
Adelina Moya Valgañón

Isabel Baquedano.
Una vida dedicada a la pintura



2

No están permitidos el uso y la reproducción de las imágenes salvo autorización expresa por parte de  
los propietarios de las fotografías y/o de los derechos de autor de las obras.

© de los textos: Bilboko Arte Ederren Museoa-Museo de Bellas Artes de Bilbao, 2020

Créditos fotográficos

© Archivo Isabel Baquedano: figs. 2, 3, 4, 5, 6, 7, 8, 12, 13, 17.
© Joaquín Cortés: figs. portada, 9, 15, 16, 19, 21, 22, 23.
© José Luis Larrión: figs. 18, 20.
© Juantxo Egaña: figs. 1, 10, 11, 16, 24, 25, 26.
© Museo de Navarra, Pamplona: fig. 14.

Este texto se publica bajo licencia Creative Commons del tipo reconocimiento–no comercial–sin obra derivada 
(by-nc-nd) 4.0 international. Puede, por tanto, ser distribuido, copiado y reproducido (sin alteraciones en su 
contenido), siempre con fines docentes o de investigación, y reconociendo su autoría y procedencia. 
No está permitido su uso comercial. Las condiciones de esta licencia pueden consultarse en: 
https://creativecommons.org/licenses/by-nc-nd/4.0/deed.es

Texto original publicado en el catálogo de la exposición Isabel Baquedano. De la belleza y lo sagrado, 
celebrada en el Museo de Bellas Artes de Bilbao (29 de octubre de 2019-20 de abril de 2020).

Con el patrocinio de:



3

«Yo creo que todo arte verdadero es clásico [...] ha escrito Proust,  
pero las leyes del espíritu permiten raramente que sea, cuando aparece, reconocido como tal.» 

Eric Karpeles. Paintings in Proust : a visual companion to «In Search of Lost Time». London : Thames & Hudson, 2008

«Dejar algo sin color es dejarlo sin la impronta del hombre, abandonado a la acción  
de los elementos, dejarlo sin dueño. La pintura, por tanto, es la impronta del hombre,  

huella y señal de su paso por el mundo, marca, además de ser conjuro, evocación, hechizo.»
María Zambrano. «Algunos lugares de la pintura : el color» en

María Zambrano : obras completas : tomo 2. Barcelona : Galaxia Gutenberg, 2019

«Daba la sensación de que tenía dentro un volcán, pero hacia fuera lo controlaba.»
Gentz del Valle, alumna de Isabel Baquedano hacia 1972, conversación de mayo de 2019

«El destino de Isabel fue la pintura.» 
Juan José Aquerreta, conversación de marzo de 2019

Comienzo con esta última cita de Juanjo Aquerreta, pintor navarro como Isabel Baquedano. Porque he 
mirado mucho el pequeño cuadro que representa una inconfundible, pero extraña Anunciación; un 
precioso acrílico con el que convivo desde 1996. 

Cada día, desde que intento entrar en su mundo, veo en él algo que antes no había visto. Hoy mi mirada se 
ha detenido en la imagen del personaje que se supone ángel, un ángel sin alas, cuya túnica se confunde con 
la cortina que parece ir a descorrer. Siempre supe, porque ella misma me lo dijo, que la pintura de Isabel es 
autobiográfica, pero de ahí a deducir, como hoy he pensado, que ese personaje que se funde con la cortina 
(como un introductor de escena) señala no el cielo, sino, en todo caso, la tierra, e, intentando precisar más 
tal vez, la pintura (ese espacio en profundidad creado por tres franjas de distintos verdes). Es decir, tal vez 
señale al tiempo el mundo terrenal, con sus pasiones, y entre ellas, la pintura; a la que Isabel Baquedano 
dedicó su vida, y con la que se hizo a sí misma, una pintora respetadísima, admirada, y una maestra exce-
lente, por lo que nos han contado sus alumnas y alumnos.
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Anunciación, 1995 
Acrílico sobre lienzo. 35 x 36 cm 

Colección particular
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De manera que considero un privilegio poder hablar, poder trabajar sobre esta artista, porque me interesa 
mucho su obra. Tal vez, toda su trayectoria, en la que destacaría la que he podido ver más directamente: los 
años setenta y comienzos de los ochenta, y no en menor medida, la de los últimos decenios.

Aunque la conocí en alguna exposición en Madrid y Pamplona, fue en la exposición de galería Dieciséis de 
San Sebastián de 1996 donde estaba la pintura. Una Anunciación estructurada en verticales y horizontales, 
a base de rojos, verdes y otro color más difícil de definir, marrón encendido; una imagen de virgen arrodilla-
da, con las manos en posición devota, de aceptar lo que viene, vista en posición frontal, pero sin mostrar su 
rostro, que por eso mismo imagino turbado..., pero al otro lado de ese pequeño teatrillo, cortina, paisaje o 
telón de fondo que la encuadra, está el muchacho, oficiante, cuyo otro brazo destaca claramente del fondo. 
Este muchacho tiene que ser el ángel, he pensado siempre... Ay, pero su mano, como dije antes, no señala 
hacia arriba, de donde debería venir la decisión divina; se dirige, señala claramente hacia abajo, al mundo 
terrenal, o incluso a la propia pintura, que está tan presente en la realización del lienzo como tema en sí 
mismo. Entonces he comprendido, tal vez por esto siempre había pensado que esta pintura tenía algo, mu-
cho, de autobiográfica, al tiempo que me evoca alguna figura de Piero della Francesca en los frescos de su 
Leyenda de la Santa Cruz que tan bien explicó Ginzburg en su Pesquisa sobre Piero1.

Hace apenas un año que Isabel Baquedano se ha ido y, como ocurre con otras u otros artistas que no buscan 
especialmente la fama, será a partir de su desaparición cuando lleguemos a conocer más y mejor su obra, 
salvo en el privilegiado mundo de sus familiares y amigos. Aunque no sea posible todavía situarla en el 
lugar que verdaderamente le corresponde, por ser tan reciente su desaparición, pues precisa distancia y 
una investigación más extensa, comparto la idea de que urge reconocer su pintura en profundidad y ponerla 
en valor, ya que se trata de una artista de talento y larga trayectoria, que pertenecía por entero al siglo XX, 
ya que nació en 1929, pero que continuó realizando obras de gran emoción entre el final del siglo pasado y 
primeros decenios del XXI.

Hablamos de una pintora longeva, nacida en el pueblo navarro de Mendavia, el día 6 de abril de 19292 y 
fallecida en Madrid el día 6 de junio de 2018.

La vida de Isabel Baquedano transcurrió entre dos ciudades, Madrid y Pamplona, aunque realizó sus prime-
ros estudios en la Escuela de Artes y Oficios de Zaragoza, antes de completar su formación en la Escuela de 
Bellas Artes de San Fernando, entre 1951 y 1957. Cuantos la conocieron bien admiten, como ya se dijo, que 
dedicó su vida a la pintura; no quiere decir esto que sus amigos y familiares no fuesen parte inseparable 
de su proyecto vital. Pero también dedicó muchos años a la enseñanza, ya que no pertenecía a una familia 
adinerada, sino, como ella decía, «corriente», que pasó por momentos difíciles.

El padre de Isabel Baquedano murió de neumonía en 1938, dejando viuda con tres hijos en plena Guerra Ci-
vil. Anteriormente, se había arruinado con una industria de conservas en Mendavia, y por ello se habían tras-
ladado a Zaragoza, trabajando en la industria farmacéutica de su hermano. La madre de Isabel Baquedano, 
a quien admiraba, Irene Elvira, estudió magisterio de mayor, pero no llegó a ejercer. Al parecer, el hermano 
de su padre, que era empresario, y una tía de Mendavia les ayudaron. En Zaragoza Isabel se formó en un 
colegio de monjas. En un pequeño óleo sobre tabla se ve a una niña mayor con otra menor que imagino se 

1 Carlo Ginzburg. Pesquisa sobre Piero. Barcelona : Muchnik, 1984.
2 Así me lo comentó Arancha Cantos Baquedano.
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trata de Isabel y su hermana (se llevaban casi 10 años), con uniforme, bien cuidadas por dos monjas y dis-
frutando de los caballitos de feria; posible realización posterior, en el recuerdo ya, residiendo en Madrid3.

