
MUSEO CASA IBÁÑEZ
Olula del Río (Almería)

Cuaderno del profesor/a



Edita: Fundación Museo Casa Ibáñez
Colaboran: Fundación Cajamar y Cosentino S.A.

La Fundación Museo Casa Ibáñez desea agradecer a la Fundación Cajamar y Cosentino S.A. su inestimable colaboración
en el patrocinio de este cuaderno de trabajo.

Coordinación y diseño: Juan Manuel Martín Robles.
Textos introductorios: Juan Manuel Martín Robles
Propuestas didácticas: Rita Sagrario Casanova Pagán, María Jesús Guerrero González y María Trinidad Herrero Oliver.

Maquetación e impresión: Cartel, C. B. (Olula del Río, Almería).

1ª edición: Marzo 2013.

(c) de la edición: Fundación Museo Casa Ibáñez.
(c) de los textos: los autores.
(c) de las fotografías: Museo Casa Ibáñez.



EL MUSEO CASA IBÁÑEZ

Situado en Olula del Río (Almería),
para conocer la historia del Museo Casa
Ibáñez tendremos que viajar en el tiempo
hasta el año 1996. Entonces el artista,
arquitecto y coleccionista Andrés García
Ibáñez decidía construir en su pueblo
natal, según el diseño y planos que él
mismo realizaba, un edificio que le sirviese
para exponer sus obras.

Tan sólo un año después, el 5 de
diciembre de 1997, se inauguraba la
primera fase del museo: tres salas de gran
tamaño (hoy coincidentes con las salas
14, 15 y 16) en cuyas paredes se colgarían
las pinturas de juventud de García Ibáñez.

En el año 2000, Andrés García
Ibáñez, quien seguía pintando y
coleccionando obras de arte de gran valor,
decidía ampliar el museo. Se comenzaba
entonces la construcción de la segunda
fase del museo: un espacio de recepción
de visitantes y trece nuevas salas que se sumarían a las tres ya existentes.

Cuatro años más tarde, en 2004, se terminaba la construcción del nuevo edificio y se
instalaba la nueva colección de obras de arte del Museo Casa Ibáñez. El día 24 de noviembre
de 2004, el presidente de la Junta de Andalucía inauguraba oficialmente el Museo Casa
Ibáñez: una institución con dieciséis salas en las que se expondrían más de cuatrocientas obras
de arte. Pinturas, esculturas, grabados, dibujos y fotografías firmadas tanto por Andrés García
Ibáñez, como por otros importantes artistas españoles de los siglos XIX y XX.



Un año después de la inauguración oficial del museo, en 2005, el Ayuntamiento de Olula
del Río decidía crear la Fundación Museo Casa Ibáñez; una fundación creada para vigilar
por la buena gestión del museo. Dos años después, el 18 de julio de 2007, el Museo Casa
Ibáñez era reconocido como museo por la Junta de Andalucía y quedaba inscrito en el Registro
de Museos de Andalucía, pasando sus fondos a formar parte del Patrimonio Cultural Andaluz.

Hoy el Museo Casa Ibáñez, que ya cuenta con un "hermano menor" en la Ciudad Autónoma
de Melilla, continúa creciendo y remodelando sus espacios.

¿Qué es un museo?
Conforme a los estatutos del ICOM, adoptados durante la 22ª Conferencia general de Viena (Austria) en 2007,
“un museo es una institución permanente, sin fines de lucro, al servicio de la sociedad y abierta al público, que
adquiere, conserva, estudia, expone y difunde el patrimonio material e inmaterial de la humanidad con fines de
estudio, educación y recreo”. Esta definición es una referencia dentro de la comunidad internacional.



LAS COLECCIONES DEL MUSEO CASA IBÁÑEZ

El Museo Casa Ibáñez cuenta actualmente con más de 1.200 obras de arte. Aunque no todas
están expuestas en las salas permanentes del museo, en las que siempre hay las mismas obras. Más
de la mitad de las obras se conservan en los almacenes.

En conjunto, tanto las obras que están expuestas, como las guardadas en los almacenes, conforman
los fondos artísticos del Museo Casa Ibáñez. Unos fondos que, en su mayoría, son cedidos por
Andrés García Ibáñez, el fundador del museo, y cuya historia se remonta al año 1997, cuando García
Ibáñez adquiría las primeras obras para el museo.

Los fondos artísticos del Museo Casa Ibáñez se subdividen en
diferentes colecciones. En base a los diversos tipos de obras que aquí
se guardan podemos distinguir entre las colecciones de pintura, de
escultura, de grabado, de fotografía y de artesanía.

