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El ofrecimiento a colaborar con un estudio personal —en torno al contexto histórico-artístico de los 
años ochenta, en nuestro país—, motivado por la oportuna muestra actual, titulada significativamente, 
“La generació oblidada”, referida más en concreto a los diversos artistas castellonenses, que 
ejercitaron su emergente trayectoria, en tal coyuntura diacrónica, me ha servido, sin duda, para 
desempolvar, al unísono, memoria, escritos y antiguos proyectos. No en vano, precisamente, la 
decisión de mi acercamiento especializado al arte contemporáneo valenciano, como profesor y 
crítico de arte, se produjo a mi regreso de la Universidad Complutense —donde años antes había 
obtenido mi plaza como docente— para hacerme cargo de la dirección del Departamento de 
Estética y Teoría del Arte de la Universitat de València (1977).

La propuesta y la iniciativa conjunta de la Fundació Caixa Castelló, han significado, por tanto, 
una excelente ocasión de recordar experiencias colectivas y vivencias personales, dado que, 
precisamente, me vi envuelto, en aquellas circunstancias históricas de mi retorno al país, en 
múltiples y diferentes iniciativas —que afectaron a mi amplia dedicación académica e intenso 
ejercicio crítico— dependientes básicamente de la efervescencia sociocultural de aquel álgido 
momento, siempre inscrita en los márgenes, los ecos y las resistencias de la dilatada y compleja 
transición política, que a todo –mutatis mutandis— alcanzaba, en su desarrollo.

En lo referente, de modo específico, al marco artístico-cultural de Castellón, habría que 
comenzar rompiendo una lanza, en este acercamiento, que nos ocupa, dedicando –como singular 
recordatorio— una especial atención al quehacer desarrollado, a través del ejercicio de la crítica de 
arte, precisamente por el hecho puntual de que, en el tramo cronológico de la segunda fase de la 
dilatada postguerra española, en concreto en el área castellonense, se afincó allí, con estratégica 
capacidad de influencia, el crítico de arte, escritor, político y activista, Vicente Aguilera Cerni (1920-
2005), propiciando la revulsiva creación del Museo Popular de Arte Contemporáneo de Vilafamés / 
Castellón (1970), del cual celebramos su medio siglo de actividad, junto con la fundación, asimismo, 
de la Asociación Valenciana de Crítica de Arte (AVCA) en 1980, contando, desde el primer momento, 
con un sólido equipo de colaboradores, en tal proyecto.

Conviene dar por sentado que la influencia de Aguilera Cerni, en el contexto artístico valenciano —al 
estar sólidamente conectado, él mismo, en un amplio tejido nacional e internacional—, fue decisiva 
y muy destacada, tanto entre los artistas como en la red galerística, influyendo, de forma paralela, 
en la vida intelectual, en la práctica crítica y en la actividad museística. Sin duda, el mantenimiento 
programático, en toda la influyente trayectoria de Aguilera, supuso una intensa y definitiva conexión 
entre arte y sociedad, a lo largo de todas estas décadas, de sólida entrega y compromiso firme; 
además de implicar la materialización de un incansable itinerario de enlaces e intercambios, así 
como el aporte de una amplia producción bibliográfica, junto con la creación, asimismo, del CIDA 
(Centro de Información y Documentación de Arte). Todo ello fue, sin duda, excepcional, eficiente e 
incluso –llegado el caso— articulado con un talante contracorriente, como sucedió en 1980 y 1982, 
con la realización de sendos Congresos Internacionales de Crítica de Arte, desarrollados en torno 
al museo de Vilafamés, con la presencia activa de centenares de asistentes.



Pero hay otro dato convergente, que cabe reseñar también aquí, ya de entrada. Se trata de la 
existencia, sobre todo en el área valenciana y consecuentemente también en la castellonense, de una 
red amplia de ayuntamientos e instituciones socioculturales diversas, que optaron, históricamente, 
por programar, con periodicidad anual o bienal, concursos, sobre todo, de pintura, con jurados 
especializados y galardones ad hoc. De hecho, en esta línea, se han ido conformando –como efectos 
paralelos— auténticas colecciones de arte e incluso, en ciertos casos, se han gestado interesantes 
museos municipales o determinados centros artísticos de alcance contemporáneo, instalados en 
nuestro contexto geográfico, a lo largo de estas décadas transicionales.

Sin duda, estas actividades de cultura, que han facilitado tanto la consolidación de los fondos de 
arte, como el respaldo y promoción de nuestros artistas, no pueden ser ignoradas, al estudiar la 
expansiva consolidación de nuestra propia historia del arte valenciano. De hecho, aún siguen hoy, 
en pleno vigor, algunas de tales convocatorias, a pesar de que no siempre han sido tenidas en 
cuenta, como merecen y debían haberlo sido, en sus respectivas coyunturas históricas.

Asimismo, en este panorama conjunto, al que nos estamos refiriendo, el propio Museu de Belles 
Arts de Castelló, exigentemente remodelado, o el sugerente Espai d’Art Contemporani de 
Castelló (EACC), (1979), junto a las plurales funciones de las diferentes galerías de arte — entre 
las que destaca histórica y profesionalmente Cànem (1974)— han ido trenzando, en su diacronía 
respectiva, una fecunda red socio-cultural de actividades, gestiones y programas, imprescindibles 
institucionalmente, para entender y estimar, con su sólida e incansable promoción, los presentes 
resultados.

– I I —

Quizás sea oportuno comenzar puntualizando que, para hablar del “arte de los ochenta”, es 
conveniente recordar —una vez más— que el ámbito historiográfico de dicha década se inicia, de 
hecho, con cierta anterioridad sobre sus propios dígitos, al igual que también acabó por finalizar —
cosechando, anticipada y críticamente, sus efectos y consecuencias— con determinada premura, 
motivando, asimismo, que el cauto y comedido espíritu de los noventa se adelantase, incluso. a su 
correspondiente ritmo cronológico.

Efectivamente, conviene tener en cuenta que, en nuestro contexto histórico del siglo XX, los 
setenta funcionaron como un auténtico puente de tránsito. Por un lado —en su primer tramo— 
prolongando, en continuidad, los resortes y estrategias de los dilatados e incisivos años sesenta, 
mientras que, por otro, en el declive temporal de su segunda parte, la década de los setenta, no 
fue sino el lógico inicio (preparatorio) de aquel potente horizonte de expectativas socio-culturales, 
al que ahora nos estamos refiriendo, que caracterizó la efectiva / inmediata continuidad de la 
efervescente década de los ochenta.

De esta forma, la compleja transición sociopolítica aportó, paralelamente, sobrados argumentos 
y no pocos deseos compensatorios, para reivindicar de manera prospectiva —en el ámbito de 
la cultura artística— un acelerado despliegue de iniciativas dispares que, como ya hemos dicho, 
comenzaron a desarrollarse, de hecho, en la segunda mitad de los setenta, enlazando plenamente 
con el creciente optimismo y el marcado entusiasmo por el cambio, que parecían auspiciarse, por 
doquier, en el umbral de los ochenta.

