid para hacerse pintor. En 1953, a los 37 afios, expuso por
primera vez en la galeria Estilo, apoyado por D’Ors y sus amigos Cela y Ruano.
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Tita (Edita Hirschova)

Sin titulo, 1941

Lapices de color y tinta sobre papel
58 X 42 cm

Oscar Dominguez
Figura surrealista, 1942
Lapiz sobre papel

28 X 26 cm

Pedro Flores

Retrato de César Gonzélez-Ruano,
1942

Oleo sobre tablex

35 X 27 cm

La barca, 1950
Oleo sobre tabla
21,5 x 27 cm

Barques, 1950
Oleo sobre lienzo
46 X 55 ¢cm

Barquitas, 1950
Oleo sobre lienzo
22,5 X 36 cm

Voiliers, 1953
Oleo sobre tabla
22 x31,5¢cm

Paisaje, 1950
Oleo sobre tabla
33 X 41 cm

Ramaje, 1950
Oleo sobre cartén (adherido a tabla)
15 X 23,5 cm

Eco infernal, 1953
Oleo sobre tabla
22,5 X 34 cm

Paisaje apagado, 1953
Oleo sobre lienzo
25 X 33 cm

Abstraccion, 1961
Oleo sobre tabla
122 X 54 cm

Ventana a la muerte, 1967
Oleo sobre lienzo
146 X 114 cm

Ventana al infinito, 1970
Oleo sobre lienzo
200 x 120 cm

En la cresta de la ola, 1972
Acrilico sobre lienzo

98 X 73 cm

Coleccién Xandra Esteban, Zaragoza

Explosion, 1979

Oleo sobre lienzo

200 x 200 cm

Coleccion Ignacio Galianas, Zaragoza
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La abstraction lyrique, Paris 1955-1958

Viola, sin una definiciéon clara de su estilo (a caballo entre el surrealismo abstracto y la
figuracion expresionista), tras multiples viajes a Paris, se asent6 en la pintura bajo la influencia
de la abstraccién lirica francesa. Sous le ciel de Paris, expuso en la galeria Claude Bernard de
la mano de la compositora Germaine Tailleferre en 1957. «Manuel Viola a transplanté les
provisations du plus pur style a flamenco dans la peinture», se dijo de su obra. Pero el
prestigioso critico de arte Michel Ragon, cansado de lo repetitivo de cierta formula abstracta,
le abrié los ojos hacia un nuevo horizonte. Y Viola dio un giro trascendental a su pintura.

Viola acudié con febril asiduidad al Museo del Prado a estudiar e inspirarse en los grandes
maestros del pasado —Veldzquez, Zurbarén, el Greco, Caravaggio y otros—, pero sobre todo
fij6 su mirada en la obra de su paisano Francisco de Goya y Lucientes. Concretamente, en la
sala negra del Prado. Viola dejo atrés la influencia francesa y cruzé la paleta de los pintores
espafoles con las palabras de Miguel Unamuno: «Tinieblas es la luz donde hay luz sola», de
donde surgié La saeta (1958).

|.‘.;
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En su etapa en el grupo El Paso Viola encontré el esplendor y reconocimiento de su pintura. Lo corroboran sus obras en blanco y

negro, y también posteriores, que guardd en su coleccion personal, como Ventana a la muerte (1967), un cuadro cargado de misterio

por su disidencia de estilo. «Pensé, primero, en titularlo Homenaje a Durruti, pero hay aqui muchos laberintos, muchas gentes que

caminan por ellos y que discuten entre si», dijo Viola. O Ventana al infinito (1970), de gran intensidad, pero desprovista de la carga

tensional, mas inclinada a la veta contemplativa.

Sargazos, 1954 Cierzo, 1956 Composicion, 1956

Tinta china sobre papel Oleo sobre lienzo Oleo sobre lienzo

50 X 65 cm 49,5 X 60 cm 37,5 X 54 cm

Sans titre, 1954 Composicion, 1956 Composicion abstracta, 1957
Oleo sobre lienzo Oleo sobre lienzo Oleo sobre lienzo

60 X 73 cm 46 X 61 cm 65 x 81 cm

Composicion, 1955
Oleo sobre lienzo
46 X 55 ¢cm
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De Goya a Viola: La saeta, 1958
La saeta (1958) marcé un antes y un después en la trayectoria pictérica de Viola. Por este
cuadro Antonio Saura y Manuel Millares le invitaron a entrar en el grupo El Paso, donde

. Lo . PAPELES DE SON ARMADANS
encontro el esplendor y reconocimiento de su pintura. El negro y el blanco eran los colores e e

Bevista manswal dirigida por Camile José Cela

de los miembros de El Paso, su sefia de identidad, y también los de Viola. En la sala negra del

Museo del Prado, en Goya, encontré el camino de su pintura. Su compadre, el cantaor Rafael
Romero, el Gallina, al verlo le dijo: «Manuel, ;qué es esto?, un encapuchao, un cirio, una
mecha... A mi me recuerda el cante de la saeta en la Semana Santa». Y se quedd con La saeta.