Aunque la colección más numerosa de todas las conservadas en el
museo es la de fotografía, con más de 700 piezas de los mejores
fotógrafos españoles del siglo XX, de todas las colecciones expuestas,
la más destacada es la de pintura. Ésta está formada tanto por cuadros
de Andrés García Ibáñez, como por obras de algunos de los maestros
más importantes del Arte español de los siglos XIX y XX (Sorolla,



los Madrazo, Picasso, Tàpies, Benjamín Palencia, Golucho, Ginés
Parra, Perceval, Capuleto...).

Por su importancia y número, también destaca la colección de
grabados del museo. Una colección en la que sobresalen especialmente
las tres series originales de Goya que se exhiben en las salas 12 y 13,
donde podrás conocer Los Disparates, los Desastres de la Guerra y
Los Caprichos, y la selección de obras de Federico Castellón, uno de
los padres del Surrealismo norteamericano, que aquí se conservan.

De la colección de escultura, con obras de los siglos XVIII al
XX, se destacan tanto las reproducciones de obras clásicas y
renacentistas que se exhiben en el patio y la galería del museo, como
las piezas de Benlliure, Mateo Inurria, Juan Polo, Noé Serrano o
Pedro Gilabert, entre otros muchos escultores, que se distribuyen
por las distintas salas.

Completa los fondos del museo la colección de artesanía, con
algunos ejemplos de máscaras de carnaval traídas desde Venecia
(expuestas en el paso entre las salas 5 y 6) y una notable selección
de piezas de cerámica popular española (expuestas en la sala 7 del
museo).

En este cuaderno vamos a trabajar sobre la colección permanente
del Museo Casa Ibáñez. Aunque como podrás comprobar durante
la visita, también existen salas de exposiciones temporales. Unos
espacios en los que se muestran, durante un tiempo determinado,
obras que no siempre se pueden ver en el museo, bien porque están
guardadas en los almacenes, bien porque no pertenecen al museo,
sino que han sido prestadas por otros coleccionistas o artistas para
que todos podamos disf rutar las durante un tiempo.



NORMAS A SEGUIR EN UN MUSEO

Nunca está de más recordar a los alumnos ciertas normas de conducta básicas en la visita a un museo,
indicaciones que hay que recordarles al comienzo de la visita para el buen funcionamiento de la visita y el
disfrute de todos los visitantes:

No correr.
No gritar ni hablar alto.

No comer ni beber en el museo.
No tocar los cuadros ni las esculturas.

Para ver bien los cuadros sitúate a tres baldosas de distancia.
Escucha atentamente a tus profesores/as.

Levanta la mano para preguntar.

EL EDIFICIO Y EL PATIO DEL MUSEO

Junto a la fachada de ritmos clásicos del Museo, en el patio del museo se destaca especialmente la presencia
del dios Baco, también conocido como Dionisio. Su imagen, adolescente, se encuentra en varios lugares y
estancias del museo:

1. Relieve en el muro perimetral del Museo, junto a la puerta de acceso al patio;
2. Cubo de imágenes en la fachada;
3. Escultura del Joven Baco presidiendo la alberca romana del patio;
4. Relieve en las pilastras de la puerta de entrada principal al Museo;
5. Cuadro La Muerte de Dios, pintado en el centro de la composición (sala 2);
6. Cuadro Pala de Venecia, relieve pintado de la puerta de entrada al Museo (sala 5);
7. Cuadro El jardín de las Bacantes (sala 14);
8. Cuadro La infancia de Baco o Los Baquillos (sala 14);
9. Cuadro El destino (serie "Del Corazón al Corazón", sala 16).

Baco, conocido como Dionisio en la mitología griega, es el dios del vino, de la vendimia, la agricultura,
el teatro, el baile y los placeres de la vida.



Hijo de Sémele y de Júpiter (Zeus para los griegos), fue objeto
de gran devoción entre los romanos, ya que representaba el cambio,
la creatividad, el instinto, los sentimientos, la pasión, la música, la
poesía y el amor.

Por su origen divino, se representa como un hermoso efebo
rubio, con cabellos largos tocados por una corona de pámpanos e
hiedra; generalmente porta en sus manos una copa de vino y/o
racimos de uvas.

También encontrará el visitante en este patio otras esculturas,
como el Fauno pompeyano (situado en el primer espacio del patio),
el retrato que el escultor italiano Gaetano Merchi realizó de Francisco
de Goya y Lucientes (dispuesto junto a la verja que separa los dos
espacios del patio), o la copia del David de Verrochio que hay junto
a la puerta de entrada al Museo.

Junto a las obras de arte también tendrá un especial protagonismo
en este patio la Naturaleza, pudiéndose encontrar en este espacio
tres ejemplares centenarios de olivos, otros árboles frutales (naranjos
y olivos) y plantas (como rosales).