Pese a haber sido reconocida ya en los años setenta como fundadora o alma de la Escuela de Pamplona, 
y aunque desde los primeros sesenta fue muy valorada por críticos de renombre como veremos, lo cierto 
es que no se han realizado trabajos monográficos sobre su obra ni sobre su trayectoria, más allá de la 
extensión habitual de los catálogos de exposiciones individuales, aunque hay que citar que recientemente 
Javier Viar le dedicó un extenso texto en su Historia del arte vasco4.

Por esta carencia de investigaciones, en gran parte, es dificilísimo ordenar, encontrar un modo de mostrar 
el sentido de su pintura, que sin duda lo tiene, ya que nunca quiso aferrarse a una manera reconocible 
como «Baquedano»: disfrutaba, según sus palabras, «dinamitando» la firma que demandaba y demanda 
el mercado. Toda su trayectoria fue un continuo cambio, una búsqueda, en función de sus motivaciones y 
de su elaboración mental sobre el concepto de pintura, en la que el sentimiento siempre era el punto de 
partida.

El trabajo de Isabel suponía variaciones y vacilaciones infinitas. No solamente dejó de firmar, también 
dejó de fechar su obra muy pronto. Una actitud que no es casual, porque de un modo u otro la asumieron 
muchos artistas de su tiempo, comprometidos con una idea antielitista del arte, ya fuese trabajando en 
grupo, ya usando herramientas distanciadoras, como la imagen fotográfica o la computadora, y en el caso 
de Isabel, además, realizando un realismo que «comenzaba por cualquiera nuestras 24 horas del día», 
según Juan Antonio Aguirre5.

¿Por qué, si no fuera así, se lamentaba en 1969 de que los pintores de su tiempo apenas habían hecho 
nada más que copiarse unos a otros sin darse cuenta?, ¿que desde Tapies y Millares en los años cincuenta 
no se había hecho nada en España? Porque buscaba, arriesgaba, intentaba hacer algo más, que abriese 
caminos desde su compromiso con el arte y la vida, pero también desde su propia singularidad6. Para esta 
aproximación a la artista he contado con la aportación de familiares y amigos en conversaciones sucesi-
vas. Debo citar especialmente a su sobrina Arancha Cantos Baquedano, a Ángel Bados, Elena Blasco, Al-
fredo Alcaín, Mari Puri Herrero, Juanjo Aquerreta, Xabier Morrás, Luis Gordillo, Gentz del Valle, así como 
a la familia Andonegui, especialmente a Mariola, buenos amigos y coleccionistas de su obra. También 
con las opiniones de su galerista actual, Manolo Cuevas e hija. Todos han aportado ideas y compartido 
datos para este intento de estudio sobre su trayectoria artística7. Y me ha sido de gran utilidad el material 
guardado por la artista, que puso a mi disposición su familia en la Biblioteca del Museo de Bellas Artes 
de Bilbao, y que se cita como Archivo Isabel Baquedano. 

3 Tiene una cifra –34– que podría ser, según Ángel Bados, el número de alumna de San Fernando, ya que supone se trata de un ejercicio de 
los muchos que se realizaban en una de las asignaturas; por el lado posterior representa el Palacio de Cristal del Retiro madrileño.

4 Javier Viar. Historia del arte vasco : de la Guerra Civil a nuestros días, 1936-2016. Bilbao : Bilboko Arte Ederren Museoa = Museo de Bellas 
Artes de Bilbao, 2017, t. I.

5 Pretendían que, en lugar de ser la obra un objeto de especulación, se valorase su utilidad social.
6 Miguel Veyrat. «Isabel Baquedano: “Grave momento de crisis de pintura”» en Nuevo Diario, Madrid, 1969, Archivo Isabel Baquedano.
7 Mi agradecimiento a todos los informantes cuyos nombres figuran en el texto. Y la ayuda inestimable y oportuna de Aimar Arriola, así como 

la de Jesús Arpal Moya. He contado también con los buenos servicios del personal de las bibliotecas del Museo de Bellas Artes de Bilbao, 
del Artium de Vitoria y, de un modo muy especial, del MNAC. También he recibido la colaboración del Museo Centro de Arte Reina Sofía de 
Madrid, la Biblioteca Nacional de Cataluña, la Fundación Miró de Barcelona y la Fundació Antoni Tàpies, entre otras.
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Como decía, los críticos que la tomaron en cuenta la valoraron siempre y la han valorado hasta muy recien-
temente, advirtiendo que se trataba de una «perla rara»; de una pintora, como se dice en el argot flamenco, 
muy pura8.

Llama poderosamente la atención su tenacidad, ya que, en función de lo que se exigía a sí misma, pasaba 
por verdaderas dificultades, por situaciones de impotencia y angustia, que, aun no siendo ajenas a la crea-
ción, en su caso eran muy patentes. Sobre estas dificultades han escrito tanto Francisco Calvo Serraller 
como Maya Aguiriano, Iñaki Moreno Ruiz de Eguino, y de ello me hablaron Xabier Morrás y Luis Gordillo: 
borraba una y otra, y otra vez.

Posiblemente cuando Juanjo Aquerreta me decía que «el destino de Isabel fue la pintura» se refería también 
en parte a ese drama, ya que el término destino implica sacrificio. Aunque pudo referirse Aquerreta al mismo 
tiempo a otras renuncias o imposibilidades. 

Llegar a lo máximo con economía de medios, tanto materiales como conceptuales, tenía que ver con lo que 
ambicionaba. Y su modo de ser artista, decía Víctor Nieto en 1963, porque en lugar de copiar las soluciones 
que aportaba la obra de artistas anteriores (por ejemplo, imagino hoy, Braque, Hopper, Hockney), partía de 
ellas para llegar a otros logros o a otros planteamientos, lo que sin duda tuvo que ver con ese aspecto del 
borrado, repetido con cierta tristeza por casi todos los que compartieron o conocieron su trabajo. Para Al-
fredo Alcaín, sin embargo, Isabel Baquedano podía ser de una gran inseguridad, pero también de una gran 
seguridad. Y ciertamente la artista repetía con frecuencia que pensaba mucho lo que quería lograr antes de 
hacerlo.

Pese a tanta destrucción como se nos refiere, Isabel Baquedano dejó una obra extensa. No dejó de pintar 
cuando recién salida de San Fernando se esforzaba impartiendo la asignatura de Dibujo y Modelado en 
Artes y Oficios de Pamplona, ya que le gustaba madrugar para pintar; ni cuando, afectada por motivos per-
sonales, sufrió una crisis que dificultaba la realización de su pintura y que la alejaría definitivamente de la 
enseñanza en 1988. Como ya dije, continuó pintando hasta el final de sus días. Con el deseo de hacer una 
pintura verdadera, en contacto con el pasado del arte al tiempo que con el presente, tanto en lo relacionado 
con las imágenes, que podía tomar de los más diversos lugares (de la revista Hola, de la tradición artística 
o de fotografías íntimas), como en lo relacionado con la tecnología, cuyos colores integraba porque le inte-
resaban9.

Se puede reconocer una evolución de su obra en la que las etapas iniciales se iban sucediendo muy rápi-
damente entre los años sesenta y setenta, en correlación con el fluir de las tendencias, entre el postinfor-
malismo y la nueva figuración, con serias incursiones en los realismos. En el transcurso de un tiempo, su 
tiempo, muy marcado social, política y culturalmente por la dictadura franquista; desde antes de su salida 
de la Escuela de Bellas Artes de San Fernando hasta los primeros tiempos de la democracia.

Y sin embargo, junto con esta linealidad que ella misma mostraba como evolución de su obra en las expo-
siciones individuales al comienzo, existe lo que podemos llamar una circularidad, que pone en relación sus 

8 Como, por ejemplo, lo expresa la siguiente cita de Morán: «Isabel Baquedano y Juan José Aquerreta poseen una obra que es difícil que algún 
día coquetee con las modas. Sus caminos pertenecen a parcelas afortunadamente marginales, por las que habrá que volver para rescatar 
nombres estelares. Nombres de pintura». Véase Juan Carlos Morán. «Isabel Baquedano : la pintura restada» en Arte y Parte, Santander, n.º 3, 
junio-julio de 1996, pp. 47-49.