A este cuadro le siguieron otros muchos en forma de saeta: Homenaje a Unamuno (1959),
Semana Santa (1960) o Contrapaloma (1961), algunos de ellos expuestos en la muestra del
Ateneo de Madrid, la de la consagracién de Viola. Con una paleta autolimitada al negro y
blanco, y a las tierras, y con un gesto impulsivo, generador de una energia ascendente y
expansiva, Viola, situado entre la tradicion y lo nuevo, supo regenerar la pintura espafiola
condensando la liturgia dramatica del flamenco vy los toros, el trazo de Goya y el «negro de
hacha» de Kline, la mistica y Unamuno, y el cruce entre la abstraccién lirica y el

expresionismo abstracto.

La saeta, 1958

Oleo sobre lienzo

162 x 97 cm

Coleccion Javier Lacruz, Zaragoza

Homenaje a Unamuno, 1959
Oleo sobre lienzo
162 X 97 cm

Antonio Saura

El Paso, 1959

Pintura y collage sobre cartén
28,5 x 20,5 cm

Semana Santa, 1960
Oleo sobre lienzo (adherido a tabla)
180 X 115 cm

Contrapaloma, 1961
Oleo sobre lienzo
162 X 97 cm

La procesion 11, 1961

Oleo sobre lienzo

146,5 X 114,5 cm

Coleccion Museu d’Art Jaume Morera,
Lleida
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Grupo El Paso, en blanco y negro

La conexién del informalismo espafiol con Francisco Goya tuvo en dos de los aragoneses
del grupo El Paso, Antonio Saura y Manuel Viola, una destacada presencia a través de la
dominante del negro y blanco. Con su sempiterno humor, Viola definié a Saura como «una
mezcla entre Stalin y de Ignacio de Loyola». Y Saura destac6 que Viola fue «ante todo buen
pintor, siendo también gran picaro, imprevisible ingenio y personaje entrafiable». De su
pintura habl6é toda la critica del momento con gran devocién. El poeta-critico Juan

Eduardo Cirlot dijo, con gran acierto, que su gesto es «afilado como garfio de carnicero».

El grupo El Paso tuvo el empeiio de conectar la pintura espafiola con las corrientes pictori-
cas mas renovadoras del panorama internacional, asumiendo un vanguardismo artistico indi-
sociable de su correlato moral y politico frente a la dictadura franquista. Viola, evocando al
poeta Fluard, dijo: «Somos necesarios», en su articulo «Anti-arte» de Papeles de Son
Armadans, en el 59. La consagracién de la pintura espafiola a través del reconocimiento del
grupo —Tapies y otros informalistas— en Europa y Estados Unidos no tardd en llegar, con
exposiciones en el Guggenheim Museum y en el MOMA de Nueva York.

La saeta pequena, 1958 Expolio, 1959

Oleo sobre tabla Oleo sobre lienzo
53,5 X 29,5¢cm 195 x 97 cm

Camino incierto, 1959 Volaverunt, 1959
Oleo sobre lienzo Oleo sobre cartulina
114 x 162 cm 31,5 x 21,5 cm
Insomnio, 1959 Homenaje a Giacometti, 1959
Oleo sobre lienzo Oleo sobre tabla
192 x 142 cm 62 x 20 cm
Sortilegio, 1959 Sin titulo, 1960
Oleo sobre cartulina Litografia

25 X33 cm 67,5 X 48 cm

EL PASO

CANOGAR CHIRINOD FEITO
MILLARES RIVERA SAURA
VIOLA

L’ATTICO
ROMA

Silencio de la luz, 1960
Oleo sobre lienzo (adherido a tabla)
130 X 97 cm

Voz negra, 1961
Oleo sobre lienzo
132 x 98 cm

Escorial, 1961
Oleo sobre lienzo
130 x 190 cm



Viola, abstracto universal

A comienzos de la década de los setenta, visto el auge que tomaba la pintura de Manuel
Viola, Maurice d’Arquian, un importante galerista belga, lo incorporé al grupo de artistas
de su galeria, la Galerie Internacionale d’Art Contemporain, con sedes en Paris, Bruselas y
Zarich. En Bruselas residio unos ocho meses, iniciando una etapa muy fecunda con domi-
nante del color verde, el color de la esperanza. En Paris triunfé como pintor y escenégrafo,
y en Colonia (Alemania) expuso con Lucio Fontana. En 1964 lo hizo en el pabellén espafiol

de la Bienal de Venecia; luego, en Bilbao y Madrid, expuso sus «luminarias abstractas».

En «Conversacion en El Escorial con Manuel Viola», a Jean-Luc de Rudder le dijo: «Mi
busqueda de interrogantes se lo debo seguramente al surrealismo... La actitud moral». Viola
expuso de la mano de Victor Bailo en la sala Libros de Zaragoza, del 5 al 18 de marzo de
1966. Fue su primera individual en Zaragoza, con El hidalgo (1965) —en referencia a Don
Quijote—, en la portada del catalogo. Este afio pintd Espana, aparta de mi este cdliz, titulo
tomado del poeta César Vallejo. De su visita a Zaragoza, el profesor José Camoén Aznar dijo:
«Ahora tenemos a Viola como uno de los pintores abstractos universales».
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Hondo, 1961 Moncayo, 1962 El hidalgo, 1965

Oleo sobre lienzo
130 x 90 cm

Rebolera, 1961
Oleo sobre lienzo
194 x 115 cm

Voyage au bout de la nuit, 1961
Oleo sobre lienzo
146 x 89 cm

Coleccién Alejandro Usén Faci, Zaragoza

Oleo sobre lienzo
200 x 200 cm

Recordando a Patinir, 1962
Oleo sobre lienzo
66 X 59 cm

In Memoriam/tempestad, 1964
Oleo sobre lienzo

130 x 90 cm

Coleccién Javier Gimeno, Zaragoza

Oleo sobre lienzo
89 X 143 cm

Espafa, aparta de mi este cdliz, 1965
Oleo sobre lienzo
90 X 65 cm

Coleccion Javer Lacruz, Zaragoza
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Viola, entre Sudamérica y Espafia