El actual museo es resultado de dos fases constructivas: un primer volumen construido entre 1995-1997,
caracterizado exteriormente por una columnata dórica y amplios ventanales azules; y un segundo volumen,
construido entre los años 2000 y 2004, que queda distinguido del anterior por el alto cubículo azul que
permite el acceso al interior del inmueble.

El propio proyectista del edificio como conjunto, Andrés García Ibáñez, definía exteriormente el edificio
en el "Proyecto del Museo" como sigue:

La masa arquitectónica que queda a la izquierda del volumen azul es un paralelípedo íntegramente ciego en su
planta baja y con un hueco rasgado de once ventanas en el que se ha insertado un orden dórico sin estrías al modo
paladiano del S.XVI, que luego imitó la arquitectura británica del S. XVII.

La masa de la derecha es más compleja en su volumetría. En esencia, toda la parte baja es un gran acristalamiento
que en el interior alberga la sala de escultura y cerámica, desde la cual se observa el espacio exterior con los olivos
centenarios. La planta superior alberga salas de exposición, una terraza transitable y las dependencias privadas del
pintor. La volumetría de esta planta es longitudinal, reforzada por la presencia de vuelos de hormigón que discurren
por gran parte de la fachada.



¿Qué materiales, estructura y colores destacan en el conjunto del edificio? ¿Es una arquitectura arquitrabada
o curva? ¿Qué elemento arquitectónico se repite en serie en la fachada?

Se trata de una arquitectura arquitrabada resuelta en dos fases: la primera más elevada que contiene once
columnas, con una única hilera de ventanas, y la segunda más baja, en la que se disponen dos terrazas con
dos ventanales. Son bloques herméticos en los que se despliegan claraboyas en las cubiertas, con el fin de
proporcionar luz natural en las salas de exposición.

Dominan el color blanco y azul, quedando el recinto rodeado de un muro en el que destaca una gran
puerta azul, decorada con relieves, para trasladar obras de grandes dimensiones y para facilitar la recepción
y evacuación de un elevado número de visitantes.

Los materiales escogidos para los revestimientos exteriores son: mortero de cemento encalado en el
volumen de la izquierda, ladrillo cara vista pintada de azul en el volumen intermedio y bloque de mortero
blanco y cristal en la parte de la derecha.

En una franja de mármol dispuesta en el suelo se puede leer la frase de Séneca "TODO ARTE ES
IMITACIÓN DE LA NATURALEZA".

Una sentencia que resume el espíritu de la colección que el Museo Casa Ibáñez expone y cómo para el
artista y fundador del museo, Andrés García Ibáñez, al igual que para todos los artistas Figurativos y Realistas,
la Realidad y la Naturaleza son dos fuentes de inspiración fundamentales.



LA GALERÍA DE ESCULTURA Y ARTESANÍA

¿Qué es la escultura?
Escultura es el arte de modelar, tallar y esculpir en diferentes materiales como barro, piedra, madera, metal u
otra materia, representando figuras de personas, animales, objetos y seres reales o imaginarios. Se llama
escultura a la obra realizada por un escultor.

La cerámica consiste en la fabricación de objetos con arcilla húmeda que después se seca o cuece.
Surge en la Prehistoria, asociada a una sociedad más evolucionada, con una economía productora en la que
son necesarios cuencos y vasijas para conservar y transportar alimentos. También es fundamental la cerámica
en escenas rituales y funerarias. Por todo esto, sumado a la resistencia al fuego y la erosión, la cerámica
constituye uno de los principales instrumentos utilizados por los arqueólogos para la reconstrucción del pasado.

La cerámica es muy diferente de la loza (alfarería de barro esmaltado o barnizado) y de la porcelana (materia
cerámica cuya pasta, de complicada elaboración se compone fundamentalmente de caolín y feldespato, todo
ello sometido a un complejo proceso de cocción).

Espacio dedicado a la exposición de esculturas y piezas de artesanía popular, en esta sala la Naturaleza
tiene un especial protagonismo. De hecho, y sirviendo de ejemplo explicativo a la frase de Séneca

"TODO ARTE ES IMITACIÓN
DE LA NATURALEZA", desde esta
sala se puede observar el jardín y cómo
los olivos que allí hay plantados se
observan como si se tratase de una obra
de arte más.

En este espacio el alumno aprenderá o
recordará qué es la escultura y qué es la
artesanía.



SALAS DE PINTURA

La mayoría de la visita al Museo Casa Ibáñez transcurre por las salas dedicadas a la pintura. Los alumnos
tendrán la oportunidad de ver y conocer la obra de Andrés García Ibáñez y otros importantes artistas
españoles de los siglos XIX y XX.