9 Hay pruebas pintadas sobre fotocopias de su propia pintura, entretejiendo imagen material e imagen virtual. Emilio Cuevas me habló de 
que ella prefería muchas veces los colores que salían en estas fotocopias. El resultado que puede verse es interesante, aunque opuesto 
radicalmente al logrado por otros pintores cercanos a ella como Luis Gordillo. Más cercano tal vez a algunas elaboraciones de Darío Villalba.
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temas, no solamente religiosos, entre sus primeros dibujos y los años finales de su trayectoria, particular-
mente en los trabajos de mediados-finales de los noventa y los primeros diez años del siglo XXI, cuando 
gran parte de su obra interpreta, reinventa, altera, los temas del Antiguo y Nuevo Testamento representados 
por la gran pintura occidental, en los que ella misma se incluye a veces como sujeto y objeto. Sin dejar de 
tratar, al mismo tiempo, otros temas habituales en la «tradición moderna», como escenas circenses (de las 
que tal vez podemos encontrar también precedente en algún dibujo de comienzos de los años cincuenta) o 
de cotidianidad, donde aparece como leitmotiv la figurita de un mono, elemento simbólico, que tiene tanto 
que ver con el papel del humor y el juego en el arte moderno.

La dedicación y abundancia de temas religiosos, que en nuestra sociedad se antoja extraña –pese a que 
otros artistas también los han tratado y los tratan–, nos obliga a mirar detenidamente su pintura, a descon-
fiar de nuestros prejuicios y perplejidad. Porque se trata de una obra, si bien desigual y frecuentemente de 
reducido tamaño, interesante, bellísima en muchos momentos, de una artista que insistía en un término, 
allá por los sesenta y setenta, de esa palabra hoy tan desprestigiada: ser auténtica. Ni que decir tiene, los 
críticos ya lo supieron ver10. Porque evidentemente esta obra es el resultado de una fuerte implicación, de 
un esfuerzo que podríamos valorar como incomprensible, si prescindimos de muchos datos. El fundamental, 
que se trataba de una mujer muy religiosa, al tiempo que anárquica y anacrónica; de una artista en toda su 
complejidad vital11. Es pintura, sin duda, realizada por alguien que, al mismo tiempo que vivió una extraordi-
naria religiosidad, según sus propias palabras, se saltó las normas tanto vital como artísticamente cuando 
le vino en gana.

Como decía, en la trayectoria de Isabel Baquedano existe una evolución con cierta linealidad hasta los años 
setenta-ochenta, y a partir de ahí, un abanico abierto a lo inesperado que pasa por un crítico momento de 
su vida.

Por otra parte, percibimos diferencias en su pintura, entre una obra, digamos, más expresionista y una pin-
tura predominantemente constructiva o geométrica. Los dos aspectos que –como veremos– se reunían en 
su obra desde siempre.

Cuando comenté a Alfredo Alcaín –buen coleccionista de la obra de Isabel a lo largo del tiempo y con quien 
compartió muchas exposiciones colectivas hasta los años setenta– la abundancia y para mí especial interés 
de sus autorretratos de espaldas, respondió con sonrisa cómplice que posiblemente estos autorretratos 
tenían que ver con el juego de ocultación que ella tanto amaba. Y cuando escribí a su amiga Elena Blasco –
tras larga conversación– que yo veía a Isabel Baquedano nadando entre dos aguas, Elena me habló de cómo 
esa división le había afectado a su vida, al tener que elegir ser pintora en soledad, pero también viviendo 
entre dos ciudades, y tal vez entre dos referentes, que de modo distinto formaron parte esencial de su vida.

De esa soledad habla a menudo su pintura, quizás especialmente el bodegón de mesa puesta para una sola 
persona, de la colección del Museo de Bellas Artes de Bilbao, que tiene algo de la austeridad conventual de 
Zurbarán, o de la sencillez metafísica de Morandi; de modo más explícito, Estación de autobuses, en ciertos 
aspectos relacionable con el realismo de Hopper al narrar un suceso cotidiano, pero solo en parte, ya que 

10 Véanse Juan Carlos Morán, art. cit.; Francisco Calvo Serraller. «Apariciones» en Isabel Baquedano. [Cat. exp.]. San Sebastián : Galería 
Dieciséis, 1996; Juan José Aquerreta. «El viaje de Isabel» en Isabel Baquedano. [Cat. exp.]. Bilbao : Galería Colón XVI, 1998; Raúl Eguizábal. 
«Isabel Baquedano : el testamento de la pintura» en Isabel Baquedano : pinturas recientes. Madrid : Galería Estampa, 2005.

11 Anacrónica, es decir, heredera del novecento, en el sentido de los anacrónicos italianos, de los prerrafaelitas.
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en absoluto se trata de una mirada desde el exterior; o el óleo de la mujer de espaldas que, sentada en la 
cama, mira o espera, no se puede saber ni qué ni dónde.

En otro sentido, como soledad en positivo, el autorretrato de Isabel de espaldas contemplando, sintiendo el 
paisaje, y detrás de ella su tazón de desayuno, su mesa camilla, que habla al espectador, tal vez, de lo que 
la poeta Begoña Abad escribe como estar en la propia compañía12.

También encontramos en la pintura de Isabel Baquedano sensación de plenitud, de vivir intensamente, 
compartiendo arte y vida, en la serie que realizó sobre su viaje a Grecia en 1979 con Rafael Huerta y sus 
amigos, el matrimonio Andonegui. Y la sensación de sosiego-desasosiego espiritual de sus series sobre la 
Anunciación o Adán y Eva; el candor de las escenas de la infancia de Jesús dando sus primeros pasos, que 
me recordaron un tema de La Roldana13. Y el dramatismo, ya en la última época de su vida, de la serie sobre 
el milagro de la visita salvadora de la Virgen cuando Isabel Baquedano padeció una grave enfermedad, 
verdaderamente conmovedora, semejante en cierto modo a los exvotos populares.

Asombran sus realizaciones sobre el tema de la Crucifixión, en las que la tradición de la pintura y lo popular 
se funden de modo asombroso. Pero también la gracia ligera, exquisita, de sus equilibristas y camareros.  

Isabel Baquedano, mujer artista de los pies a la cabeza, luchó toda su vida por realizar y realizarse en la pin-
tura. Una pintura que fuese algo verdadero, real mejor que realista. No se adscribió, sino temporalmente, a 
otra escuela que no fuese la que defendiera el arte figurativo comprometido con lo cotidiano. Quería que su 
pintura fuese entendida por todos, así lo afirmaba en 1966, posando ante uno de sus collages más logrados, 
Rugby. En su cerebro cabía toda la historia del arte, pero también cualquier imagen vulgar, fuese de publi-
cidad, cómic, revistas «de peluquería», porque era una artista de su tiempo. Dedicó su vida a la pintura y en 
ella volcó su proyecto vital, como puede comprobarse analizando su trayectoria. En ella se fue construyendo 
como mujer artista, hasta que le llegó la muerte, casi con noventa años, tras realizar una obra regida por el 
sentimiento, tanto como por el análisis, y tal vez por necesidad, muy autobiográfica, como es evidente, una 
subjetividad que lo moderno (recordemos a Proust, que ella amaba) puso en un plano destacado, como lo ha 
sido la de tantos, y especialmente de tantas artistas, comenzando por citar a Berthe Morisot, de quien Paul 
Valéry decía que su pintura era «un diario visual».

Sobre sus inicios y consolidación como pintora
Los dos lienzos que conservó de sus estudios en Bellas Artes de San Fernando, ejercicios de desnudo y 
ropaje, supongo, muestran la solidez de su saber. Y se aprecia algún aspecto que volverá a sus obras de un 
modo más personal o más sintético: una dicotomía entre el natural, representado en la modelo desnuda, y el 
artificio del arte, que en estos es el maniquí vestido de suntuosos ropajes, pruebas de ser capaz de resolver 
la representación. No sabemos si estos ejercicios tienen que ver directamente con la beca de 5.000 pesetas 
obtenida en cuarto curso de Colorido y Composición, premio concedido por la Fundación Carmen del Río. 
Pero podrían serlo. Se contrapone de modo expresivo la encarnadura, la mirada y la sonrisa natural de una 

12 Begoña Abad dice textualmente: «He cambiado radicalmente de vida / antes vivía con tu soledad / ahora vivo con mi compañía» en Diez años 
de sol y edad : (antología 2006-2016). Zaragoza : Pregunta, 2016.