El temperamento inquieto e inconformista de Manuel Viola le hizo estar en continuo
movimiento vital, por lo que durante unos tres aflos —entre 1967 y 1969— viajé a Sudamérica,
residiendo temporalmente en Perd, Ecuador, Chile y Argentina. También como artista necesito
nuevos impulsos creativos para estimular su pintura, de ahi que la noche anterior a su partida
pinté6 el Homenaje a Che Guevara espoleado por la tragica muerte del guerrillero
revolucionario, en el que condensa —en un abigarrado collage— la suma de todos sus viajes y

vivencias. Como él mismo dijo, alli fue a buscar la ebulliciéon que anunciaba ese continente.

En la tradicidn pictérica espafiola la calavera fue el objeto central de las vanitas, en tanto que
representante principal de la fragilidad y la brevedad de la vida, de la inmanencia de la muerte.
En Viola, el simbolo de la calavera tomé la muerte mas que como contrapunto de la vida, como
forma de exorcizar su fantasma tras vivir la experiencia de ser sanado por un curandero. De
hecho, nada mas volver a Espafia pintd una gran tela, Memento mori (1969), con una gran
calavera y un paisaje abrupto, y otras obras, como los gouaches Paisaje y calavera (1969) y
Presencia de la muerte (1969). Y el luminoso destello de Rayos y truenos (1969).

Homenaje a Che Guevara, 1967
Oleo y collage sobre lienzo
80 X 160 cm

Aurora, 1968
Oleo sobre papel
50x70cm

Paisaje y calavera, 1969
Gouache sobre papel
46 X 65 cm

Presencia de la muerte, 1969
Oleo sobre papel
73 x 104,5 cm

Nigredo, 1969
Oleo sobre papel
50 X 60 cm

Levitacion, 1971
Oleo sobre lienzo
72 X 44 cm

Isla de los muertos, 1985
Acrilico sobre lienzo
200 x 170 cm

Coleccioén Javer Lacruz, Zaragoza

Las casidas petrificadas de Viola.
Homenaje a Federico Garcia Lorca,
1969

Litografia

30,5 X 42 cm mancha; 45,2 x 33,5 cm



Vida y muerte de Manuel Viola

En Manuel Viola se atina un relato vital mezcla de surrealismo, gitanismo y anarquismo que
desemboca en un ser humano vy sensible, arrebatado y genial. En su obra nunca trazé lineas
divisorias entre figuracién y abstraccion, por lo mismo que comenzé como poeta y termind
siendo pintor. Deudor de sus origenes surrealistas y sus diez aflos de combatiente, su vida y su
pintura exudan una impronta explosiva y astillada, de nervaduras poéticas y colores rasgados,
a modo de rafagas de combate suspendidas entre la luz y la tiniebla, entre la figura y la
informa, entre el blanco y el negro, siempre en la confluencia de lo sofiado y lo vivido, ergo,
en las lindes del ensuefo. Viola asumié con Rimbaud que «todo arte auténtico es biografia».

Isla de los muertos (1985) es uno de los grandes cuadros de Manuel Viola, uno de sus
brillantes destellos tardios, y estd considerado como su ultima gran obra, como su
testamento pictérico; un cuadro inspirado en La isla de los muertos del pintor simbolista
Arnold Bockling, del que Magi A. Cassanyes dijo: «Es la condiciéon extrahumana». Este
cuadro participa de una secuencia que comienza con Ventana a la muerte (1967) y la serie
de las calaveras, todos ellos inspirados en el sentimiento metafisico de la fugacidad de la
vida, tempus fugit. Este cuadro es, como escribié Juan Manuel Bonet, uno «de esos cuadros
que han de quedar, y que ahora brillan, despojados ya de ganga»
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Paisaje romantico, 1963
Oleo sobre tabla
39 X 60 cm

Ventolera, 1965
Gouache sobre cartulina
75 x52,5¢cm

Campanadas del Monasterio/

La campanada, 1965

Gouache sobre cartulina (encolado
a tabla)