La prolongada transición fue, pues, la bisagra real que vino a unir y articular el paso sostenido 
entre ambas décadas. Quizás, por ello es, como decíamos, historiográficamente difícil abordar 
la puntual ubicación —estricta y directa— en el panorama artístico de los ochenta, sin atender, 
colateralmente, a ese histórico flash-back narrativo, que nos permite comprender cómo la década, 
que aquí nos ocupa, iba comportando ya —desde finales de los setenta— su propio preanuncio y 
pautado desarrollo.



Sin embargo, a la vez que subrayamos su enlace con la década precedente, tampoco estará de más 
que hagamos un obligado hincapié en torno a la existencia de una especie de doble movimiento, 
que claramente se generalizó en esa amplia charnela de la transición, respondiendo sin duda a 
distintas, pero enlazadas, necesidades. Así, por una parte, se trataba claramente de recapitular el 
bagaje disponible del que efectivamente se partía y con el que se contaba, favoreciendo y exigiendo 
nuevas relecturas de la memoria histórica, reivindicando cuantas recuperaciones fueran, de hecho, 
necesarias, para contrarrestar los largos silencios, las obligadas ausencias y los ya injustificados 
olvidos, que el franquismo dejó, forzadamente, entre paréntesis. Y, desde tal óptica, se arbitraron 
—en este periodo cronológico— numerosos balances, expositivamente retrospectivos, los cuales 
sirvieron de manera testimonial, tanto para aglutinar voluntades, en torno al nuevo hilo del discurso 
cultural, que, retroactivamente, se deseaba reconstruir, como para marcar el nuevo punto de 
partida, que iba encarnando aquella concreta y excepcional situación histórica.

Posiblemente, en esta específica línea de cuestiones, haya que comenzar recordando la decidida 
réplica que supuso la ya histórica muestra colectiva Els altres 75 anys de Pintura Valenciana, 
que contestó, revulsivamente, las iniciativas institucionales del momento, justamente cuando –
en el año 1977— las expectativas históricas llegaban a una crucial bisagra. Sin embargo, aquello 
solo fue, en realidad, una explícita señal de partida, puesto que pronto se pusieron en marcha 
otros proyectos como, por ejemplo, 57 Artistes i un País —que emprendió su andadura en 1979— 
també Perspectiva 80. La darrera generació de la pintura valenciana (1980) o la gigantesca Mostra 
Cultural del País Valencià, potenciada desde Alcoi, ya en 1981, para luego seguir reiterándose, 
idénticos objetivos, en otras modalidades expositivas, como 80 años de Arte Castellonense (1980), 
30 Artistes Valencians (1981) o la omnicomprensiva Plástica Valenciana Contemporánea (1986) y 
la específica Pintura. Castelló. Generació 80 (1986). Algo que, de algún modo, se quiso potenciar 
testimonialmente —balance tras balance— a lo largo de casi toda la década. Eso sí, reajustando sus 
propios planteamientos, en cada caso, como asimismo ocurrió, muy particularmente, en Finisecular 
(1989), cuando, de algún modo, se intentó ya combinar la relectura histórica con la apuesta propia 
de las miradas prospectivas.

De hecho, pronto se hizo evidente —en aquella encrucijada inicial, que se abría, clara y resueltamente, 
hacia la década de los ochenta— esta otra citada necesidad, no menos compartida: la de auspiciar 
directamente el futuro como un reto abierto, es decir la de sopesar los “emergentes valores” con 
los que, sin duda, cabía ya contar, obligadamente, en dicho panorama cultural.

De este modo, ambos movimientos parecían complementarse. El de recuperación y balance 
situacional pretendía ofrecer el encadenado perfil diacrónico de toda una serie de generaciones, 
cuyos representantes —conjuntamente— habían hecho, de algún modo, posible la existente 
realidad sociopolítica y cultural de tan irrepetible y decisiva coyuntura histórica. Sin duda, era 
una tarea obligada y pendiente. Aunque, por supuesto, también las jóvenes generaciones —que 
progresivamente ya habían ido incorporándose a dicho ámbito artístico, desde los tensos inicios 
de esa misma transición política, y las que, de modo paulatino, iban a hacerlo en los primeros 
años ochenta— mantenían, dispuestas y engrasadas, sus justas aspiraciones / exigencias de 
intervención.

Desde esta otra vertiente, la primera señal de arranque global la marcó, quizás, la muestra Perspectiva 
80. La darrera generació de la Pintura Valenciana, aunque hay que reconocer que, quizás, lo hizo 
de forma bastante heterogénea, toda vez que, en su afán por aglutinar, extensivamente, las más 
diversas promesas, no alcanzó a respaldar ningún tipo de planteamiento definido y/o sistematizador, 
aunque sí aportara, al menos, un extenso panorama de nombres y obras, a manera de repertorio. 
Algo que, sin embargo, sí que intentarían, ya con más solvente estrategia, las posteriores iniciativas 
de Recién Pintado (1983) o Modos de Ver (1988), apostando, con decisión, por representantes y 
propuestas mucho más concretos y perfilados.

En cualquier caso, estaba claro que, desde el inicio de este intenso periodo, la cultura se iba a 
convertir, institucionalmente, en resorte obligado y en eficaz caja de resonancia inmediata. En 
efecto, las dos opciones, anteriormente señaladas, intentaron ser atendidas por igual, tanto la 



asumida como recuperación y respaldo de los valores históricos y/o ya mínimamente consolidados, 
como la encarnada en aquella indiscutible y común apuesta de seguimiento —y también, en cierto 
modo, promocional— de los entonces jóvenes emergentes, que se rastreaban, no sin optimismo, 
esperanzadamente, casi por doquier.

Sin embargo, el riesgo directo, que —en líneas generales— sobre todo ello planeaba, quizás 
consistía en el creciente fomento de una especie de indisimulada endogamia, favorecida, como tal, 
al potenciar a ultranza, cada respectiva autonomía, prioritariamente sus propias “reservas”, con 
sus canteras, geográficamente más o menos delimitadas. Solo lentamente y siempre con ciertos 
márgenes, se iría, según los casos, sorteando, con el despliegue de la década, dicha tentación por 
los localismos —nunca del todo eliminada— al hacerse, cada vez, más evidentes las indiscutibles 
exigencias de apertura, hacia los seductores horizontes de la realidad artística internacional. Algo 
que, entre nosotros, quedaría —a ciertos niveles— afortunadamente zanjado, con la inestimable, 
oportuna y providencial implantación del IVAM, no como “Instituto de Arte Moderno Valenciano” 
sino como “Instituto Valenciano de Arte Moderno”, con todo lo que ello, explícita y claramente, 
podía suponer y ha seguido suponiendo, década tras década.

Sin embargo —volviendo al hilo conductor de nuestras contextuales reflexiones— hay que 
reconocer que, en lo que respecta al perfil general de la década de los ochenta —una vez atendidas 
las asignaturas internamente pendientes de las recuperaciones más significativas y satisfechos los 
débitos pragmáticamente más inmediatos, contraídos en el pasado—, pronto se apostó, global y 
directamente, por el futuro, que emergía irresistible, al menos en deseos. Es decir el decantamiento 
fue claro y decidido, en favor de las jóvenes propuestas estéticas. De este modo, si se anhelaba 
conseguir —lo antes posible— una situación de normalización cultural, había que proceder no 
solo a recuperar, testimonial y emotivamente, eslabones del pasado sino —ante todo y muy en 
especial— a involucrarse en el pulso inmediato de la añorada “contemporaneidad”. Y, sin duda, 
esto no favorecía a los siempre autocomplacientes juegos del espejo retrovisor, sino que más bien 
beneficiaba claramente a cuanto pudiese llegar, en una acelerada operación de puesta a punto, a 
través del parabrisas.