¿Qué es la pintura?
Denominamos pintura al arte de pintar, a la creación de una obra sobre diferentes soportes, como pueden
ser una lámina, tabla o lienzo, mediante diversas técnicas pictóricas, como pintura al  óleo, al temple, acuarela,
acrílica o collage, entre otras.
En un cuadro encontramos dos elementos esenciales: lienzo y bastidor. El pintor trabaja en el lienzo, que está
sobre el bastidor, una estructura de madera que queda oculta por el lienzo y el marco del cuadro. Para pintar
el artista apoya el cuadro en un caballete.
¿Por qué las obras tienen formas y tamaños diferentes? Cada artista decide la forma y el tamaño de la obra
en función del lugar donde va a ser expuesta, de las exigencias del artista y del presupuesto de que se disponga.
El formato de una obra se refiere a la forma y dimensiones en las que está realizada, puede ser de gran formato
o de pequeño formato, de forma horizontal, vertical, cuadrada o circular (en este caso se denomina tondo).

La función de las placas o cartelas informativas que hay junto a los cuadros es ofrecer información sobre
la obra al visitante. Así se les ha de recordar a los alumnos con el objetivo de que puedan realizar algunas
de las actividades propuestas a lo largo de los cuadernos:

Las cinco primeras salas de pintura de este museo
están dedicadas a la obra de su fundador, Andrés
García Ibáñez, arquitecto y pintor nacido en Olula
del Río en 1971. Artista profundamente
comprometido con el desarrollo artístico y cultural,
especialmente del valle del Almanzora, plantea en
sus obras, una crítica constante de la sociedad
contemporánea, analizando sus múltiples puntos de
vista.

Calificado como artista posmoderno, con una
obra figurativa de enorme exigencia técnica y

conceptual, plasma su universo personal en paisajes, naturalezas muertas, retratos, recreaciones e invenciones,
amables e irónicas unas veces, de gran crudeza otras, extremadamente cuidadas todas.



¿Qué es la Mitología?
La Mitología es el estudio de los mitos.
Mito procede del griego Mythos que significa discurso solemne, y consiste en un relato sobre personajes ficticios,
divinos o heroicos, de cualidades extraordinarias, asociados a una cultura, generalmente griega o romana. La
mitología muestra conflictos humanos de carácter universal como el amor, la vanidad, la infidelidad, el odio
o la venganza.
En la actualidad designamos como mitos a seres que, por sus cualidades extraordinarias o trayectoria singular,
han destacado en diversos campos o disciplinas, convirtiéndose en referencia obligada de análisis y estudio.
A pesar de que los más conocidos son los asociados a la Cultura Clásica, griega y romana, los mitos han
surgido en todas las épocas de la Historia, son inmortales.
Andrés García Ibáñez hará siempre una lectura contemporánea de los mitos, por lo que sus personajes son
hombres y mujeres de hoy transformados en personajes míticos gracias a los símbolos que identifican a cada
uno de los mitos.

SALA 1: MITOS FEMENINOS

Las tres gracias de Ibáñez.
El tema de las Tres Gracias, hijas de Zeus y por tanto divinidades de la mitología griega, se presenta por

Ibáñez con una estética actualizada.
Las tres gracias, todas protagonistas a un tiempo, tratan de captar el momento de plenitud vital que aporta

la juventud y la belleza. Sin embargo todo es pasajero, pues como alude Garcilaso de la Vega en su soneto,
la plenitud se torna en decadencia y la juventud en vejez con el paso de los años.

El artista realiza en este cuadro, con mirada crítica e irónica, una reflexión sobre la sociedad de consumo
y su banalidad.



Cenicienta de Ibáñez.

Cenicienta es la protagonista de uno de los cuentos más
famosos de Charles Perrault. En este caso Ibáñez la
representará como una joven atrevida, vestida con un sugerente
traje de noche, que dirige una mirada desafiante a la Luna,
símbolo de la medianoche y del instante preciso en el que
debía volver a casa.

SALA 2

Tanto en esta sala, como en la 3, se expone una pequeña parte de la obra crítica de Ibáñez. Unas obras
en las que hay una importante carga intelectual, que nos hará pensar más allá de la propia imagen representada.

La muerte de dios de Ibáñez.
Obra basada en el pensamiento de Nietzsche, pertenece a la serie pictórica "La falacia del signo.