66 X 50 cm

Homenaje a Caravaggio, 1969
Oleo sobre lienzo
146 X 95 cm

Rayos y truenos, 1969
Oleo sobre lienzo
72 x91cm

Desnudo/La vida y la muerte, 1969
Oleo sobre papel
50 x 30 cm

Manuela Vargas, 1970
Oleo sobre papel
70 x50 cm












José Viola Gamdn nacié en Zaragoza el 8 de mayo de 1916. De padre catalan,
José Viola, y de madre aragonesa, Pilar Gamén. Su casa natal estaba situada en
el paseo del Ebro n.2 21-22, contigua a la posada Salinas. Y fue bautizado en la
parroquia de San Pablo, en el popular barrio de el Gancho. A finales de 1923, a
los 7 anos de edad, Pepito, como le llamaban en el seno familiar, «por ciertas
terribles dificultades familiares» se trasladd a vivir a Lérida, donde residia su
familia paterna y con la que tuvo una infancia feliz y forjé una fuerte
personalidad. Alli le crié su abuela Magdalena, y le educaron la tia Antonieta,
hermana de su padre, y la tia Sebastiana, prima de ambos. Con 17 afos
comenzé a escribir y dibujar con intenciones creativas, y conocié al pintor
Antonio Lamolla y al escultor Leandre Cristofol. Junto a Enric Crous y otros
amigos participd en la fundacion de la revista Art, una de las mas avanzadas
del momento. Por entonces, José Viola no queria ser pintor, sino poeta. Sus
primeros poemas y dibujos eran de filiacién surrealista e inspiracién lorquiana.
En otofio de 1934 se traslad6 a Barcelona para estudiar Filosofia y Letras. Alli se
acerco a los integrantes del grupo ADLAN (Amics de L’Art Nou), entre cuyos
miembros estaban Joan Prats y Josep Lluis Sert, Joan Miré, Angel Ferrant, J. V.
Foix, Magi A. Cassanyes y Sebastia Gasch. De la mano de Cassanyes escribié en
el catalogo de la exposicion Logicofobista (fobia a la ldgica), celebrada en la
galeria Catalonia de Barcelona en mayo de 1936. De esta época data el collage
Oniro, una de sus méas importantes obras de su etapa catalana. Tras la
sublevacion militar, alistado en las filas del POUM, marché a defender la
Republica espanola.

De miliciano, Viola estuvo en la defensa de Lérida y en el frente de Aragoén, en
la batalla del Ebro, donde conocié al poeta Benjamin Péret. Y tras el desplome
republicano, la derrota y el exilio. La diaspora lo llevé a Francia, donde fue
retenido en el campo de internamiento de Argelés-sur-Mer, en el que estaban
confinados los espafoles republicanos en condiciones extremas. Para no
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perecer en ese «infierno sobre la arena» se alist6 en la
Legidn Extranjera francesa bajo el nombre de Jean Ribes,
por su vozarrén afin al de los nativos de Perpigiidn y ser
la patria del mariscal Foch. En 1940 combatié en
Dunkerque, junto con «hispanos, arabes, senegaleses y
deméas ralea humana». Al derrumbarse el ejército
francés desertd, pero fue apresado y recluido en el
campo militar de La Valbone, donde se evadi6é en una
fuga colectiva. José Viola adopté la identidad de Manuel
Adsuara Gil, companero de Burriana (Castelldn) caido en
combate, y desde ese momento pasé a llamarse |.-V.
Manuel, Manuel Adsuara o simplemente Manuel.
Desesperado por su situacion (perseguido por el
gobierno franquista, por los nazis y por los franceses del
régimen de Vichy) huyé a Paris, refugidndose
sucesivamente en casa de Péret, en un centro de
acogida evangélico (cuya divisa era «Soupe, savon,
salut»), en casa de los pintores Goetz y Boumeester y en
diversos pisos francos de la Résistance, ocultado por
Robert Rius y Laurence Iché. En Paris tuvo una novia
judia, Tita (Edita Hirschovd), detenida y deportada a
Auschwitz, donde murié. Durante cerca de dos afos
Manuel estuvo de ayudante de taller de Picasso, siendo
muy querido y ayudado por la maitresse en titre del
malaguefo, Dora Maar.

En el Paris ocupado —durante su vida clandestina— se
integré en el grupo surrealista La Main a Plume,
participando muy activamente en la edicion de la
revista y publicando poemas y textos poéticos. También
frecuentd la nuit de Montparnasse, donde conoci6 al
periodista y escritor César Gonzdlez-Ruano vy
confraternizd con poetas, escritores y pintores. Su gran
amigo fue el pintor Oscar Dominguez, del que hizo una
biografia, hoy extraviada. Manuel fue detenido por la
Gestapo por falsificar documentos para la Résistance,
por lo que tuvo que huir de Paris, incorporandose al
maquis en los bosque de Cordebugle, en Normandia.
Después de una primera etapa experimental poco

conocida e iniciada a finales de 1942, Viola pinté dos
afos después algunos tableautins (Port louche y Le
moulin) que, terminada la guerra, presenté en el Salon
des Surindépendents, donde obtuvo un notable éxito y
fueron adquiridos por la galerista Dina Vierny. Su gran
amigo de entonces fue Francis Picabia, que dijo de él: «Si
un dia Viola tiene a la vez una cita con la vida y con un
cuadro, se ird siempre con la vida». En 1945, tras la
liberacion de Paris, Manuel participé6 en el mural
colectivo del psiquiatrico de Sainte-Anne de Paris,
donde pintd La femme bandée, una suerte de Marianne
de la locura. Desgraciadamente, el mural fue destruido.
La afinidad habida de la Republica checoslovaca con la
Republica espafola propicié que tras la Segunda Guerra
Mundial el Gobierno checo se implicara de nuevo en el
apoyo a la causa republicana espafiola. De modo que en
1946 se organizd una importante exposicion colectiva
titulada Arte de la Espana republicana. Artistas
espanoles de la Escuela de Paris, que se presentd en las
ciudades de Praga y Brno, en Checoslovaquia, con
Picasso a la cabeza de los pintores espafoles de la
denominada escuela de Paris. Asimismo, Manuel
participé en Chant Profond de I’Espagne, celebrada en
la galeria Borghese de Paris, y en otras importantes
muestras y actividades.