13 Escultora de Cámara de Carlos II, destacó sobre todo por sus terracotas y relieves, uno de los cuales representa el momento en que la Virgen y 
San José colaboran expectantes a los primeros pasos de su hijo.
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modelo desnuda, con el inquietante aspecto de la maniquí, su mirada vidriosa y su sensación inerte, pese al 
brillante colorido de sus ropajes. 

Para una vocación tan clara como la suya, Madrid tenía posibilidades que en Zaragoza le estaban vedadas. 
Largas horas de consulta de libros en la biblioteca de San Fernando, recurrentes visitas al Museo del Pra-
do –donde acudía a realizar copias, entre otras, de Rubens y Velázquez, con el carné obtenido en 1951–, 
exposiciones de galerías y salas institucionales, o la conversación con amigos y amigas artistas que, como 
ella misma, querían dedicarse a la pintura, al arte o a la crítica de arte.

Pese a esto, recién terminados los estudios de Madrid, dejó –tuvo que dejar, seguramente– el lugar donde 
se había creado su ambiente, que le ofrecía mayor interés para su desarrollo posterior, por la entonces muy 
provinciana ciudad de Pamplona, adonde se trasladó a vivir con su madre, dejando a su hermana interna en 
un colegio de monjas.

Todos los currículums de Isabel Baquedano, tan olvidadiza o indiferente para otras fechas, registran escru-
pulosamente que, al finalizar sus estudios en 1957, sacó una plaza por oposición en la Escuela de Artes y 
Oficios de Pamplona.

La plaza, sin duda, le permitiría contribuir a las cargas familiares, ya que su madre, viuda desde muy joven, 
había realizado el esfuerzo de ir a vivir a Madrid para que pudiese estudiar en la Escuela Superior de Bellas 
Artes de San Fernando.

Varios dibujos se conservan precisamente de aquel tiempo inicial, fechados en Zaragoza en 1952, o fecha-
dos sin más en 1951. Unos son apuntes del natural, ejercicios rápidos; otros, de tema religioso, llevan la 

Flores y casa en una ventana, 1963 
En la actualidad, tras ser modificada 
por la artista, en el Museo de Bellas 
Artes de Bilbao

El fuego, 1963 
En paradero desconocido
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impronta de haber mirado intensamente dibujos de los grandes maestros, que sin duda estudiaba ya con 
detenimiento. Isabel Baquedano, según Aquerreta, estudiaba mucha historia del arte. Era, según este, don-
de sacaba sus mejores notas. A Mariola Andonegui, hija de Mercedes Navarro, una amiga íntima de Isabel, 
también le había contado que en la biblioteca de San Fernando pasaba horas consultando libros.

Pero como decía, dejó Madrid muy pronto, en 1957, para irse a ejercer su plaza de Dibujo y Modelado en 
Pamplona. Xabier Morrás (alumno y amigo de los primeros años) recuerda la inyección de energía y mo-
dernidad que supuso para él la entrada de esta artista como profesora en su vetusta –«casposa», según 
él– Escuela de Artes y Oficios de Pamplona; lloró cuando supo que había muerto, porque recordaba cuánto 
le debía.

Era el tiempo de la dictadura franquista, cuando España deseaba abrirse a Europa, y el propio régimen 
facilitaba que ciertos movimientos de vanguardia como el informalista El Paso, surgido en 1957, fuesen 
conocidos fuera de España. Había surgido un poco antes otro grupo abstracto de signo opuesto, antisubje-
tivo y geométrico, el Equipo 57. Y también, en otra dirección realista, comenzaba a exponer en Madrid un 
muchacho salido de San Fernando en 1955, Antonio López, que causaría un gran impacto entre los jóvenes 
como Alfredo Alcaín o Isabel Baquedano, con su exposición del Ateneo de 1957, presentado por Joaquín 
de la Puente. Nada menos que Antonio López, que sería después principal representante y mentor de un 
realismo con elementos mágicos, surreales, identificado posteriormente como realismo español, con todo lo 
que eso significa como rareza o anacronismo, pero también como excelencia.

A partir de su relación como alumno, Xabier Morrás mantuvo durante unos años mucha amistad con Isabel 
Baquedano, participando en exposiciones conjuntas y en otros aspectos importantes para la cultura de 
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Navarra de los que hablaremos. Afirmaba recientemente, con verdadero entusiasmo, que ella supuso una 
transformación radical en la manera y actitud con que planteaba su enseñanza. En lugar de poner, como otros 
profesores, un modelo de escayola y observar de modo distante cómo lo dibujaban los alumnos, enseñaba 
«en acción», dibujando ella misma al tiempo, enseñándoles así a encajar. Y sus enseñanzas no terminaban 
en el aula, donde, por ejemplo, podía hablarles de Matisse, sino que veía los trabajos que ellos hacían por 
su cuenta –imitando, en el caso de Morrás, el modo de trabajar la materia de Tàpies, o del entonces admira-
dísimo Millares–, animándoles a que se atreviesen a todo. Siempre les hacía ver que podían más de lo que 
creían, al tiempo que no mostraba ningún desencanto si no alcanzaban lo propuesto. Era tan respetuosa, 
según su testimonio, que desdibujaba las diferencias entre maestra y alumnos, con bastantes de los cuales 
continuó relacionándose durante un tiempo, e incluso hasta casi su fallecimiento, ya que seguían compar-
tiendo intereses pictóricos, como es el caso de Aquerreta, con quien se veía asiduamente en Pamplona y 
cuando este invitaba a Antonio López a dar un curso en la Universidad de Navarra, vinculada al Opus Dei.

De tal manera se creó un prestigio Isabel Baquedano que en 1970 José Moreno Galbán la mencionaba en la 
revista Triunfo como el alma de la Escuela de Pamplona: un grupo de pintores que eran figurativos y diferen-
tes, tal vez más intimistas y urbanos, que los de otros lugares de España, como Valencia y Madrid. Se men-
cionaba como componentes al citado Juanjo Aquerreta, Pedro Osés –cuya serie realizada conjuntamente 
con Aquerreta y apodada «Mayo del 68» causó un gran asombro–, Xabier Morrás –que, regresado de Ingla-
terra, impresionaba con su serie de pinturas-relieve de tema londinense–, Pedro Salaberri, Pello Azqueta...

Abundando en esta idea de la aportación de Isabel Baquedano a sus alumnos, viene a cuento la cita de 
Juan José Aquerreta en el catálogo Realidade/Realismos (donde Isabel Baquedano no expuso) que decía 
lo siguiente: «A los diecinueve años tuve la suerte de hacer una amiga, Isabel Baquedano, y a ella le debo, 
entre otras muchas cosas, el haber conocido a Piero della Francesca, y el carácter positivo de la imperso-
nalidad, en la pintura antigua»14. Una definición que a Gentz del Valle, otra alumna de Isabel más tardía, le 
pareció perfecta. Pero Aquerreta, a diferencia de Morrás, no me habló de Isabel como profesora, sino como 
artista. Como la artista entregada por entero a su realización plástica, pero que anteponía la amistad o a 
las personas.

Desde el comienzo de los años sesenta, su pintura trasluce aspectos de las tendencias del momento, al 
tiempo que se afirma en una búsqueda personal, subjetiva. Desde tentativas que se aproximan brevemente 
al poscubismo cercano a la Escuela de Madrid, pasando enseguida a interesarse por el bodegón con un 
trabajo de la materia muy elaborado, con aspectos tomados del informalismo declinante que se insertan 
en su obra, en la que muy pronto la nueva figuración se va abriendo camino. Un expresionismo cercano al 
pintor Barjola, ya en el año 64, es previo a otra etapa de realismo social a mediados de los sesenta, a veces 
trabajado con fragmentos de collage deliberadamente pop.

España estaba iniciando sus planes de desarrollo promocionada por los Estados Unidos, que consolidaban 
su american way of life, el cine ofrecía los modelos de belleza de un Hollywood lejano, pero deseable... de 
rubias con descapotable y héroes con pistola.