Teocentrismo  y decadencia".
En ella el autor plasma su propia visión de la muerte del Dios de la tradición judeo-cristiana y el triunfo

de Baco y del hedonismo en la sociedad contemporánea.
En ella el autor, a raíz de su experiencia personal en San Salvador, revela un cambio de rumbo en su

concepto sobre la pintura, mostrando una actitud muy crítica hacia los poderes eclesiásticos, con un lenguaje



realista-simbólico con el que trata de llamar la atención sobre el pecado y la superstición, simbolizado en
la manzana, frente el vitalismo y la búsqueda de la felicidad a través de la razón, simbolizado en el dios Baco
y la alegría de vivir.

La composición se plantea formando grupos de personajes en varias escenas consecutivas, planteando
en un solo plano todo el mensaje.

En el grupo de la izquierda, según la visión del espectador, se representa el tema de la muerte de dios
como si de un santo entierro se tratase, por lo que las figuras tendrán un cierto aire clásico, monumental, y
los ángeles tendrán alas negras, en señal de luto.

Contrapuesto a este grupo, en el de la derecha, aparecerá el dios Baco como símbolo de la sociedad
hedonista contemporánea, situando el artista la escena ante un escaparate comercial.

El marco también fue diseñado por el pintor. Consiste en una combinación de elementos clásicos y
decoración de estética simbolista. En sus laterales aparece Ebha (reinterpretación de la Eva del Antiguo
Testamento) como símbolo de la tentación, de ahí que porte una manzana dorada; símbolo que aludirá
igualmente al lujo, a lo prohibido para muchos y accesible a muy pocos.

Cumbre de Ibáñez
Obra inspirada en el Capricho número 50 de Francisco de Goya, aquí representa el artista a un grupo

de "políticos" a los cuales les falta el cerebro, aludiendo a la actitud temeraria e inconsciente de una casta
política que, como si de bebés se tratase, actúan en muchos casos al margen de la sociedad a la que representan.

También aprenderán aquí los alumnos, observando el tríptico El Pecado, que una obra puede estar formada
por más de un cuadro. Pasando entonces a denominarse díptico, tríptico...

Una obra puede constar de una o varias partes. Cuando tiene más de una parte hablamos de díptico (dos
partes), tríptico (tres partes) o políptico (cuando consta de varios elementos).



SALA 4: RETRATOS Y NATURALEZAS MUERTAS

Sala dedicada a dos series realizadas por Ibáñez entre 2008 y 2013, aquí se exponen obras que permitirán
al alumno conocer dos de los géneros pictóricos tradicionales de mayor difusión y arraigo en nuestra cultura:
el retrato y la naturaleza muerta o bodegón.

En la pintura hay diversos géneros. Entre los más antiguos hay que destacar el retrato y la naturaleza
muerta, también conocida como bodegón.

En el retrato el pintor intenta trasladar al lienzo al modelo fijándose en todos sus rasgos físicos y su
forma de ser, de forma que el espectador reconozca rápidamente de quién se trata.

En el bodegón el pintor representa objetos inanimados que pueden ser naturales (animales, frutas, flores, comida,
plantas, rocas, conchas) o hechos por el hombre (utensilios de cocina, de mesa o de casa, antigüedades, libros, joyas,
monedas, pipas, etc.) en un espacio determinado. En un caso o en otro los objetos tienen una característica común:
son objetos sin vida. De ahí que también se conozcan estas pinturas como naturalezas muertas.

Si bien desde la Antigüedad encontramos representaciones de bodegones, decorando tumbas egipcias
o viviendas romanas en mosaicos de Pompeya y Herculano, hasta el Renacimiento el bodegón siempre
aparece subordinado a otros géneros. Sin embargo es durante el Renacimiento cuando el género comenzará
a liberarse de contenidos religiosos y alegóricos, convirtiéndose en un género autónomo.



SALA 5: VENECIA

El Impresionismo fue un movimiento pictórico de gran importancia en el
arte francés de la segunda mitad del siglo XIX. Los pintores que lo
practicaron (Manet, Monet, Renoir…) mostraban una gran preocupación
por la representación de conceptos espaciales a través de la luz y la
atmósfera. Para ello utilizaban una pincelada rápida con impresiones de
colores primarios puros (rojo, azul y verde) dispuestos de forma que será
el ojo del espectador quien mezcle los colores primarios para formar otros,
y no el pintor en su paleta.

¡Recuerda que la luz contiene todos los colores!

Venecia es una de las ciudades más enigmáticas de Italia. Los canales
confieren a la ciudad un aspecto singular, potenciado de día con los efectos
lumínicos del mar. El pintor ha tratado de captar esos singulares efectos
en el cuadro Rita en Venecia, en el que un agua viva y luminosa  sirve de
fondo a la figura.

Especialmente en el agua el pintor ha adoptado la técnica impresionista.