En realidad, aquel entramado valenciano de generaciones coexistentes —normal, por otra parte, 
en función del propio decurso histórico— respondía, con estrategias diferentes, a las nuevas 
solicitaciones del acelerado contexto artístico de los ochenta. Así, por un lado, quienes ya habían 
consolidado su personal lenguaje artístico, en las décadas precedentes, mantuvieron, por lo 
común, sus propios modelos de representación, a la vez que intentaban, por cierto, salvaguardar 
el ritmo y la “actualidad” de sus propuestas. Sin embargo, curiosamente, eran testigos de cómo 
sus planteamientos —en esa crucial frontera de la década, recién abierta— quedaban adscritos, 
más bien, a opciones históricas precedentes y difícilmente podían encuadrarse, críticamente, entre 
aquellos que se consideraban, a sí mismos, los genuinos “representantes” de los ochenta.

En algunos casos, quizás aguijoneados por tal síndrome de retroactividad, no dudaron en asumir 
radicales rupturas y drásticas variaciones, en sus lenguajes artísticos, incorporándose de este 
modo —al menos formalmente— al horizonte de las inmediatas emergencias transformadoras. 
Otros prefirieron, por el contrario, acentuar, en defensiva continuidad, sus personales rasgos 
lingüísticos distintivos, manteniendo, a veces, también, con ciertos acondicionamientos, más o 
menos coyunturales, el sentido fundamental de su correspondiente trayectoria y su plena fidelidad 
a la misma, como elocuente índice de mostrada y sostenida “resistencia”.

En el polo opuesto se hallaban, lógicamente, quienes habían llevado a cabo su incorporación al 
panorama artístico valenciano justamente en torno al ecuador de los setenta o en los inmediatos 
años posteriores. Todos ellos —desde la sostenida transición— pugnaban por articular sus poéticas 
individuales, en ese paulatino distanciamiento de los modelos contextualmente precedentes, 
auspiciando necesarias aperturas. Al menos, cronológicamente, el destino les era favorable y la 
“emergencia” —al igual que su joven entusiasmo— podía considerarse, sin duda, como un valor 
añadido, en su propio beneficio.



Serán, precisamente, estos últimos tramos intergeneracionales —que someramente estamos 
describiendo, solo a grandes trazos— los que, de manera más clara, estén dispuestos, aunque 
diversamente preparados, para encarar las estrategias de seguimiento de los múltiples ecos 
internacionales, que incisiva y de forma acelerada nos iban históricamente a ir llegando. Ese fue 
su principal reto coyuntural y también su riesgo, toda vez que adoptar lenguajes de “importación”, 
sin haber vivido previamente sus condicionamientos ideológicos y sus exigencias conceptuales, 
vitales y estéticas no dejaba de parecerse al peligroso itinerario del funámbulo inexperto, que había 
perdido su pértiga. Sin duda, esta era, plenamente, la otra cara de la moneda.

Entre medias de ambas situaciones descritas, bien podemos traer a colación la existencia de otros 
segmentos generacionales, que posiblemente —como a menudo se reconocía— habían llegado 
algo tarde al cambio, o titubeado, en exceso, en el seguimiento de ciertas opciones precedentes —
convirtiéndose, por ello, en simples epígonos de las mismas— y, en consecuencia, tampoco estaban 
adecuadamente mentalizados, para responder, con versatilidad, a las exigencias que requería la 
nueva situación. Sin duda, llegar con retraso históricamente o —por el contrario— excesivamente 
pronto tuvo, en ambos casos, sus innegables consecuencias, aunque formulado así, el impasse, 
en una apresurada lectura esquemáticamente lineal y quizás excesivamente teleológica, pueda 
parecer —por nuestro lado— como duramente irónico y hasta desmedido.

En cualquier caso, lo que sí deseamos manifestar, en nuestros análisis y reflexiones, es esa interna y 
compleja interacción de generaciones, que parece agudizarse, en este concreto contexto artístico, 
justamente en el decurso de la transición y que perdurará, de hecho, a lo largo de todos los ochenta. 
Al fin y al cabo, también la influencia del mercado artístico, con su optimismo y contaminaciones, 
por una parte, no dejará de propiciar los indiscutibles valores ya consagrados con anterioridad y, 
por otro lado, descubrirá, al unísono, un atractivo filón, en esos numerosos jóvenes emergentes, 
convertidos —con sus mutuos relevos— en la barandilla cultural, que irá marcando los diferentes 
escalones de la década. Y, entre ambas opciones, se abrirá un cierto paréntesis. No en vano, el 
ayer estaba ya más o menos definido, entonces —aunque las necesarias y pausadas relecturas 
historiográficas estuviesen todavía por llegar— y el hoy, tan esperado, se iba construyendo, no 
sin entusiasmo —a menudo, incluso, algo impremeditadamente desmedido en su optimismo- y 
respecto al cual, además, se apostaba, casi a ojos ciegas y con total prodigalidad, sin calcular 
plenamente todas las consecuencias, que podían acumularse, a medio y largo plazo. Tal como, en 
realidad, luego ocurrió.

Pero si recordamos las expectativas, entonces vigentes, derivadas del cambio sociopolítico, en el 
largo periodo del postfranquismo —saturado de aspiraciones y de proyectos por enlazar con la 
modernidad—, somos conscientes de que fueron tales que ni siquiera el ámbito de nuestra perpleja 
cultura artística estaba, de hecho, preparado para acoger la posterior llegada del casi repentino 
síndrome de lo postmoderno, con su secuela de cuestionamientos y revisiones. Cabría decir 
históricamente que casi nos encontramos con la postmodernidad, entre las manos, justamente en 
esa misma coyuntura, sin haber recorrido aún los peldaños de su ya prolongado desarrollo en otros 
contextos, ni digerido, tampoco, de pleno, aquellos esperanzados supuestos, frente a los que ya 
claramente se trataba de reaccionar, tras las consecutivas crisis de las vanguardias.

De nuevo, pues, los juegos del destino obligaban a encajar los habituales desfases, a efectuar 
los perpetuos saltos hacia delante y a abrir nuevos paréntesis, con toda la inevitable secuela de 
repentizaciones, relecturas y conatos de asimilación acelerada, difícilmente aprovechables. Pero, 
el aggiornamento era obligado, sobre todo en cuanto que institucional y políticamente deseado 
y compartido, además, por las jóvenes generaciones, que iban a imprimir las huellas de su propio 
ritmo, a esta década de los ochenta, caracterizada —como se ha dicho— por su talante “locuaz, 
generoso y derrochador” y que, a menudo, mostró “un nivel descarado de publicidad y especulación, 
lo cual, a la larga acabaría por agotar su propia credibilidad” (Kevin Power).



Aunque credibilidad y entusiasmo sí que eran notas comunes y compartidas, en esa frontera inicial 
de la década, cuando en el panorama artístico valenciano se apostaba —sin pestañear— por las 
nuevas posibilidades y por la auspiciada renovación, incluso sin saber exactamente cuáles iban a 
ser sus propias claves, ni su concreto coste y necesaria inversión.