Posteriormente, hacia 1968-1969, una tentativa intermedia entre pop art y nuevo realismo suponía un corte, 
un enfriamiento radical de su pintura respecto a los elementos subjetivos de su etapa social, ya que en 
lugar de introducir la publicidad como collage, en contrapunto con el humilde mundo representado como lo 
real en aquella España gris, tomaba como tema central, o modelo, aquellos objetos publicitados: lavadoras, 

14 Realidade = Realismos : una forma de mirar. [Cat. exp.]. Santiago de Compostela : Auditorio de Galicia, 1997, p. 49.
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lavavajillas, neveras, televisores... como veremos, con un formalismo objetivo y distanciado, donde el color 
ya no es el color de la materia pictórica, sino el de los producidos por nuevas técnicas de reproducción, como 
el cartel.

En este sexenio, la artista participó en numerosas exposiciones colectivas e individuales, recibiendo su-
cesivos premios: en 1960, medalla de oro en la exposición Encuentros Bayona-Pamplona; en 1963, premio 
de adquisición de obra con el óleo El fuego en la exposición con el mismo nombre; en 1964 obtuvo el más 
importante, ya que era premio de la crítica, en el III Salón Femenino de Arte Actual de Barcelona: premio 
único de la crítica dotado con 15.000 pesetas15.

También a través de prensa conocemos algo sobre sus exposiciones individuales. En 1961 el escritor Vila 
San-Juan hablaba de Isabel Baquedano como profesora superdotada varias veces premiada y no suficien-
temente reconocida; al finalizar, añadía algo que recuerda la crítica paternalista, reiterada al menos desde 
Leonardo da Vinci al tratar sobre Sofonisba Anguisola, y que nos permite reflexionar sobre la situación de la 
mujer artista en España: «Isabel Baquedano nos afianza nuevamente en la creencia de que cuando una mujer 
entra victoriosamente en el campo del arte, se sitúa con todo decoro a la altura del hombre, sin demérito 
alguno»16.

15 «Arte y artistas : Isabel Baquedano premio de la crítica», prensa de Barcelona (fuente no identificada), 25 de octubre de 1964, Archivo Isabel 
Baquedano. 

16 «Pasarse al enemigo» en La Vanguardia Española, 21 de septiembre de 1961, Archivo Isabel Baquedano.

Peces, 1963 
En paradero desconocido
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Lamentablemente, apenas sabemos nada de estas primeras obras –como nos sucede con otras etapas 
de este decenio–, que solo conozco por reproducciones no muy buenas: un bodegón y una maternidad, de 
innegable influencia poscubista.

Pero su evolución parece rapidísima, posiblemente por aquella «necesidad de encontrar soluciones nuevas 
en cada obra», que diría Víctor Nieto Alcaide con motivo de su exposición de la galería Atril en 1963. Durante 
los días 5 al 20 de marzo, Isabel Baquedano tuvo en la sala Atril su primera individual en Madrid, donde 
estaba su mundo artístico, que nunca abandonó, en un momento en que se hablaba del informalismo como 
obsoleto. Atril era una galería que exponía a jóvenes artistas prometedores. 

Entrevistada sobre la exposición, José Alfaro reproducía las siguientes palabras de Isabel: «La pintura, 
sobre todo en un principio, es un continuo descubrimiento de la obra de los grandes maestros», citando a 
continuación a Georges Braque como el que más le influía, «por ser, tal vez, el pintor más lleno de misterio 
y poesía, con un valor plástico y un dominio de la técnica sorprendente»17. Aspectos, estos últimos, que el 
crítico ensalzaba en la obra de Isabel: «tiene un gran sentido plástico y una técnica depurada».

A juzgar por las numerosas críticas, su exposición no pasó desapercibida. Joaquín de la Puente –que ocu-
paría cargos sucesivos y la subdirección del Museo Español de Arte Contemporáneo, pero que, además, 
había presentado a Antonio López en la exitosa exposición del Ateneo de 1957, y a quien la artista había 
pedido por carta que le hiciese una crítica– también echó mano en su extenso comentario de los prejuicios 
de género, no contra ella en concreto, pero dejando bien sentado que escribir sobre mujeres artistas en la 
España de entonces era una pérdida de tiempo, ya que la función maternal solía anteponerse a su talento 
artístico, con el consiguiente abandono de la pintura; que en el caso de Isabel Baquedano –tal vez porque 
ella le había convencido con sus argumentos, tal vez porque su pintura no le había parecido desdeñable, o 
ambas cosas–, estaba dispuesto a exponerse: «En buena parte de los casos, en los casos en que el talento 
rebosa evidencia, no pasa de ser un lujo innecesario, echar por la borda carreras, esfuerzos, días, meses, 
años, todas las energías dedicadas por la primera juventud a una vocación. Por eso no se puede apostar por 
el futuro de las pintoras españolas que empiezan a darse a valer. Porque, a pesar de sus apariencias, siguen 
decidiendo su destino con la mentalidad de sus respetables y encantadoras tatarabuelas. Madres pintoras 
pocas conocemos por estos andurriales. Es de sentir. A nosotros, y a sus hijos, a dúo, se nos caería la baba 
viéndolas. Admirándolas». Como si correspondiese a la mujer resolver un problema claramente dirigido des-
de el estado nacional-catolicista. Y dándole al tiempo ánimo para llegar a ser, como diría Meret Oppenheim, 
«mujer elevada al cubo»18.

De la Puente analizaba los dos momentos representados en la obra de la pintora, que mostraba su paso del 
más figurativo a otro contiguo a la abstracción, «mostrando la realidad como en un sueño. En el sueño de lo 
pictórico. En el evocador sueño de la plasticidad»19. El hecho de que la propia artista solicitase crítica de su 
exposición –Víctor Nieto Alcaide manifestaba lo mismo cuando escribió en la revista Aulas 63– nos indica 
que estaba totalmente volcada en su trabajo y aprovechaba su presentación en Madrid. Pero también, como 

17 José R. Alfaro. «Isabel Baquedano, una pintora que pone mucha pasión», prensa de Barcelona (fuente no identificada), 12 de marzo de 1963, 
Archivo Isabel Baquedano.

18 Continuaba De la Puente: «Con todo [...] decido vaticinar con catorce redondos pronósticos el porvenir de la muy joven Isabel Baquedano. 
Logran en ella destacable victoria las catorce partidas del recto pintar: inteligencia, sensibilidad, modestia, salud mental, rigor compositivo, 
destreza en ejecución, calidad de materia, emocionada entonación, color cordial, diseño en su punto, visión al día, aplicación intencionada [...] 
dicción precisa y trueque estético de los valores visibles por los estrictamente pictóricos. Solo las “razones” de su sexo [...] podrán desbaratar 
mi decidida apuesta a favor del futuro de Isabel Baquedano». Joaquín de la Puente. «Isabel Baquedano» en Artes : revista quincenal 
informativa, Madrid, n.º 34, 23 de marzo de 1963, pp. 17-18.

19 Ibíd.
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hemos visto, que no era fácil para una mujer artista ser tomada en serio, aunque Isabel Baquedano siempre 
negó que el ser mujer le hubiese perjudicado en absoluto. Solamente en 1992 hablaría en la prensa de 
Pamplona de tenerlo en cuenta para posibles nuevos temas.

Por otro lado, cómo no añadir que la España de Franco supuso un gran retroceso para la emancipación de la 
mujer, controlada a partir de la institución eclesiástica y la Sección Femenina. Porque no conozco este tipo 
de críticas referidas a pintores, que sin duda también en muchas ocasiones tuvieron y tienen que abandonar. 
Lo más injusto en estos casos, como ya decía sor Juana Inés de la Cruz, es que se culpase a las mujeres de 
ser aquello a lo que el sistema las reducía.

Pero en la crítica de José Alfaro vemos un tipo de afirmaciones que en su caso revisten mayor desdén, no 
para con Isabel Baquedano, a la que se pone como contrapunto: «Isabel Baquedano es una de las grandes 
pintoras del momento actual. No tiene ningún punto en común con las mujeres de hace unos años que se 
dedicaban a la pintura. Eran, qué duda cabe, unas buenas chicas, pero en cuestiones artísticas resultaban 
algo deleznable. Lo mismo les sucedía a las que se dedicaban a la música, que cuando interpretaban a 
Chopin, por ejemplo, sometían al maestro a las más crueles vejaciones. Con los músicos sobre todo se han 
cometido los crímenes más nefandos»20.

Pero en honor a la verdad, estos comentarios de tono paternalista el uno y claramente misógino el otro que, 
como dijimos, no iban dirigidos a la artista, sino como contrapunto laudatorio, no se prodigaron.