Después de diez afos en el exilio, sometido en parte a
una vida clandestina y en parte a una vida bohemia,
Viola decidié volver a Espafia. «Cuando regresa a su
pais, vuelve a recuperar sus suefios donde los habia
dejado, en el momento en que cambié su plumier
escolar por un fusil», escribié su gran amigo Jean-
Francois Chabrun. Pero su retorno no fue como lo habia
sofado, pues le deparé un gran choque emocional,
aunque le gustaba recordarlo con mucho humor:
«Llegué a Espafia como un turista sueco. Interesandome
por los toros, el flamenco y los gitanos. Asi fue mi
vuelta, totalmente desarraigado. Desconocia Espaia y
tuve que iniciar mi aprendizaje del pais a los treinta



anos». Para €l fue algo terrible, pues todos sus antiguos
amigos le volvieron la cara, no querian problemas.
Manuel regresé a Espafia junto a su compafera
Laurence Iché. Y lo primero que hicieron fue casarse en
Zaragoza el 3 de abril de 1949. Pero debido a su espiritu
aventurero su estancia en la capital del Ebro duré poco.
Ambos se fueron a Madrid, pero pronto se trasladaron a
vivir a Torremolinos, a la playa de La Carihuela, donde
se impregnaron del mundo gitano, del cante y del baile.
Los gitanos fueron los Unicos que lo acogieron; y ahi se
forjo la leyenda de su gitanismo. Por razones de
economia bésica, Manuel ejercié variopintas
actividades y diversos oficios, desde chaldan hasta
novillero, esto dltimo bajo el nombre de el Mangelo.
Cansado de dar tumbos y con ganas de asentar la
cabeza, Viola regres6 a Madrid decidido a hacerse
pintor. En 1953, a los 37 afios, expuso por primera vez en
la galeria Estilo. En su presentacién en Madrid estuvo
apoyado por Eugenio D’Ors y sus amigos Camilo |. Cela
y César Gonzalez-Ruano con notable éxito. Ahora, por

primera vez, la fortuna le sonreia.

Viola siempre tuvo en gran consideracién la irrupcion
del azar en su vida. Sin una definicién clara en su estilo
(a caballo entre el surrealismo abstracto y la figuracion
expresionista), tras maltiples viajes a Paris, se asentd en
la pintura bajo la influencia de la abstraccion lirica
francesa y el tachismo. Sous le ciel de Paris, expuso en
la galeria Claude Bernard —ya como Manuel Viola— de la
mano de la compositora Germaine Tailleferre en 1957.
«Manuel Viola a transplanté les provisations du plus pur
style a flamenco dans la peinture», se dijo de su obra.
Pero el prestigioso critico de arte Michel Ragon,
cansado de lo repetitivo de cierta formula abstracta que
circulaba por Paris, le abrid los ojos en la procura de
nuevos horizontes. Viola dio un giro trascendental a su
pintura. Lo primero que hizo fue acudir con febril
asiduidad al Museo del Prado a estudiar e inspirarse en
los grandes maestros del pasado —Veldzquez, Zurbaran,
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el Greco, Caravaggio y otros—, pero sobre todo fijé su
mirada en la obra de su paisano Francisco de Goya y
Lucientes. En concreto, en la sala negra del Prado:
«Cuando yo entré en la sala negra de Goya para mi fue
un pufietazo, como si veinte boxeadores me hubiesen
aplastado los sesos. Para mi fue una revelacion. Yo me di
cuenta de que Goya era el pintor mas moderno que
habia alin hoy». Viola dejo atras la influencia francesa y
cruzé la paleta de los pintores espafoles con las
palabras de Miguel Unamuno: «Tinieblas es la luz donde
hay luz sola», de donde surgié su gran pintura La saeta
(1958), con el que se produjo un cambio radical en su
pintura y al que siguieron otros que definieron y
asentaron su lenguaje. En su reflexién sobre la pintura
dijo: «Me di cuenta de que el color no es color, sino la
relacion de los colores. No hay color rey».

En su diccion personal Viola llegé a sublimar el mas feroz
de los combates entre la luz y la tiniebla: el del blanco y
el negro. Por el cuadro de La saeta (1958), Antonio Saura
y Manuel Millares le invitaron a entrar en el madrilefio
grupo ElI Paso, donde encontré el esplendor vy
reconocimiento de su pintura. El negro y el blanco eran
los colores de El Paso, su sefia de identidad, y también
los de Viola. Y con esta reducida paleta, dentro de la
pintura de accién, aund la tradicion de la pintura
espafola con la mas radical de las vanguardias del
momento, con el expresionismo abstracto
norteamericano. En Viola, el gestualismo violento y
descarnado dio vida a la superficie del cuadro. De ahi
que el poeta-critico Juan Eduardo Cirlot hablase de que
el gesto de su pintura es «afilado como garfio de
carnicero». La de Viola fue una practica exaltada vy
explosiva, siempre surcando nomadismos y sorteando
contrariedades, con lo nuclear de su obra pintada en
forma de saeta (hacia arriba, hacia lo alto), pero siempre
dentro de las lindes de la «pintura poética», pues la
poesia es indisociable de su pintura. Lo corroboran sus

obras en blanco y negro, y también posteriores, que
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guardd en su coleccion personal, como Espana, aparta
de mi este cdliz, titulo tomado del poeta César Vallejo, o
Ventana a la muerte (1967), un cuadro cargado de
misterio por su disidencia de estilo. Al respecto
comento: «Pensé, primero, en titularlo Homenaje a
Durruti, pero hay aqui muchos laberintos, muchas
gentes que caminan por ellos y que discuten entre si»,
dijo Viola. Y otros como Ventana al infinito (1970), de
gran intensidad, pero desprovisto de la carga tensional,
més inclinada a la veta contemplativa, o su Homenaje a
Che Guevara (1967), identificado con el sentir
revolucionario de su vida y su pintura.