Curiosamente se era, por lo general, bien consciente de ciertos puntos, que podrían considerarse 
como cruciales en esa coyuntura histórica, y que nos proponemos indicar —aunque solo sea 
someramente— a continuación.

Así —comparativamente— si en los movimientos más sólidos de renovación de los años cincuenta 
se había auspiciado el reenganche con las etapas y planteamientos de los conatos innovadores 
de los años treinta, como queriendo establecer un puente sobre el entorno y su conexión con el 
pasado, en esta concreta bisagra del inicio de los ochenta —por el contrario— no se buscaban ya 
ancestros legitimadores, de cara a las posibles opciones, que se esperaba rastrear e ir abriendo. Y si 
se seguían reivindicando —sobre todo con aspiraciones de alcance institucional— recuperaciones 
de figuras históricas, lo eran justamente en cuanto históricas, inseparablemente de la asumida 
obligación moral de reconocer sus méritos personales y sus aportaciones artísticas. Pero no ya, de 
cara a las nuevas generaciones, como modelos formales paradigmáticos a seguir.

Diríase, pues, que nadie, por lo común, deseaba rastrear, descubrir ni encontrar (nuevos) “padres 
putativos”, en la propia tradición histórica del contexto valenciano precedente. Por el contrario, la 
puntual atención a cuanto sucedía, o parecía suceder, en el ámbito internacional —especialmente 
seguido aún a través de revistas y publicaciones— se había convertido en el principal vademecum 
informativo y legitimador del quehacer artístico del momento, aunque, de hecho, muchas de tales 
pautas y propuestas consistieran, a su vez, en incisivas recuperaciones, extraídas en concreto de la 
propia historia general del arte, como referente horizontal de posibilidades electivas abiertamente 
disponibles. Sin embargo, insistimos, la referencia inmediata (para la sed experimentada) era el 
horizonte internacional, no solo como espejo o eficaz filtro de prestigio, sino, sobre todo, como 
indiscutible objeto y efectiva palanca de deseo.

Tampoco generalmente se planteó, entre nosotros, en este panorama valenciano de la recién 
estrenada década, ni el interés, ni la apetencia por entroncar las fragmentadas, eclécticas y 
variables elecciones estéticas del momento, con el sustrato esencial del propio genus loci . Diríase 
que, a la inversa de cuanto acontecía en otros ámbitos, no se consideraba relevante ni fundamental 
dicha rememoración, quizás porque se relegaban tales registros de autóctona resonancia al ámbito 
de lo estrictamente folklórico o, a lo sumo, se convertían en objeto de explícitas ironías, cargadas 
de elemental autosuficiencia.

Curiosamente esa fractura, que prácticamente fue recluyendo toda manifestación del genus loci a 
un reducto cultural secundario, dejándolo en manos de un tipismo desvalorizado o estrictamente 
lúdico y festivo, quizás, en buena medida, no ha dejado de ser aún tampoco moneda corriente entre 
nosotros. Se trata, pues, de una larga herencia, que conlleva una elocuente y significativa lección.

Por otra parte, la autoconsciencia lingüística, convertida en introspección sobre el propio quehacer 
artístico, sobre sus estrategias, recursos, medios y construcciones —al margen ya de las opciones de 
compromiso vigentes, en periodos inmediatamente anteriores—, se iría ampliando y consolidando, 
a lo largo de la década, hacia extremos alternativos bien marcados.

Posiblemente, rastreando bien tal proceso, podamos comprender, ahora, mejor la diversidad del 
panorama artístico que iría, así, matizándose en este arco cronológico. Y esta será la breve opción 
/ estrategia descriptiva que, a continuación, vamos a adoptar.

De hecho, ya en el umbral de los ochenta, con el inevitable desfase cronológico, emergía una vez 
más el hedonismo en favor de la propia pintura. El placer de pintar acompañó, con cierta eficacia y 
resolución, el desarrollo de determinadas poéticas que recuperaron los juegos abstractos, a veces 
líricos, aunque no ya como inmediata pulsión del sujeto, sino como hábiles estrategias lingüísticas 
de composición, no del todo ajenas a particulares postulados formalistas.



El discutible entronque, o derivación posterior, de dicho hedonismo hacia parámetros de creciente 
expresividad, adquirió, sin embargo, nuevos derroteros, de máxima resonancia, quedando 
históricamente enmarcado tal neoexpresionismo —de clara raíz internacionalista— como máximo 
caracterizador de dicha etapa, consiguiendo fácilmente relegar, de hecho, los brotes coetáneos de 
una cierta neoabstracción, que, a pesar de ello, cohabitó, asimismo, cierto tiempo con él.

En esa misma línea, un tanto zigzagueante, heterogénea e irregular de replanteamientos lingüísticos 
formales, cabe dar carta de naturaleza, también, al breve pero intenso resurgir del neogeometrismo, 
que, de nuevo, bebía de los modelos internacionales puestos en circulación, ya hacia mediados de 
la década, sin por ello reasumir plenamente la propia tradición, que la diferenciada línea analítica 
había tenido, en el contexto autóctono valenciano. A lo sumo, sirvió —como también en los casos 
anteriores— para que un cierto número de representantes de aquellas precedentes estrategias 
reaparecieran, de manera fugaz, en el nuevo horizonte, así propiciado, haciéndonos recordar 
puntualmente su existencia.

Pero, a su vez, si dicha autoconsciencia lingüística había acentuado la fruición estética y, con ella, 
los valores perceptivos, compositivos, formales e incluso expresivos —como queriendo revalorizar 
ese sustrato etimológicamente “estético”— no por ello dejó de adscribirse, asimismo, todo ello, con 
una intermitente y variable neofiguración, capaz de incorporar, de manera muy versátil y adaptable, 
los más dispares resortes y procedimientos de citación, de narratividad fragmentada, de convivencia 
con legados abstractos y hasta, excepcionalmente, recurriendo a ciertos recursos matéricos, muy 
puntuales. Tal opción guadianizadora, a través de la década, es bien difícil de cualificar y definir, 
dada su considerable heterogeneidad, pero, sin duda, no puede pasarse por alto, habida cuenta de 
su prolífica versatilidad como banderín de enganche de múltiples representantes de las diferentes 
hornadas que han poblado el panorama de los ochenta.

Sin embargo, queda pendiente la otra vertiente generada por esa misma necesidad de 
autoconsciencia lingüística compartida, y que se perfilará como opuesta —en sí misma— tanto 
a los valores estéticos y formales como a los vehiculados por los fragmentados juegos de la 
narratividad figurativa, que hasta ahora hemos venido considerando en este breve recorrido. Se 
trata, precisamente, de ese cierto retorno a la dimensión conceptual, que potencialmente conlleva 
todo lenguaje y que comporta, asimismo, la creciente minimalización de las formas y la ascética 
austeridad de los materiales, junto al progresivo distanciamiento de los valores estrictamente 
“estéticos” y hedonistas.

Tampoco, indirectamente, tal conjunto de opciones será ajeno, ni mucho menos, al posterior 
desarrollo de las plurales conexiones multimediales ni a las crecientes miradas hacia la interrelación 
arte / naturaleza, que afectó a los planteamientos artísticos, como socorrida y anhelada salida 
prospectiva.