En este sentido de menosprecio a la mujer artista me parece bastante significativo que, a propósito del V 
Salón de Marzo de Valencia celebrado en 1964, donde Isabel Baquedano presentó su obra Vendedoras, 
solamente se citase en la crítica de prensa su nombre, como representativo de las mujeres que participaban 
en dicho salón, sin, por otra parte, prestar ninguna atención a su obra ni a la artista21.

No es el caso de Víctor Nieto Alcaide, crítico e historiador del arte, quien sin ambages retóricos de género 
mostró mayor penetración para con la obra en las dos críticas consecutivas que realizó en 1963, ya que a la 
exposición de Atril en Madrid siguió una exposición itinerante compartida con Francisco Cruz, inaugurada 
en Pontevedra dentro de los Festivales de España, con buenas reproducciones y un texto de mayor extensión 
que el dedicado en la revista Aulas 63 a la exposición de Madrid. 

En sus comentarios, le reconocía un lugar, no entre los artistas nuevos, o jóvenes, sino entre los mejores 
artistas del momento.

Valoraba su capacidad para no «copiar» las obras de sus predecesores, como decía que hacían otros, sino 
tomar sus aportaciones para llevarlas a otros logros. También señalaba dos aspectos contrapuestos de su 
pintura, una dualidad que ha recorrido su trayectoria: la suma de una estructura racional, constructiva, y un 
modo de usar el color y la materia como expresión. Pero también la necesidad de buscar algo nuevo en cada 
pintura22.

20 Virginia Woolf en Un cuarto propio recoge críticas misóginas bastante semejantes en lo concerniente a las mujeres y la música. Porque, 
¿a quién se refería Alfaro? ¿O acaso ignoraba la existencia de María Blanchard, Maruja Mallo, Ángeles Santos, Remedios Varo y un largo 
etcétera, muchas de las cuales habían tenido que exiliarse?

21 «El V Salón Internacional de Marzo (Pintura)», prensa local (fuente no identificada). Archivo Isabel Baquedano.
22 «Esta pintura de Isabel Baquedano es una consecuencia y un resultado. Frente a toda conspiración de falsedad ella ha puesto intención escolar 

de crear auténtica pintura, con la sinceridad exclusiva de su expresión, con una imagen plástica de la realidad que intuimos y sentimos. Pues 
toda esta pintura está hecha para adivinarla y sentirla». Víctor Manuel Nieto Alcaide. «Baquedano : una nueva pintora» en Aulas 63, Madrid, 
1963, Archivo Isabel Baquedano;  «La realidad pictórica de Isabel Baquedano» en Publicaciones Españolas. Cuadernos de Arte. Archivo Isabel 
Baquedano.
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Baquedano y los nuevos realismos
A lo largo de este decenio (años sesenta) la transformación de su obra ha sido imparable, relacionada con el 
contexto español en que se encontraba inmersa, progresivamente atento al internacional, donde se imponía 
el pop art sobre las tendencias matéricas e informalistas; aquel movimiento angloamericano surgido como 
reacción al expresionismo abstracto y como llamada de atención a la llegada de la sociedad de consumo, 
que rescataba nuevamente la legitimidad de la pintura figurativa y el retorno del realismo americano.

A comienzos de los años sesenta en España se tiene ya cierta evidencia de la sociedad de consumo, del 
espejismo americano, coexistente con la emigración de la población trabajadora del campo a la ciudad y, 
todavía en los setenta, al extranjero.

Se va a producir también el retorno de la pintura figurativa y del realismo, naturalmente, renovados. Cuando 
todavía en San Sebastián se defendía a brazo partido la abstracción como apertura a la modernidad, en 
1961, en Madrid y también en Valencia y Barcelona, nueva figuración, realismo crítico, realismo social, 
crónica de la realidad eran términos que se iban abriendo paso entre críticos y artistas23. Ya impulsados por 
ideas marxistas o simplemente de izquierda, y porque el ambiente represivo de la dictadura propiciaba un 
arte de denuncia y protesta, que se deseaba claro y rotundo. Uno de los pioneros del realismo crítico sería 
el movimiento de Estampa Popular, que agrupaba a artistas en torno a la idea de un arte reivindicativo y 
accesible económicamente –para lo que se centraban en el grabado–, removedor de conciencias y motiva-
dor de disidencias, orientado por José Ortega, al que se sumaron artistas de toda España. Los grabados en 
madera de Agustín Ibarrola –líder de Estampa Popular de Vizcaya–, con su épica del proletariado vasco y de 
la represión, podían ser adquiridos por precios muy módicos y tuvieron gran difusión. También en Valencia 
surgirá Estampa Popular en 1964, de la mano de los componentes del futuro Equipo Crónica. Artistas como 
Eduardo Arroyo –educado y después exiliado en París–, como Juan Genovés y muchos más realizaban un 
arte necesariamente comprometido que daba nueva vida al realismo, una dirección política atravesada de 
arte nuevo.

Entre 1963 y 1964 la obra de Isabel Baquedano se va transformando tanto en los temas como técnicamen-
te. La nueva figuración, entre 1963 y 1964, se concreta en formas humanas apenas perceptibles que se 
configuran a partir de una amalgama de manchas planas, yuxtapuestas, que evocan al tiempo la pintura 
abstracta. Se insinúan figuras concentradas en el centro del cuadro, o en un lateral, misteriosas, aferradas a 
otros pequeños seres y realizadas en colores sombríos, entre el negro, gris, ocre y violeta. Apenas podemos 
distinguir si están de espaldas o de frente, pero se percibe bien el sentido que expresan, de sufrimiento; 
una breve etapa relacionable también con la obra de Juan Barjola, introductor, posiblemente, del gran pintor 
Francis Bacon24. 

23 También más tarde la generación guipuzcoana de Vicente Ameztoy, Andrés Nagel, José Llanos, etcétera, retomaría, desde el pop, la nueva 
representación.

24 Me baso en reproducciones, en este caso diapositivas en color de Isabel Baquedano, de obras no localizadas que se identifican totalmente con 
las que Juan Antonio Aguirre describe relativas a lo que sitúa como una segunda etapa, a propósito de otra exposición individual celebrada en 
Madrid en 1966, en la galería Círculo 2: «Aquel jugoso naranja, aquel limpio gris que componía melódicamente el cuadro, van transformándose 
en ocres y negros. Aquellas frutas y aquel mantel (pienso que se refiere a los bodegones matéricos de 1963), dan paso a unas figuras 
asustadas y misteriosas. El nuevo sentido constructivo de esta nueva etapa figuracionista es tajante. Los personajes humanos se aprietan en 
una zona central o lateral con forzadas posturas, que habrán de originar una particular tensión. Es innegable que existía conocimiento de la 
obra barjoliana en estas pinturas, pero la influencia que tal conocimiento supusiera no afecta de manera esencial a éstas, sino que tan solo 
deja reminiscencias en cuanto a la base informalista». Juan Antonio Aguirre en Artes : revista quincenal informativa, Madrid, n.º 76, mayo de 
1966, p. 27.
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En cualquier caso, a partir de su participación en el V Salón de Marzo de Valencia realizado en 1964, donde 
se la citó como dije –«Varias firmas femeninas colaboran aprovechadamente en esta muestra: Isabel Ba-
quedano expresa en “vendedoras” su cálido aprovechamiento del lienzo, y esta característica nos llevará a 
Simón Becerra, un venezolano que con levedad y fantasía ha creado unas “Volvoretas” en las que el color 
triunfa espléndidamente»–; pero también a partir de su participación en el Salón de Mayo de Barcelona y en 
el III Salón Femenino de Arte Actual de la misma ciudad, se advierte en la pintora un deslizamiento desde lo 
que se llamó nueva figuración hacia las distintas posibilidades de realismo: social, crítico, testimonial... sin 
sujetarse a ninguna tendencia, pero definitivamente motivada por lograr «una pintura que sea comprendida 
por todo el mundo», como dirá en Pamplona con motivo de la muestra Seis artistas actuales el 26 de febrero 
de 1966, donde compartía espacio expositivo en el Museo de Navarra con Alfredo Alcaín, José Vicente 
Aguirre, Antonio Blardony, Ángel Orcajo y Manuel Prior25. 