A finales de 1958, su compafiero de grupo Manolo
Millares, que firmaba como Sancho Negro, le dedic6 un
importante articulo a Manuel Viola en la revista Punta
Europa. Millares comenzaba diciendo: «Manuel Viola es
un hombre apasionado —sempiterno de la inquietud
desbordada— antes que pintor. No pone lindes a sus
impulsos cuando se trata de encajar, a redoble de
tambores inverosimiles, esas verdades oscuras que
cantan la necesidad ineluctable del escritor, poeta y
pintor de nuestro tiempo: el hombre mismo, su verdad
interior y su libertad creadora». En primavera, la revista
Papeles de Son Armadans, dirigida por Camilo José Cela,
dedicé un nimero monografico al grupo El Paso, que
por el renombre de la revista supuso otro acicate para
su plena consolidacion. Viola escribié un texto, «Anti-
arte», en el que manifestd: «El arte ha dejado de ser
para nosotros una delectacién, algo que se mira como
un terreno de juegos estéticos, complaciendo el
hedonismo de los sentidos. Se ha convertido en un
campo de batalla en el cual se dirime el porvenir moral
e intelectual del hombre que estd muy por encima de
todas las medidas proclamadas por las nociones
histéricas de la estética. Esta eclosién total del ser
humano en su més intrinseca y profunda realidad esta
pasando ya el muro del arte. Llega ya a causarnos
verdaderas nduseas la palabra arte y todos sus

derivados, por lo que encierran de acomodaticio,
adormecedor y evasivo. Ignorar en el momento actual el
grito y la protesta, lo inexplicable y lo absurdo,
encasilldndose cémodamente, fuera de todo riesgo, en
la representacion de un mundo caduco, es la peor
traicién que puede cometerse ante el eterno devenir de
la creacién humana». Con el grupo El Paso se produjo el
reesurgir de la pintura espafola.

En mayo de 1960, tras cuatro afios de intensa actividad,
se disolvid oficialmente el grupo El Paso en el cenit de su
reconocimiento tanto en Espafia como en el extranjero.
Las discrepancias %
(concretamente,  sus

disensiones internas

miembros  hablaron de
«incompatibilidad de criterios»), los problemas de
liderazgo, la radicalizacién ideoldgica de algunos de sus
miembros, las criticas a la manipulacidn politica de sus
obras por el régimen franquista, fueron algunas de las
razones que llevaron a Antonio Saura a dar el Gltimo
paso. Este afio también fue el de la consagracion de la
pintura espafiola en Estados Unidos. El informalismo
espaiiol alcanzé su maximo reconocimiento con motivo
de dos exposiciones consecutivas —y casi simultaneas—
celebradas en Nueva York, que subrayaron el carécter
internacional de los artistas espafoles: una, titulada
Before Picasso; After Miro, se exhibié en el Solomon R.
Guggenheim Museum; la otra, New Spanish Painting
and Sculpture, se presenté en The Museum of Modern
Art, conocido popularmente como el MoMA. En esta
tltima Manuel Viola Gnicamente presenté dos cuadros:
The Arrow (1958) y Hommaje to Rothko (1959). El poeta
y conservador del museo Frank O’Hara apunté en Viola
«una afinidad de paleta mas que de iconografia» con el
Goya de las pinturas negras. En octubre de 1960 se
celebré la dltima exposicion del grupo El Paso en la
galeria L’Attico de Roma, en la que participaron sus
siete miembros. Hasta la fecha Viola vivia y trabajaba en
su piso de Rios Rosas, n.2 54, en Madrid, pero al ano
siguiente alquilé un chalet cerca del monasterio erigido



por Felipe Il en San Lorenzo de El Escorial, donde pasar
los veranos y poder pintar aislado de la voragine de la
ciudad.

A finales de 1961 Manuel Viola expuso en la sala de
Santa Catalina del Ateneo de Madrid, una de las mas
importantes de su trayectoria artistica. Visto el auge
que tomaba la pintura de Viola, Maurice d’Arquian, un
importante galerista belga que se habia interesado
vivamente por su trabajo, lo invité a integrarse en su
grupo de artistas y a exponer en su galeria, la Galerie
Internationale d’Art Contemporain, con sedes en Parfis,
Bruselas y Zurich. Con objeto de preparar su exposicion
Viola viajé a Bruselas y monté un estudio en la capital
belga, donde
aproximadamente unos ocho meses. El interés del