En realidad, tal vertiente, en su complejidad, ha funcionado, simultáneamente, como revulsivo 
crítico y como índice significativo de la propia crisis del ejercicio pictórico. Un dato, este último, 
que no debe minimizarse, frente al amplio despliegue experimentado, asimismo, por la escultura, la 
fotografía y por las pluriformes propuestas de intervenciones espaciales, habidas, paralelamente, 
en el transcurso de la década.

Desde tal óptica, la importancia de esta herencia neoconceptual y del creciente olvido de lo 
específico y propio de cada estricto medio lingüístico —que tanto ocupara y preocupara en décadas 
precedentes—, en favor de las contaminaciones planificadas, de las voluntarias interferencias, 
mestizajes y connivencias entre los medios más heterogéneos en el desarrollo de los lenguajes 
artísticos —entendidos como modelos de representación cada vez más institucionalizados— ha 
sido fundamental en el segundo tramo del periodo que comentamos y, de hecho, se prolongaría en 
etapas posteriores.

Justamente las “nuevas estrategias retóricas”, que han ido progresivamente madurando y abriéndose 
paso, han acabado por forzar un evidente deslizamiento, primero desde la concepción de la obra 
como objeto-signo, hacia la asunción de la misma, como objeto-símbolo, para acabar propiciando, 



en lontananza, su transformación en objeto alegórico. Y no es ya que la autoconsciencia lingüística 
haya favorecido, simplemente, una crecente atención sobre los juegos de la sintaxis o el despliegue 
semántico y conceptual del quehacer artístico, sino que desde el contexto pragmático general 
—asumiendo sus efectos y funciones— se ha instaurado la propia retoricidad como objetivo a 
referenciar, no solo en cuanto estrategia utilizable, sino como motivo y justificación de la misma 
actividad artística.

El placer por y en la ejecución de la obra fue cediendo paso al placer y desvelamiento de los 
ejercicios retóricos, implantados en su propio seno, presentándose además como vehículo común 
y camino compartido de interacción, entre los diversos medios lingüísticos, en el acercamiento a 
esa siempre tentadora meta, representada por la vieja noción de Gesamtkunstwerk, que parecía 
redescubrirse, tras la alargada sombra de las estrategias retóricas, que serían las encargadas de 
auspiciar aquella posibilidad. (El sueño de una obra de arte total).

En realidad, el amplio arco cronológico de los ochenta, después del entusiasmo inicial por los valores 
de las concretas prácticas artísticas y sus procesos, se fue clausurando, aceleradamente, con el 
salto anticipador de los noventa finiseculares —que venía a testificar la propia crisis de la década 
desaparecida y posiblemente, con ello, a intentar suturar algunos de sus testimoniales excesos— 
con una renovada y arriesgada predilección por la reencontrada Caja de Pandora, en cuyo primer 
documento, bien plegado, se lee como una especie de frontispicio de programa de intervención: 
“De la Retórica de la Pintura a la Pintura de la Retórica”.

Sin duda, una vez más testificamos, históricamente, que el ut pictura poesis siempre puede generar 
nuevos argumentos y estrategias retóricas, exportables –interdisciplinarmente— a cualesquiera 
modalidades artísticas. La suerte, en el declinar de la década de los ochenta, estaba colectivamente 
echada y la moneda, una vez más, estaba en el aire, buscando su futuro. Pero esa es ya otra fase, 
que ahora quizás requiera, de nuevo, nuestra atención.

– I I I —

Entrando, pues, directamente en el ámbito valenciano y de manera más concreta en el marco 
castellonense, cabe afirmar que algo nuevo parecía palparse en el área de la plástica valenciana de 
la nueva década. Pero ese algo quizás estaba excesivamente tejido de esperanzas e ilusiones no del 
todo especificadas. Era, lógicamente, una respuesta coordinada con las expectativas generales que 
el período, a todos los niveles, propiciaba.

En este sentido, la década de los ochenta se convertía en una especie de prometedor no mans 
land, donde se catalizaban las más dispares aspiraciones y proyectos, tanto de cariz personal como 
colectivo. Y, sobre todo lo era para un amplio y flexible estrato generacional de artistas que, nacidos 
más o menos en torno a la confluencia de los cincuenta / sesenta, se habían ido ya incorporando 
–no sin cierta timidez inicial— al esquilmado panorama cultural de aquel momento valenciano, 
muy influidos quizás, aún, por el prestigio de opciones estilísticas precedentes a las que –como 
epígonos— parecían adscribirse de momento, mientras en el fondo buscaban con justificadas 
aspiraciones, a partir de ellas y con tal apoyatura, sus propios / personales lenguajes estéticos.

Quizás, a la mayoría, les unía un nuevo y renacido interés por la pintura misma. Algo así ocurría no 
solo en otros puntos del país, sino también en múltiples sectores del horizonte artístico estatal. 
Pero, de facto, no había una infraestructura de relaciones que pusiese en contacto esas comunes 
inquietudes, tan focalizadas como dispersas, geográficamente. Y si eso era así, a nivel nacional, 
no hace falta ni siquiera que nos refiramos a las casi inexistentes conexiones internacionales de 
promociones e intercambio institucionales disponibles, entonces.

La heterogeneidad de los orígenes era evidente, quedando bien al manifiesto tal diversidad en 
las distintas muestras colectivas ya citadas, que a lo largo del decenio pretendieron aglutinar y 
coordinar –con evidentes esfuerzos— un cierto panorama de conjunto, una nueva sensibilidad o 
simplemente un sondeo estratégico del quehacer artístico “al uso”, en el ámbito respectivo. Tal 



como ya hemos sugerido, fueron todos ellos planteamientos a menudo localistas, pero no aislados: 
pueden considerarse como una especie de ecos de otras propuestas semejantes que, también en 
otras regiones, comarcas o comunidades se iban desarrollando con objetivos y enfoques más o 
menso paralelos; debidos –seamos sinceros— casi de modo exclusivo a la inquietud y actividad 
revulsiva de una serie de críticos e historiadores de arte –en su mayoría jóvenes, entonces— 
que favorecieron e impulsaron, con sus atisbos, destreza y particular sensibilidad, la progresiva 
clasificación y el decantamiento de aquellos nuevos valores generacionales. Era, en resumidas 
cuentas, como una especie de tarea obligada, que sentíamos como propia y necesaria, quienes nos 
comenzábamos a movernos en torno a los perfiles del arte contemporáneo emergente. Con tantos 
riesgos como esperanzas, depositadas en dichos objetivos.