A propósito de su nueva pintura social, que frecuentemente trabaja insertando collages de fragmentos de 
publicidad como elemento significante, recojo esta cita de Víctor Nieto como muestra de lo que estaba en 
el ambiente: «En Madrid solo teníamos breves referencias de que en Valencia se está produciendo un modo 

25 «Isabel Baquedano, exposición en el Museo de Navarra», entrevista de prensa realizada por Luis Mollá, Pamplona, febrero-marzo de 1966, 
Archivo Isabel Baquedano. La obra que se muestra de Isabel Baquedano es el collage titulado Rugby, presentado en Madrid en la galería 
Círculo 2. 

Isabel Baquedano sujetando 
una obra sin localizar, c. 1964
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de entender la posibilidad y la necesidad del realismo [...] existe una intención crítica porque en España una 
serie de cosas han aparecido. En primer lugar, en España, en los últimos años, se deja sentir un alarmante 
incremento de la publicidad [...] la publicidad es una mitificación de la realidad, un medio de mitificación»26.

El año 1966, en la exposición celebrada en la galería Círculo 2 de Madrid, que fue uno de los grandes éxitos 
de Isabel Baquedano, su obra se movía entre realismo social y ciertos estímulos del pop art. Llevaba algún 
tiempo (posiblemente investigaba en ello desde 1964) insertando como collages elementos publicitarios que 
contrastan fuertemente con las imágenes representadas: por ejemplo, gente con aire modesto, de posgue-
rra, rodeada de seductores carteles entre los que podía leerse «Coca-Cola» como sinónimo de felicidad. La 
crítica de arte hablaba de alienación del hombre refiriéndose a obras de Isabel Baquedano como la titulada 
Todos los hombres son iguales, por el eslogan del collage, sobre un producto para la caída del cabello.

El collage publicitario configuraba las obras que Ángel Crespo seleccionó en la exposición citada: Rugby, 007 
y Todos los hombres son iguales, que conocemos solo a través de reproducciones en blanco y negro de fo-
tografía, prensa y revistas o catálogos27. En cambio, sí están localizadas las dos versiones de Peluquería de 
señoras: un óleo de tamaño reducido, pintado con esmero, en el que se advierten el contraste, el sinsentido, 
entre un mundo humilde, estancado, y el modelo a imitar, lleno de glamour. En este caso, una obra relacio-
nable con el «realismo madrileño» de Alfredo Alcaín, pintor de los mundos que estaban desapareciendo: 
el severo rótulo que funciona como título, la puerta con visillo para fisgar, y arriba, el sofisticado peinado 

26 Víctor Nieto Alcaide. «El nuevo realismo de ANZO» en Artes : revista quincenal informativa, Madrid, n.º 69, 1965, pp. 23-24.

27 Esta última fue vendida posiblemente a un americano entusiasmado con su obra.

Todos los hombres son iguales, 1964
En paradero desconocido
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–icono de modernidad– que se exhibe. Existe otra versión titulada Peluquería de señoras de mayor tamaño 
que también participó en el Salón de Mayo de Barcelona. 

Ángel Crespo reproduciría 007 en su recorrido por las exposiciones de Madrid que tituló «El pop-art, sus 
repercusiones y un nuevo concepto del espacio»28. Tras comentar la exposición de serigrafías pop de la 
colección Philip Morris, la contrastaba con otras exposiciones de Madrid, como la de la alemana pop Ana 
Peters, la de los neorrealistas Boix, Armengol y Heras, y la de Isabel Baquedano, afirmando: «Más relacio-
nada con la pintura del realismo social, la exposición de Isabel Baquedano teje –valiéndose de métodos 
“ortodoxos”– aguados comentarios figurativos alrededor de slogans y anuncios periodísticos que incorpora 
al lienzo. Aquí no se trata de la unión entre la pintura y el mundo buscada por los expedientes semejantes 
de los cubistas; la incorporación del recorte de periódico tiene aquel mismo valor plástico, pero también 
una intención profundamente –y hasta dolorosamente– crítica. A mí, que siempre he creído en esta joven 
pintora, no me sorprende este clarividente giro de su arte»29.

Se estaba refiriendo a obras como la reproducida en su artículo (007 ), en la que un fragmento del cartel del 
film, con su emblemática pistola, ocupa casi toda la parte superior del cuadro, mientras la zona inferior se 
ve rítmicamente recorrida por la representación realista de juegos infantiles, ajenos pero cercados por ese 
mundo de evasión que se impone como una amenaza. En Todos los hombres son iguales un grupo de gente 
humilde se confronta con el anuncio de una loción para caballeros, con un punto de humor recalcado por el 
título, cuyo eslogan determina: «siempre que usen Pour Monsieur».  

28 Ángel Crespo. «El pop-art, sus repercusiones y un nuevo concepto del espacio» en Nueva forma : arquitectura, urbanismo, diseño, ambiente, 
arte, n.º 4, 1966, pp. 50-51.

29 Ibíd.

007, 1965 
En paradero desconocido
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Esta exposición de Círculo 2 fue el origen de otra compartida con Amalia Avia, cuya carrera dentro del realis-
mo social estaba consolidada. Se celebró en la sala Val i 30 de Valencia en 1967, inaugurando una temporada 
dedicada a la pintura realista en España en todas sus vertientes.

Y es que la propia exposición ya ofrecía dos versiones de realismo distintas. «La obra de Amalia Avia y la de 
Isabel Baquedano se diferencian por su nivel conceptual y por su léxico. Conceptualmente, la obra de Amalia 
se presenta como afirmación y como rechazo. [...] Con criterio igualmente regenerador, la obra de Isabel Ba-
quedano es igualmente antitética. Introduciendo la experiencia Pop, los “collages” son contrapunto irónico, 
antítesis, de ciertas experiencias vitales a las que ayudan a desmitificar [...] el contraste entre naturalismo 
y encolados crea esa sensación inhabitual que refuerza el sentimiento de inseguridad que sus historias nos 
comunican»30.

Precisamente en la ciudad donde estaban surgiendo «algunas de las aportaciones más importantes del movi-
miento», según Tomàs Llorens, mentor del Equipo Crónica, que, además de reconocer la saludable transforma-
ción de la obra de Isabel Baquedano descubierta en Círculo 2, decía preferirla antes que la de Amalia Avia31.

Realmente, su crítica es una de las más serias que tuvo la obra de Isabel, aunque en su aproximación semió-
tica distaba Llorens de apreciar un aspecto, pues encontraba incongruente el que, atreviéndose a utilizar con 
acierto e ironía la publicidad, la pintora continuase un modo de representación derivado del naturalismo. Los 
elementos de significación, decía, (collage, eslogan-título) no se avienen sintácticamente con su tradición 
naturalista. Como sabemos, entre el sentido crítico de los collages de Isabel Baquedano y la versión, a modo 
de adaptación, del pop americano al arte político del Equipo Crónica hay diferencias insalvables, pero no 
confrontación. Pero además, lo que para Isabel Baquedano constituye un momento de su obra interesante, 
importante como paso hacia lo nuevo, pero no un método de trabajo para el futuro, en el Equipo Crónica se 
convertiría en un estilo teorizado y definido desde el debate político, aun en sus cambios, hasta el falleci-
miento de Solbes en 1981.

Es claro que entre los diferentes modos de afrontar la representación había discrepancias muy notables, 
según los lugares y centros de formación, así como las distintas trayectorias e ideologías de los artistas. La 
presencia mítica de Renau en Valencia, pese a su exilio, sospecho que estaba en el sustrato de la cantidad 
de grupos realistas, como Hondo, Realismo Crítico, Equipo Crónica... que tenían un concepto de arte político y 
una técnica de manipulación de la imagen diferente a la de los realistas madrileños o formados en Madrid32.