En esta ciudad italiana, la fiesta del Carnaval se convierte en una
celebración refinada, colorista y exquisita. En ella, junto a los bellísimos
trajes de época, son protagonistas las máscaras y el color dorado. Un
color que simboliza el lujo y el refinamiento oriental que ha sido muy
utilizado por el artista en estos cuadros.

Pala de Venecia de Ibáñez
En  el Carnaval veneciano, las máscaras y los trajes antiguos son

muy importantes, como queda manifiesto en este cuadro y se puede
observar en sus vestimentas y capas de color negro.

En esta obra el artista representa en numerosas ocasiones a una gata,
referencia irónica al león que simboliza a la ciudad de Venecia.



PINTURA CONTEMPORÁNEA ALMERIENSE (PLANTA 1)

Jesús de Perceval: La Sagrada Familia

Si bien en esta sala se exponen obras de
diversos artistas almerienses, por su relevancia
histórica se ha destacado a la figura del pintor
y escultor Jesús de Perceval (Almería, 1915-
1981).

Artista polifacético, apasionado de la
Arqueología y la fotografía, será el impulsor del
Movimiento cultural Indaliano. Un movimiento
surgido en Almería durante la década de los
cuarenta, a raíz de las tertulias intelectuales en
las que participarían, entre otros, Juan Cuadrado,
Celia Viñas, Miguel Cantón Checa, José Gómez
Abad o Francisco Capuleto.

Perceval desarrolla un concepto de pintura
expresionista, de iconografía realista, en la que
son protagonistas los temas almerienses,
plasmados con la luz y el color mediterráneos.
Influenciado por artistas como Zuloaga, Giorgo
de Chirico o Picasso, Perceval constituye la
referencia cultural y artística almeriense más
significativa de la segunda mitad del siglo XX.

El tema de la Sagrada Familia es representado por Perceval como una familia del campo almeriense:
María viste el traje típico de Mojácar; José, con sombrero de paja y camisa blanca, simboliza la clase trabajadora;
y el Niño Jesús posa su pie sobre una hogaza de pan andaluz junto a un tazón de cerámica popular. Están
en una casa almeriense con sillas de enea y por la ventana se ve un paisaje de desierto almeriense.

Junto a la obra de Perceval se exponen aquí obras de otros artistas almerienses como: Segura Ezquerro,
Luis Cañadas, Capuleto, Francisco Alcaráz y Ginés Parra. Todos nacidos en Almería excepto Ginés Parra,
oriundo de Zurgena.



PINTURA ESPAÑOLA DEL SIGLO XIX (SALA 11)

En esta sala los alumnos podrán disfrutar de las obras de algunos de los pintores y escultores españoles
más significativos del siglo XIX y se incidirá en el estudio de algunos de los géneros pictóricos tradicionales.

Joaquín Sorolla y Bastida: Doña Carmen de Avial
y Llorens, Condesa de Albox.

En esta sala se encuentra una de las joyas del
museo: La Condesa de Albox, un retrato pintado por
Joaquín Sorolla y Bastida (Valencia 1863 - Cercedilla
1923), pintor de dilatada trayectoria, encuadrado
dentro del movimiento naturalista, considerado
popularmente como el pintor de la luz y especialmente
famoso por sus cuadros de niños y mujeres en la playa.

Su concepto de la pintura va ligado a la captación
del instante lumínico, que modela formas y colores
con pinceladas enérgicas, constructoras de formas
decisivas, en composiciones muy avanzadas para su
época.

Artista prolífico, abordó con maestría retratos,
paisajes, escenas familiares, marinas, escenas de playa,
temas costumbristas, etc., dejando un enorme legado
marcado por el vitalismo y el naturalismo. Destaca
en su trayectoria su último proyecto, para la Hispanic
Society of America de Nueva York: la realización de
una colección de murales de gran formato sobre
diferentes regiones en los que Sorolla nos muestra su
visión de España.

En el retrato de Doña Carmen Avial y Llorens, encargado por su esposo, don Manuel de Eguilior y
Llaguno, Sorolla muestra a una dama aristocrática y distinguida, vestida con traje de noche y joyas. Modelo
de retrato femenino representativo de la influencia social, política y económica de la alta burguesía española
en el S.XIX.

Don Manuel de Eguilior y Llaguno, fue un político liberal y ministro de Hacienda. Durante el reinado
de Alfonso XIII recibió del rey el título nobiliario de conde de Albox en agradecimiento a su eficaz gestión



a la cabeza de la Comisaría Regia de Consuegra-Almería, creada para organizar la reparación de los
desperfectos causados por unas inundaciones en 1891.