En tal sentido, el hecho de tener que pergeñar, ahora, esta especie de acercamiento al contexto 
histórico de esta muestra / relectura diacrónica de las numerosas aportaciones e intentos, llevados 
a cabo por una serie considerable de pintores adscritos, entonces, a la trama intergeneracional 
castellonense de los ochenta, me ha dado pie a meditar sobre esta trama de fenómenos 
socioculturales, próximos directamente al quehacer artístico del momento y que ya me ocupó 
–en vivo y en directo, toda vez que algunos de los textos programáticos de aquellas coyunturas, 
de entonces, fueron míos—, a la vez que, de nuevo, aquí y ahora, han exigido, de mi, nuevo 
interés y sostenida atención, en mis archivos y biblioteca, frente a los perfiles de lo que se ha 
querido denominar revulsivamente, para su reubicación / reencuentro históricos, desde algunas 
perspectivas, como una dilatada “Generación perdida”…

Pero ¿de quién hablamos, en realidad? Hemos dedicado ya páginas y páginas, en este estudio, 
para contextualizar el mapa socio-histórico pertinente, pero llega el momento de abordar el listado 
ordenado de las referencias personales, que van a constituir el trasfondo humano de las trayectorias 
artísticas intervinientes, en esta relectura expositiva, de las que van a seleccionarse las obras 
pertinentes, para dar coherencia y estructura narrativa a la presente muestra, comprometida 
históricamente, tras el rastreo de las complejas huellas, que han marcado los caminos cruzados de 
Los años 80 en las artes plásticas y visuales de Castellón.

Imposible detenerme en cada nombre, a través de estas páginas, por dilatadas que hayan sido, 
pero sí que consideramos imprescindible relacionar los nombres y la fecha de nacimiento de cada 
uno de los artistas implicados en este horizonte castellonense. De ahí resulta, como primer paso, la 
siguiente cronología, que servirá, al menos, para conjeturar la curva de bloques y concentraciones, 
definidos, por fechas, teniendo siempre en cuenta que –como evidente testimonio, este medio 
centenar de nombres— o bien son nacidos en el contexto de Castellón o allí, por diferentes 
circunstancias y motivos, asentaron sus residencias y desarrollaron, temporal o definitivamente, 
sus quehaceres creativos:

— Fabio Pascual (Forcall, 1950).
— Xavier Rambla (Castelló, 1954).
— Arturo Doñate (Vila-real, 1955).
— Pepe Beas (Córdoba, Argentina, 1955).
— Montxo Monfort (La Mata de Morella, 1955).
— Pere Rambla (Castelló, 1956).
— Julio Herranz (Zaragoza, 1956).
— Joan Valle (Zorita, 1956).
— Carmen Ballester (Onda, 1957).
— Sergi Bartoll (Benlloch, 1958).
— Paco Colom (Castelló, 1958).
— Pep Castellano (Borriol, 1958).
— Salva García Gallen (Castelló, 1959).
— Lluis Vives (Vinaròs, 1959).



— José A. Sorolla Gallén (Onda, 1959).
— Bibí Mompó (Madrid, 1959).
— Paqui Adell (Morella, 1959).
— Sesé (Fernando Serra) (Castellón, 1960).
— Francisco Rangel (1960).
— Tatón Flors (Castelló, 1960.
— Lidón Fabra (Castellón, 1960).
— Amadeo Gonzalo (Castellón, 1960).
— Manuel Sáez (1961).
— Toni Albalat Salanova (Castelló, 1961).
— Ramón Manrique (1961).
— María Catalán (Castelló, 1961).
— Miguel Gozalbo (Betxi, 1961).
— Perla Flors (Castelló, 1961).
— Vicent Cardà (Borriana, 1962).
— Fernando Ferrer (Castelló, 1962).
— Joan Callergues (Vila-real, 1962).
— Pepe Nebot Caballer (Castelló, 1963).
— Paqui Fuster (Castelló, 1963).
— Julia Galán (Castelló, 1963).
— Javier Esteban (Castelló, 1963).
— Antonio Alcàsser (Tírig, 1963).
— Ramon Roig Segarra (Oropesa, 1963).
— Núria Alcaraz (Castelló, 1965).
— Rosa Fuentes (Castelló, 1965).
— Joël Mestre Froissard (1966).
— María Griñó (Castelló, 1966).
— Claudia Trilles (Villafamés, 1967).
— Teresa Cucala (Castelló, 1967).
— Xavier Arenós (Vila-real, 1968).
— Pilar Beltrán (Castelló, 1969).
— Geles Mit (Castelló, 1969).
— Pepe Castellano (Borriol, 1969).
— Rosanna Zaera (Castelló, 1969).
Asumir los perfiles expositivos de un amplio conjunto de sujetos participantes —respetando su 
heterogénea diversidad— impone una serie de premisas a la reflexión, que hemos tratado de 
hacer propias, focalizando los intereses globalizadores, precisamente en los rasgos generacionales 
que, de algún modo, les aproximan. Y en tal línea de cuestiones bien pudieran considerarse como 
plurales representantes de un amplio par de lustros de las artes plásticas, visuales y del diseño 
castellonense, teniendo en cuenta la disparidad de opciones estéticas, de técnicas experimentales, 
así como la amplia diferenciación de lenguajes, respectivamente ejercitados.

A nuestro modo de ver, ha sido esta dilatada transgeneración bisagra, trazada a caballo entre la 
mediada década de los cincuenta y finales de los años sesenta, la que, al irrumpir en el ejercicio 
creativo, en plena transición política, fue conformando sus diversificados códigos artísticos, de 
forma progresiva, esforzándose por marginar muchos de aquellos directos condicionamientos éticos, 
que, de uno u otro modo, habían destacado y sobrevivido, en el horizonte de la plástica valenciana 
precedente, bien fuera con los últimos ecos de una crónica de lo coditidiano –que llegó a admitir, 



como es bien sabido, múltiples versiones, también en el área castellonense— o con la perduración 
hibernada de una heterogénea estética normativista, que igual se decantaba hacia la prioridad de 
un constructivismo sui géneris, como se reciclaba con algún que otro injerto minimalista.

En cualquier caso, dejémoslo bien claro, en aquella concreta coyuntura de los ochenta, esta 
intergeneración, entonces emergente, estaba tan lejos de entregarse a la mera utopía normativa 
como de afiliarse a la estricta opción crítica. Ambos planteamientos le eran, entonces, históricamente 
disfuncionales.

Es cierto, asimismo, que este estado de la cuestión no les era privativo, toda vez que otros 
representantes castellonenses, de generaciones anteriores, participaban, igualmente, de tales 
supuestos y, en tal sentido, algunas de sus poéticas iban mostrando, en paralelo, indicios de 
claras metamorfosis, paulatinas unas y drásticas en otros casos. Pero era indudable que, para 
estos últimos, la adscripción a la “nueva sensibilidad” supuso un riesgo, no exento de perplejidad 
y hasta, a veces, de oportunismo transgeneracional; mientras que para los primeros, adscritos y 
emergentes a las pautas de los ochenta, la apuesta buscada era, ante todo, una resuelta liberación 
y un espontáneo hallazgo, en el que se vieron directamente involucrados, sintiéndose, a su modo, 
por edad y formación, indiscutibles protagonistas del período, junto con los demás miembros de la 
década compartida.

De hecho, la novedad que, desde el inicio de la década de los ochenta, se iba aportando era, 
paradójicamente, según los casos, mucha y/o ninguna. Y recuerdo muy bien, cómo en los textos y 
discusiones de la época tal dualidad extrema de posturas era fácil de rastrear. Entre el eclecticismo 
y la descentralización estilística, comenzaban ya a barajarse resueltamente, manteniéndose, en 
común, la entrega directa a los registros de la propia subjetividad, atendiéndose a la prioridad de 
la pintura, como presencia de sí misma, que exigía cada vez mayores formatos y contrastes, junto 
con el placer de pintar, la entrega a la liberación cromática, la heterogeneidad de técnicas y las 
híbridas experiencias… Quizás se tomaba, todo ello, como un auténtico juego, al que se apostaba, 
con habilidad, buena parte de la propia existencia, y que, tras el proceso de realización artística, 
solo en los resultados de la obra misma cabría, de hecho, justificar.