residi6 una larga temporada,
galerista d’Arquian por la pintura de Viola determiné
que Jean-Luc de Rudder se desplazase a San Lorenzo de
El Escorial para entrevistar al artista en octubre de 1962.
La entrevista: «Conversation a I’Escorial avec Manuel
Viola», publicada en Ring des Arts n.2 3, fue rescatada
en el catdlogo de la exposicion Viola esencial de 1994
por Juan Manuel Bonet. En su texto «Viola en diez
mascaras», supo dar cuenta de la importancia de la
misma: «Pocas veces he dado, por mi parte, con unas
declaraciones de un artista espafol de la generacién del
cincuenta tan profundas y tan lIGcidas como estas.
Pocos textos asi hay en toda nuestra literatura artistica
moderna». También de la mano de d’Arquian expuso en
Alemania junto con Lucio Fontana, uno de los grandes
artistas de este siglo, circunstancia que ayudo a
consolidar la trayectoria internacional de la pintura de
Viola. La exposicién Ffontana-Viola se celebré en el
Museo de Arte Moderno de Colonia, entre el 11 de enero
y el 22 de febrero de 1963. A esta le siguieron otras
importantes exposiciones, como la de Art Contemporain
en el Gran Palais de Paris, la sala de exposiciones del
aeropuerto internacional de Nueva York —a instancias
de la TWA—, o la del Museo del Parque de Bilbao, su
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primera exposiciéon individual en un centro oficial en
Espana.

En 1964 Viola expuso junto con otros pintores en la sala
principal del pabellon espafol en la Bienal de Venecia,
donde presentd cuatro pinturas de gran formato:
Caddver de invierno, Barco destruido, Homenaje al
Grecoy Sinfonia azul, algunas de més de cuatro metros.
En noviembre de 1965 Manuel Viola realizé en la sala de
exposiciones de la Direcciéon General de Bellas Artes,
situada en los bajos de la Biblioteca Nacional de Madrid,
una importante exposicién institucional, tal vez la mas
importante de su carrera artistica. El critico de arte
Rafael Santos Torroella escribié la presentacion del
catalogo de la exposicion, «Manuel Viola en su castillo
interior», en el que bosquejaba su biografia y destacaba
el sustrato surrealista en su pintura y su «sed de
absoluto». El poeta Gerardo Diego, gran amigo de
pintores y, entre ellos, de Viola, no falté con su pluma
al acto de celebracion de la muestra. En «Leccion de
Viola» declaraba: «Esta leccién no es una leccién
musical, no es una leccion de viola con mintscula, sino
de Viola con mayduscula: la de Manuel Viola, pintor
aragonés de nuestros dias. Que Viola es un maestro esta
fuera de toda duda». Por este tiempo pinté un cuadro
emblematico: Espana, aparta de mi este cdliz (1965), con
el titulo prestado por el poeta César Vallejo, y también
El hidalgo, en homenaje a Don Quijote. Finalmente,
Viola expuso su obra en la sala Libros de Zaragoza, del 5
al 18 de marzo de 1966. Fue su primera exposicion
individual en su ciudad natal, a los cincuenta afios. En
1967 Viola pinté Ventana a la muerte, uno de sus
cuadros mds enigmaticos, tanto por su carga de misterio
como por su disidencia de estilo.

Empujado por su espiritu aventurero y «huyendo del
éxito» que lo perseguia, Viola buscé nuevos horizontes
en Sudamérica: «buscaba la ebulliciéon que anunciaba
ese continente», dijo. Viola precisaba nuevas
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experiencias vitales y consideraba que debia incidir otra
luz en su pintura. Durante unos tres afos visité el
continente sudamericano: en 1967-1968, durante quince
meses, viaj6 a PerU y Ecuador, y realizé algunas
escapadas a Bolivia; y en 1969 estuvo unos siete meses
en Chile y Argentina. En estos cuatro paises Viola residié
y €Xpuso en sus cuatro capitales: Lima, Quito, Santiago
de Chile y Buenos Aires; y también mostré su obra en
Guayaquil y Cuenca. La noche anterior a su partida
hacia América, Viola realiz6 la obra titulada Homenaje a
Che Guevara, espoleado por la tragica muerte del
guerrillero revolucionario, acaecida poco antes, el 9 de
octubre de 1967 en La Higuera, Bolivia. En su periplo
expuso en las salas de arte del Instituto de Arte
Contemporédneo (IAC) de Lima, en la Casa de la Cultura
Ecuatoriana (CCE) de Quito, con gran éxito. De regreso
a Espafa, impregnado por la atmdsfera reivindicativa
del «continente de la esperanza», que dijera Malraux,
Viola renové su espiritu revolucionario. De él, Francisco
Umbral dijo: «Viene mds joven y més viejo, mas ronco y
mas eterno. Ya estd aqui el amigo loco de las noches
discutidoras, el pintor famoso, el cénsul de la gitaneria
cantaora, de los pintores raros y de los torerillos sin
toro. Manuel Viola». En junio de 1969 Viola inici6 su
segundo periplo por Sudamérica, invitado por la
galerista Carmen Waugh propietaria de dos galerias de
arte, una en Chile y otra en Argentina. Al poco de
regresar a Espafia pinté Sombras de muerte en Santiago
de Chile (1969), un cuadro premonitorio de gran
formato que anticipé la muerte del presidente chileno
Salvador Allende.

Manuel Viola comenzé la década de los setenta con dos
importantes exposiciones en Madrid: una, a principios
de afo, de litografias sobre las Casidas de Federico
Garcia Lorca, en la galeria Skira, donde se presentd el
libro Las casidas petrificadas de Viola. Homenaje a
Garcia Lorca(1969); y otra, en la sala de exposiciones del
club Pueblo, con gouachesy acrilicos, a finales de 1970.