En Albox, tras la devastadora inundación, don Manuel Eguilior permaneció casi una década repartiendo
los socorros, reconstruyendo la zona y canalizando el agua hasta la plaza del pueblo para consumo vecinal.
En Almería coordinó la financiación de los trabajos de encauzamiento, trazado y contención de las ramblas
de Alfareros, Belén, Iniesta y Amatisteros entre 1894 y 1897.

Además del retrato realizado por Sorolla, en esta sala también se destacan tanto la escultura en bronce
Retrato de Pepinno Benlliure realizada por el escultor valenciano Mariano Benlliure y Gil; como la galería
de retratos firmados por los miembros de la familia Madrazo: Federico de Madrazo, Raimundo de Madrazo
y Ricardo de Madrazo. Tres de los más importantes retratistas del siglo XIX español.

Igualmente en esta sala se reforzará el reconocimiento del bodegón o naturaleza muerta, aprovechando
la presencia en la sala del Bodegón de Eduardo Chicharro Agüera, y se introducirá al alumno en el concepto
de paisaje, a través de la obra de Agapito Casas titulada Paisaje del Camprodón.

Al pintar un paisaje el artista trata de reproducir la naturaleza o un paisaje/entorno urbano. A lo largo
de la Historia, el paisaje como tema pictórico ha evolucionado de forma sorprendente.

Las primeras manifestaciones artísticas de paisajes surgen como telón de fondo de temas más relevantes;
así lo vemos en algunos templos y tumbas egipcias, asociados a escenas rituales y ceremoniales, y en las
civilizaciones griega y romana.

El paisaje adquiere autonomía iconográfica durante el Renacimiento, comenzando a desarrollarse como
elemento pictórico de primera importancia con pintores como El Greco (Vista de Toledo), y Leonardo da
Vinci, artista en cuyos cuadros llega a desarrollar verdaderos estudios científicos de la naturaleza (La Gioconda
o La Virgen de las rocas).

Será durante el Barroco cuando el paisaje se constituya en género autónomo en la pintura holandesa del
s. XVII, con Vermeer (Vista de Delft).

Singulares resultan las perspectivas urbanas realizadas por Canaletto en el  siglo XVIII; el interés por
los efectos lumínicos y atmosféricos que poco a poco fue centrando el paisaje contemporáneo, especialmente
a partir del siglo XIX; impactantes son los paisajes de Vincent Van Gogh, con una sorprendente propuesta
estética en la que la deformación de las figuras y un intenso colorido nos anuncian el Expresionismo, o los
paisajes fracturados de Cezánne.

Durante el siglo XX, el paisaje se eleva a categorías excepcionales, destacando los temas de jardines
propuestos por Joaquín Mir, Regollos o las  vistas de Sierra Nevada plasmadas por Joaquín Sorolla y Bastida.

En la actualidad resultan extraordinarios como paisajes urbanos las perspectivas de Madrid realizadas
por Antonio López, destacando obras como su Gran Vía madrileña.



El grabado es una técnica artística
que permite la reproducción de una
misma obra varias veces. Consiste
en dibujar con instrumentos punzantes
sobre una superficie rígida, llamada
matriz, que puede ser de metal. Una
vez el artista ha acabado el dibujo,
la matriz se somete a varios procesos
químicos. Después la plancha se cubre
con tinta y se estampa sobre otra
superficie como papel o tela,obteniéndose
así una copia de la imagen que el artista
dibujó.

LOS GRABADOS DE GOYA (SALAS 12 Y 13)

Goya: Tú que no puedes.

Pintor y grabador aragonés, testigo
privilegiado de la Historia de España
durante los siglos XVIII y XIX, Goya fue
pintor de Corte durante los reinados de
Carlos III, Carlos IV, José I y Fernando
VII, lo que le permitió reflejar en sus
lienzos, láminas, grabados y tapices toda
la sociedad española.

Su obra trascenderá lo puramente
artístico para crear mensajes universales a
favor del ser humano, advirtiendo los
peligros de los conflictos bélicos, la
violencia, la ignorancia y la corrupción de
las clases poderosas.



En la sala dedicada a Los Caprichos (sala 12) se exhiben los 80 grabados que forman la serie. En éstos,
Goya denuncia los vicios humanos tratando de advertir sobre los malos comportamientos y la necesidad de
una formación basada en la educación y el conocimiento, enlazando así con las ideas de la Ilustración.

Goya revisa la sociedad española con una visión crítica, irónica y moralizante. Así se puede comprobar
en el capricho nº 25 "Se Quebró el Cántaro", donde denuncia la violencia en la educación de los niños.