Desde el inicio de nuestras reflexiones, hemos ido matizando, progresivamente, algunos datos 
históricos y comentando rasgos definitorios de esta generación artística, que, sin duda, vivió 
“de manera muy especial”, a pecho descubierto, las etapas correspondientes de la transición, 
abriéndose de manera directa a la diversificación y el eclecticismo de los ochenta. Por todo, ello no 
estará de más que indiquemos, asimismo, algunas de las aristas externas, con las que tuvieron que 
ir rozándose, alternativamente, en su periplo de adecuación y reajuste.

En primer lugar, hay que reconocer que la sociedad castellonense y la valenciana en general 
ignoraron, casi por completo, el fermento de renovación artística que iba lentamente gestándose, 
en sus márgenes. Es esta una antigua y reiterada historia que, sin ser ni mucho menos nueva, 
parecía realmente agravarse, con la coyuntura crítica de la situación económica de esta década 
y con la creciente desideologización de la práctica artística. Todo lo cual, a su vez, alejaba, del ya 
de por sí débil mercado pictórico, a quienes circunstancialmente se habían, antes, acercado a él, 
como fórmula de respaldo a unas actitudes y supuestos compartidos, donde o bien el compromiso 
ideológico o la cultura de diseño habían quizás predominado e incidido.

Por otro lado, “los programas de adquisiciones de obras de arte”, por parte de las instituciones 
—que sin ser abundantes, no habían faltado, aunque fueran realmente esporádicas— no 
contemplaban, por lo general, dentro de sus nóminas, a los jóvenes recién llegados, miembros de 
este amplio y prometedor estrato generacional ascendiente, sino que se centraban, más bien, con 
claras preferencias, inspiradas en convencionales firmas precedentes. Lo cual tenía ya, incluso, 
su fundada justificación histórica, toda vez que en las “colecciones oficiales”, por circunstancias 
solo políticamente explicables, tampoco las generaciones de las neovanguardias anteriores (y 
no solo ellas) habían venido brillando por su ausencia. Incluso, los reajustes paulatinos, de las 
políticas expositivas, habían ido obedecido, en su evolución, a una hábil y socorrida estrategia de 
“tapar agujeros” a posteriori, aunque ya en esta época, que comentamos, la puesta en marcha 



de esta operación de remedio fuese, en muchos sentidos, económicamente más costosa, difícil 
y a destiempo. Sin embargo, digámoslo, con claridad: más vale tarde que nunca, cuando la propia 
historia ayuda a rectificar.

En lo que hace referencia al respaldo de la crítica de arte y de las publicaciones especializadas, 
el panorama se presentó boyante, que digamos. Solo, como hemos apuntado, en otro apartado, 
un núcleo significativo de críticos, en su mayoría jóvenes, respaldamos / respaldaron, las nuevas 
propuestas, haciéndose eco pertinente de sus manifestaciones, en las secciones de cultura de la 
prensa local o en los semanarios socioculturales del área valenciana. Pero, es bien sabido que tales 
secciones, a veces, eran simplemente una carga “tolerada” para / por las propias publicaciones, 
como simple operación de prestigio o resistencia… Y los ecos derivados de todo ello, entre los 
lectores, fueron, en general, mínimos, difusos y lejanos.

Respecto a las revistas especializadas, únicamente Cimal. Quaderns de Cultura Artística del País 
Valencià (1979-1995) y, más tarde, Reüll. Informació d’Art i Cultura Visual (1984-1983) salieron 
al mercado, desde Valencia, cubriendo, asimismo, el espacio artístico-cultural castellonense. Lo 
cual no era poco, por supuesto, pero quizás no suficiente, como para consolidar una significativa 
influencia, teniendo en cuanta su relativo índice de penetración sociocultural y sus respectivas 
características. Ya, hacia el final de la década, aparecieron asimismo las revistas: Kalias al IVAM 
(1989-2003), como sólida plataforma de investigación, Marina d’Art (1989) y, un poco más tarde, 
El Diente del Tiempo (1991) afloraron, con cierta brevedad, en el contexto valenciano. También Ars 
Longa (1990) se convirtió en la revista propia del Departamento de Arte de la UVEG. De hecho, la 
actividad editora de revistas de arte ha sido siempre un síntoma fundamental y característico del 
grado de salud de la correspondiente cultura artística, en cada coyuntura histórica.

Aunque ya hemos hablado de ello, sería injusto, en este puntual panorama trazado, no insistir 
de nuevo, en el colofón final, en la labor desarrollada por una –variable— decena de galerías de 
arte, que desigualmente repartidas por las tres provincias valencianas, sí que supieron acoger 
y respaldar, progresivamente, las nuevas opciones estéticas de la década que nos ocupa. En 
cualquier caso, manteniendo la mirada contextualizadora hacia toda el área de la “Comunitat”, 
hay que recordar que tras los puntuales apoyos oficiales, estas manifestaciones de los ochenta, 
siempre pudo descubrirse, en cierta manera, la inquieta presencia, bien sea en su organización o 
en su adjudicación, de la crítica local y la insistente iniciativa y constancia de los propios artistas. 
Unos y otros hicieron lo posible por sostener la intrahistoria de nuestra emergente cultura artística 
de los ochenta. Doy fe, una vez más, de ello, revisando ahora los nombres del medio centenar de 
artistas que he citado y que se recogen en la muestra.

Reconozcamos, pues, a manera de resumen, que las experiencias renovadoras de la expresión 
pictórica intentaban, ya desde los inicios de la transición, abrirse informativamente a otros aires y 
otras prácticas, distintas a las que había venido predominando, generalmente, en el contexto social 
valenciano, donde históricamente la inercia, motivada por los estereotipos visuales, implantados 
artísticamente, como “norma del gusto, se han transformado, a menudo, en aguda ceguera 
apreciativa, ante la llegada de cualesquiera otras opciones diferentes. Y no hace falta remontarse, 
al tan traído y llevado sorollismo, para hallar otros efectivos ejemplos de lo dicho. Bastará, por el 
contrario, recordar, una vez más, el profundo impacto y perduración, en sus respectivas incidencias, 
de la figuración crítica o la abstracción geométrica… en algunos casos, vigentes hasta las puertas 
mismas de esta década.

A decir verdad, las nuevas generaciones afluían así, en su diversidad, recogiendo también 
experiencias y propuestas, ya iniciadas anteriormente, que, de algún modo, enfatizaban la reflexión 
sobre el hecho pictórico, tanto histórica como temática y técnicamente. El interés por llevar a cabo 
otras lecturas de la tradición plástica, el análisis distanciado –irónico en la mayoría de veces— de 
los géneros pictóricos o las versiones reductivas y emblemáticas de tema autóctonos, se había ido 
codeando con nuevas estrategias técnicas y expresivas, próximas unas veces a la pintura, y otras, 
por el contrario, al cómic o el diseño… Pero tampoco faltaron, aunque fueran realmente escasos en 
el ámbito valenciano, planteamientos tardo-conceptuales o de arte povera.