Al afno siguiente se celebrd la exposicion antologica de
su obra en la gran sala central de la Direccién General
de Bellas Artes, dependiente del Museo Espafol de Arte
Contemporaneo, situado en la Ciudad Universitaria de
Madrid. La muestra se llevd a Zaragoza y a otras
capitales espafolas, mostrando una amplia
representacion de su pintura. A mediados de la década
de los setenta Viola abordd el trabajo cerdmico como
actividad principal de su proceso creativo, lo que marcé
un punto de inflexion en su trayectoria artistica. Su
primera intervencién (junto a Andrés Galdeano) fue un
gran mural ceramico para la fachada del edificio de la
sede central de CAMPSA, a la que siguieron cinco
murales cerdmicos para la sede central del Banco de
Espafia y dos para la sede del Banco Zaragozano, todos
ellos en Madrid. La exposicién colectiva Seis Maestros
Aragoneses de Arte Actual, presentada en la sala Luzan
(CAIl) de Zaragoza en 1977, fue todo un acontecimiento
en la ciudad al reunir en esta muestra a Aguayo, Orus,
Saura, Serrano, Victoria y Viola con buena parte de sus
mejores obras. Alli Viola explicé que «nunca me ha
interesado la teoria», que «para mi la pintura sélo es
composicion, luz y sombra».

A comienzos de la década de los ochenta Viola contaba
con 64 aios de edad vy, lejos de lo que pudiera parecer,
siguié dando la batalla por la vida y por el arte.
Durante el primer lustro realizé un total de nueve
exposiciones individuales, entre ellas dos en Miami,
tras una estancia de més de un afo en Estados Unidos.
Después de ocho afos sin exponer de forma individual
en Madrid, Viola mostré de nuevo su obra en la galeria
Rayuela de Madrid, dirigida por Miguel Ferndndez-
Braso, y bajo la cobertura de la revista Guadalimar,
dirigida por el citado galerista. De esta época datan sus
pinturas negras, realizadas con distintos tipos de negro
(negro humo, negro de carbodn, etc.), sometidas a
diversas texturas y al relieve de la pasta como agentes
catalizadores de los juegos cromaticos planteados



sobre la tela. En 1984 Viola realizd el teléon de boca
para la compania de Teatro Vocacional del Real Coliseo
de Carlos Il de El Escorial, con motivo de la
representacion de la obra La Regenta de Clarin. En el
decorado teatral destacaban las «rafagas disparadas»
(Gaya Nufo dixit) de los trazos negros sobre fondo rojo
caracteristicos del pintor. Al afio siguiente pint6 Isla de
los muertos —un cuadro inspirado en La isla de los
muertos del pintor simbolista Arnold Bockling—, uno
de los brillantes destellos tardios de Viola, que esta
considerado como su ultima gran obra, como su
testamento pictérico. Tras una visita a su taller, un
emocionado Bonet escribio: «En 1988, ya desaparecido
el pintor zaragozano, visité, dentro de un grupo
capitaneado por Francisco Umbral, primero su tumba y
luego su taller escurialense, donde me impresionaron
varios de sus cuadros tardios, y especialmente el que
estaba en el caballete, una versién de 1985 muy action
painting, y a la vez muy sobria y contenida, de la Isla
de los muertos boeckliniana».

A los 71 afos, a las siete de la mafana del domingo 8 de
marzo de 1987 fallecia Manuel Viola en su casa de San
Lorenzo de El Escorial; «en un amanecer de plomo
tibio», se dijo. La muerte de Manuel Viola supuso una
conmocién en toda Espafia y fue acogida con un gran
despliegue informativo en la prensa nacional. La
persona y el personaje de las «diez mascaras», el
pionero y célebre pintor abstracto, el individuo de
estirpe popular y farandulero ocasional, el hombre
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bueno en el mas puro sentido machadiano de la palabra
bueno, concité con su pérdida un sentimiento comun de
abatimiento en toda Espafa. Después de su muerte se
sucedieron varias exposiciones que recordaron su vida y
su pintura. A destacar, la exposicidon antoldgica en la
sala Julio Gonzalez del Museo Espaiol de Arte
Contemporédneo (MEAC) de Madrid en 1988, organizada
por Cristina Giménez; Viola esencial. Pinturas 1947-
1986, comisariada por Ramén Alvarez, con importantes
textos de Juan Manuel Bonet y Emmanuel Guigon; la
presentacion de los Escritos surrealistas (1933-1944) de
Manuel Viola (compilados por Guigon) en el Museo de
Teruel en otono de 1996; el recordatorio del décimo
aniversario de la muerte de Manuel Viola en el
suplemento de cultura del periédico ABC, con textos de
Juan Manuel Bonet y Antonio Saura, en 1997; la
exposicion Viola poétic, en la sala del Roser y en el
Museu d’Art Jaume Morera de Lleida, celebrada el
mismo afo, y otras de menor calado. Pero hubo que
esperar a julio de 2014, cuando presentamos el libro
Manuel Viola. Entre la luz y la tiniebla, para tener su
primera biografia en la que se daba amplia cuenta del
caracter indisociable de su vida y su pintura, pues Viola
siempre se alié con el pensée de Rimbaud de que «todo
arte auténtico es biografia»n. Sin solucién de
continuidad con la citada monografia surge esta
exposicion con voluntad de poner negro sobre blanco
su tarea intelectual y artistica. En suma, de revitalizar
su memoria y su pintura. La pintura eternamente
creativa de Manuel Viola.
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