En muchos de estos grabados destacan temas como la superstición, la ignorancia o la vanidad, junto al abuso
de poder por parte de los poderosos, con ataques despiadados a la nobleza y al clero. Algo que puede comprobarse
en el capricho número 42 "Tú Que no Puedes", donde hace una reflexión sobre las desigualdades sociales.

Goya denuncia así los grandes males que provocaban, en su tiempo, la involución y el atraso en los que
se encontraba España.

Los desastres de la guerra (sala 13) es una serie formada por 82 grabados realizados entre 1810 y 1815. En
ellos Goya reflexiona sobre las atrocidades cometidas en la Guerra de Independencia Española frente a la
Francia de Napoleón. Muestran el horror de todo conflicto bélico y advierten del peligro que supone la lucha
entre seres humanos, pues lleva a su destrucción.

Singulares son los grabados en los que plasma la valerosa participación de la mujer durante la lucha, como
se puede ver en los desastres nº 5 "Y son fieras" y nº 7 "Que Valor".

Los Disparates o Proverbios (1815-1823) son estampas de difícil interpretación, muy cercanas al mundo
de los sueños y las pesadillas. Muestran inquietantes visiones oníricas, que podrían ser una crítica a las
instituciones del Antiguo Régimen, plasmadas en escenas nocturnas y grotescas.

Goya: Que valor Goya: Modo de volar (serie Disparates)



LAS PRIMERAS PINTURAS DE ANDRÉS GARCÍA IBÁÑEZ (SALA 14)

El jardín de las bacantes de Ibáñez
Este cuadro, claramente influenciado

por Las Meninas de Velázquez, representa
un momento en el taller del pintor. Un
instante en el que el artista, rodeado de
todas las jóvenes que en algún momento
habían posado para él como modelos, está
pintando el cuadro La infancia de Baco;
obra que se refleja en el espejo que hay
tras el pintor.

Además del reflejo de La infancia de
Baco, en este particular jardín también
incluiría Ibáñez otros cuadros de su
producción, como es el caso del retrato
María que también se exhibe en esta sala.

En el centro de esta sala se exponen
algunas esculturas de Pedro Gilabert
(Arboleas (Almería), 1915-2008), un
singular escultor autodidacta de intenso
periplo vital: con 15años sale de su querida
Almería para vivir en Cataluña; participó
en la Guerra Civil; estuvo preso en un
campo de concentración; emigró a Francia
y Argentina; y, ya en los años sesenta,
vuelve a su tierra natal, donde inicia su
proceso creativo, la talla en madera,
preferentemente de olivo, durante las
largas noches de invierno.

Su obra, recrea un imaginario singular de criaturas primitivas, ingenuas y de gran riqueza expresiva. Su
trayectoria artística y personal fue reconocida en vida del artista, siendo nombrado Hijo Predilecto de su
pueblo (Arboleas) y concediéndosele la Medalla de Plata de la Junta de Andalucía en 1989.

Actualmente gran parte de su obra permanece expuesta en el Museo Pedro Gilabert, ubicado en su
localidad natal, Arboleas.



La infancia de Baco, o Los baquillos, de Ibáñez

Este cuadro es una de las obras de juventud más importantes de Andrés García Ibáñez. En ésta, ante
un cortijo andaluz de paredes blancas, sitúa a un grupo de jóvenes que se disponen alrededor del dios Baco,
sentado en el centro de la composición. El pintor aparece en un segundo plano, apoyado en la pared del
cortijo y con un botijo en sus manos. La escena, como se desprende por la intensa luz que la baña, se desarrolla
en verano.



SALA BEETHOVEN (SALA 16)

En esta sala se expone una selección de la serie "Del Corazón al Corazón", conjunto de cuadros que
Andrés G. Ibáñez dedicó a la obra de Beethoven. Cada uno de los cuadros aquí expuestos está inspirado
en una composición del gran músico alemán.

El destino de Ibáñez (Sinfonía N. 5 en DO menor, Op. 67)
En esa obra, protagonizada por el propio pintor, asistimos al ciclo completo de la catarsis, la lucha y el

destino. En ella quedan reflejadas las inquietudes del artista respecto a su futuro y las personas que han
influido decisivamente en su universo personal: Goya, Beethoven, su abuelo Pepe -figuras todas reunidas
en el espacio dorado de la derecha- y su madre, quien porta un lienzo.

El Alto Almanzora desde Serón, de Ibáñez (Sinfonía N. 6, 'Pastoral', en FA mayor. Op. 68. Quinto movimiento. Alegretto)
Este es un paisaje de gran formato donde la naturaleza y lo urbano se funden armónicamente.



Hasta aquí llega nuestra visita y nuestro trabajo.
Recuerda que para más información sobre el Museo puedes visitar nuestra página web

www.museocasaibanez.org.