De todo este puzle de partida, fueron madurando toda una serie de planteamientos, que pudieron 
establecerse a lo largo de un signiificativo continuum entre la abstracción y la nueva figuración. 
Eje que efectivamente, fue perdurando, a caballo de las diferentes propuestas de estos diversos 
estratos generacionales, aunque quizás, cada vez, se fueron decantando, hacia el segundo de estos 
polos indicativos, como retamos a los lectores a constatar / cribar –operativamente— entre las 
obras seleccionadas en la presente muestra.

Podremos afirmar, resumidamente, que no han faltado, de hecho, quienes optaron por jugar sus 
cartas a favor de una personal abstracción, en la que se iban asumiendo los juegos de diferenciados 
planos y fases de carácter constructivo, enriqueciéndose, cada vez más, los códigos cromáticos, 
que, a decir verdad, van deviniendo los rotundos protagonistas de sus composiciones.

También se abrieron camino quienes apostaron decididamente por dar máximo valor a los recursos 
matéricos más variados, así como a las opciones texturales de intensa carga expresiva y raices 
informales, pero aproximándose, cada vez más, a una poética de objetos, fragmentos y desgarros.

Afloraron, asimismo, algunos que, con calculada fuerza, desde las experiencias técnicas / 
tecnológicas, próximas, por ejemplo al dominio del Copy-art, el video, el transfert y/o la filosofía 
del collage, tejieron sus particulares universos; unas veces acercándose a irónicas estrategias 
iconográficas de base, que les han servido de soporte referencial, pero otras, apelando, más bien, 
a enigmáticas formalidades dinámicas, compositivas o paracientíficas, de alcance eminentemente 
lúdico.

¿Cómo ignorar, pues, a quienes, con sus incursiones hacia la nueva figuración, libre y radical, 
supieron apelar abiertamente a la frescura, casi imparable, de la frescura de la pintura misma, sobre 
los lienzos de variadas dimensiones, pero sin regatear recursos y efectivos de intensa plasticidad?

Frente a todos ellos se han sabido mover aquellos que se han basado, preferentemente, en la 
seductora atracción de los grafismos, abriendo campos comunicativos, a media distancia entre los 
signos figurativos y los recursos paralelos a un humor emblemático o al cultivo de una fuerza, propia 
de imágenes sencillas, que se van, como destacando y emergiendo, de los contrastes pictóricos de 
base.

También es cierto que, por otra parte —como ha sucedido en la mayoría de valores emergentes 
de su generación—, en el período de tiempo que ha supuesto la década de los ochenta, no han 
faltado, tampoco, las pautadas activaciones de recursos evolutivos, bien entonces o bien luego. 
Algo que cabe atestiguar, con cierta parsimonia e interés diferenciador. Algunos, incluso, se han 
podido desplazar de un extremo al otro del citado “continuum”. Así, la reflexión desarrollada a partir 
de la pintura –precisamente porque se cree en ella y se disfruta desde ella— no ha impedido que 
progresivamente se haya reforzado la presencia del tema, como materia-sujeto, es decir, como un 
elemento plástico más, que permite ironizar doblemente: sobre la pintura como lenguaje y sobre la 
vida misma, a partir de un juego de imágenes cotidiana emblemáticas o simbólicas, pero en las que 
pueden armonizarse, con igual derecho y fortuna, la ambigüedad y lo desmedido o el humor con la 
expresión escatológica…

Esta especie de nomadismo estético, forzosamente plural y estilísticamente ecléctico, no ha dudado 
en ejercer su acción recursiva sobre la misma historia del arte, convirtiéndola en fuente y repertorio 
de citas, referencias y guiños culturales, que, en muchos casos, han emigrado, eficazmente, hacia 
la compleja actualidad…

Sin embargo, frente a estas posibles y potentes expansiones, paralelas y posteriores, debemos 
reconocer que los omnipresentes valores formales y de superficie plástica acapararon, en 
aquella década, la máxima atención frente a los valores éticos e ideológicos, que se vieron así 
radicalmente minimizados, entonces, o cuestionados con irónica espontaneidad. Más bien, aquella 
nueva sensibilidad de los ochenta, prefirió incidir, referencialmente, sobre realidades tomadas de la 



existencia cotidiana, sometidas, eso sí –en su aislamiento y descontextualización sistemáticos—, a 
una nueva función emblemática y tratados, serialmente, en conjuntos de obras, entendidas, por lo 
común, como variaciones en torno a un mismo tema.

Efectivamente, el aislamiento de una obra, de su marco conjunto, siempre plantea determinados 
problemas de empobrecimiento hermenéutico. En realidad, cada elemento de la serie apela 
indefectiblemente a la totalidad de la misma, toda vez que de ella adquiere pleno sentido diacrónico 
y en la que totalmente se integra. Por eso, en las muestras colectivas, es esta una de las dificultades 
justificables interpretativamente, al tener acceso el visitante de la exposición solo a un reducido 
grupo de obras de cada autor participante.

Cuanto hasta aquí se ha apuntado, como dilatado contexto de esta relectura histórica de las 
Generaciones de la Década de los Ochenta en Castellón de La Plana, solo ha pretendido apuntalar 
la existencia evidente de un núcleo activo –entonces— en torno al quehacer artístico emergente, 
tanto a nivel de la práctica creativa, del ejercicio de la crítica de arte y de la investigación, junto 
a los esfuerzos de la red de galerías e inquietos museos de arte contemporáneo, implicados en el 
panorama sociocultural valenciano. Era, además, bien claro que tales fermentos y entusiasmos 
necesitaban, por una parte, de un respaldo adecuadamente planificado, desde las diversas 
instituciones autonómicas y municipales, así como también, era imprescindible el crecimiento 
de un interés ciudadano compartido, con su gradual resonancia e implantación efectiva. De lo 
contrario, como ya entonces se temía y la realidad ha ratificado, el riesgo evidente consistía en que 
todos aquellos esfuerzos, ilusiones y esperanzas compartidas quedaran encerrados en una especie 
de “ghetto”, con esporádicas, intermitentes y coyunturales manifestaciones externas, quizás más 
“rentabilizadas” puntualmente que eficaces.

Puedo ratificar, como testigo de aquel tránsito, que considerábamos el desarrollo de la década 
de los ochenta como plenamente prometedor y apostamos, a pesar de las evidentes dificultades, 
en favor de las expectativas y deseos, entonces, contagiosamente activos. Otra cosa es que el 
tiempo y la rueda de la historia hayan acabado, en buena medida, con la distancia y el pragmatismo 
habitual, por hablar de huellas y pasos perdidos, olvidando entusiasmos y promesas generalizadas.

Quizás, por ello, consideramos, asimismo, plenamente oportuno el hecho de haber puesto, 
comprometidamente, en pie esta oportunidad de releer y revisitar algunas de las prometedoras 
aportaciones, gestadas por aquellos autores, entre los que, lógicamente, se registran memorias 
destacadas y olvidos persistentes, así como también exigencias recuperables y valores 
reinterpretables.

Román de la Calle 
Valencia / Castellón, diciembre 2022 / enero 2023.
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