Que la nueva pintura representativa tenía múltiples orientaciones se pone de manifiesto en otra exposición 
de Madrid en que Isabel Baquedano se presentaba con sus compañeros de residencia en el pueblo de Ayllón: 
Luis Fernando Aguirre, Alfredo Alcaín, Isabel Baquedano, De la Cámara y Ángel Orcajo. Expusieron en la Uni-
versidad de Ciencias Políticas y Económicas de Madrid del 21 al 30 de marzo de 1968, sin ninguna pretensión 
de adscripción a un movimiento común (advertía el texto realizado por Víctor Nieto), sino simplemente como 
compañeros que realizaban una pintura figurativa cuyo contenido crítico podía explorar distintas vertientes, 
según lo expresaba este en el catálogo: «Los cinco pintores que aparecen unidos en esta exposición no apa-
recen unidos por ningún vínculo artístico de corriente, tendencia, movimiento o grupo. Sería inútil intentar 

30 Vicente García Cervera en Amalia Avia, Isabel Baquedano. [Cat. exp.]. Valencia : Galería Val i 30, 1967. 
31 En el artículo atribuido a Tomàs Llorens «Notas sobre la situación actual del realismo en España. Isabel Baquedano», fechado en 1967. Archivo 

Isabel Baquedano.
32 Después de escribir esto, referido a la influencia de Renau, he recibido el excelente artículo de Mercè Ibarz publicado en El País-Cataluña en el 

que muestra bien a las claras, a propósito de la Exposición Renau, esta influencia en los grupos valencianos. Mercè Ibarz. «Renau y los demás» 
en El País, 19 de junio de 2019. 
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definir una tendencia atendiendo a la obra que estos artistas nos presentan, porque puede decirse que exis-
ten tantas tendencias como pintores [...]. Cuando se habla de realismo, suele pensarse en la reproducción 
fiel de la realidad. Pero cuando se discute de realismo entre pintores o críticos, no se entiende esto de la 
misma manera»33.

Esta exposición, ampliada con Luis Gordillo, se había presentado en Múnich gracias al Instituto de Cultura 
Hispánica en la muestra Spanische Maler 67, celebrada entre el 20 de noviembre y el 6 de diciembre de 
1967. Ciertamente, de la cabeza pop de Gordillo a las geometrías urbanas de Ángel Orcajo, o el realismo 
social con utilización de collage de Todos los hombres son iguales, que figuran en catálogo, hay modos 
bien distintos de mirar e interpretar la realidad, por no hablar de las viñetas crítico-humorísticas de Luis 
Fernando Aguirre en 14 movimientos gimnásticos con Relax para Doña Pando o el escaparate Camp pintado 
por Alfredo Alcaín. Lo que indica que, como Víctor Nieto decía, no les unía tanto el modo sino un interés 
generacional.

El año 1968 Baquedano expuso en Valladolid algunas obras en que se perciben cambios importantes, ya 
que la publicidad pasa a ser el motivo del cuadro. Al tiempo, se advierte el uso de los colores ácidos de los 
carteles, pero sin dejar, por otro lado, una cierta manera que Llorens relacionaba con su tradición naturalista 
y que quizá no sea ajena al realismo madrileño. Una de esas obras, que podemos ver en esta exposición, 
tiene como tema un collage inserto junto a otros anuncios en Todo va mejor con Coca-Cola, otra de sus pin-
turas anteriores34. Representaba la típica pareja de aspecto moderno-burgués en un entorno de cotidianidad 

33 Archivo Isabel Baquedano.
34 Del mismo modo que poco después copiaría, de una fotografía íntima, las dos figuras de espaldas, ella con otro hombre, que veremos 

reproducidas en la pintura que Alcaín tituló Marienbad, pintada hacia 1972, y que usaría como tema de Pareja, obra que reprodujo el catálogo 
de la exposición de Seiquer en 1978. Archivo Isabel Baquedano.

Todo va mejor con Coca Cola, 1965 
En paradero desconocido
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vulgar, donde la máquina de chicles deja en suspenso en el espacio unas cuantas bolitas de colores que 
flotan en el ambiente, como elemento de incongruencia explícita. Posiblemente es este el momento en que 
comienza a usar proyecciones fotográficas para realizar su pintura.

1968 es, por otro lado, el año de la muerte de su madre en una estancia de veraneo familiar.

Entre este momento y el año siguiente trabajaba sobre la representación de esa otra naturaleza que instaura 
en las vidas cotidianas la cultura industrial. Pintando imágenes de imágenes, como lavavajillas, neveras, 
televisores (algunos pueden verse en este catálogo), con la consiguiente distancia emocional que a Alberto 
del Castillo, que siempre la había apoyado, parecería excesiva por su frialdad. 

Entre el 8 y 21 de febrero de 1969 realiza su primera y única exposición individual en Barcelona –donde era 
bien conocida de la crítica por haber expuesto desde 1961–, en la sala del Ateneo. Ya el diseño del catálogo, 
sin otra decoración que el texto informativo con ausencia de mayúsculas, indicaba el deseo de mostrarse 
vinculada a la modernidad, y a una manera inconformista de entender el arte. Pero su tema, objetos de uso 
doméstico convertidos en tema central y único de la obra, dejaba bien sentado que no se trataba en modo 
alguno de obras destinadas a agradar, sino, precisamente y en su tratamiento compositivo aparentemente 
clásico, a desconcertar al espectador. Realmente desconcertante por su combinación de realismo y distan-
ciamiento, ya que invertía el sentido del cuadro, copiando el modelo de un spot publicitario. Los títulos serán 
ahora literales: Nevera, Lavavajillas, Televisor...

Pocos meses más tarde encontramos a Isabel Baquedano en un estudio en Madrid, donde la entrevistaba 
Miguel Veyrat, escritor y periodista de Nuevo Diario: «Me gusta esta época tuya, nacida en Madrid, ahora, 
tras abandonar tu Pamplona, tu Escuela de Artes y Oficios de donde eras profesora, y venirte a esta orilla 
del Manzanares para pintar la cruel desesperanza de estar vivo entre objetos que te imitan y te sustituyen. 
Y tú me dices: –Empecé pintando neveras. Me parecían misteriosas y desagradables, como “morgues” pe-
queñitas, ofreciendo todo su cargamento de carnes muertas, de verduras congeladas. Y formalmente, tenían 
posibilidades al ser tema casi inédito en la pintura. Podía inventar la pintura más a gusto. Se prestaban para 
colores planos, luminosos... Y ya ves, tomo esos colores nuevos de la publicidad, de los instrumentos nuevos 
también, de los carteles, de las revistas ilustradas. Eso es»35.

Interrogada acerca de su pintura social anterior, venía a decir que, de algún modo, sin abandonarla total-
mente, estaba en otro giro: «Esto de las neveras y los televisores son pintura social también en cierto modo. 
Pero no es totalmente social, es real mas bien. He pintado lo que veía». Pero más adelante, vuelven a surgir 
comentarios sobre esta serie: «mi mirada se posa sobre ese cuadro en verde [dice Veyrat], donde un hom-
bre habla desde un televisor. Es un poco cursi ese señor, te has reído un poco de él, pero lo que tú querías 
resolver en este cuadro son problemas puramente pictóricos, dar colores nuevos, ácidos, expresivos por sí 
mismos. Pero claro, yo estoy hablando de literatura de pronto, y tú solo de pintura, de zonas, de fundidos, de 
valores pictóricos que –como tú dices muy bien– son difíciles de explicar»36.

Cuando se habían expuesto estas obras en el Ateneo de Barcelona, a Alberto del Castillo, uno de los miem-
bros del jurado que le había concedido el premio de la crítica cinco años antes, esta obra le pareció excesi-
vamente fría, pues reconociéndola como un experimento de laboratorio, veía que la pintora, aun aclarando 
su paleta, se había enfriado excesivamente: «si en vez de romper con su propio pasado incorporase al mismo 

35 Miguel Veyrat. «Isabel Baquedano : grave momento de crisis de pintura» en Nuevo Diario, 1969. Archivo Isabel Baquedano. De este modo 
Veyrat reproducía las palabras de la artista.

36 Ibíd.
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los resultados positivos del actual experimento, Isabel Baquedano, que es una pintora por los cuatro costa-
dos, pisaría terreno mucho más firme»37. Y sin embargo, la comentarista de Radio Barcelona Lina Font lo vio 
de otro modo: «Es la suya una obra rigurosamente adscrita a la llamada post-informal. O sea, una figuración 
inspirada en todo lo que es válido para satisfacer las apetencias de la sociedad de consumo. Electrodo-
mésticos, el lavaplatos, el televisor... En esta clase de transposición real del vivir cotidiano, no existe, por 
tanto, campo abierto a la poesía o a la imaginación. Tal vez a esto se deba la hierática frialdad del conjunto, 
alcanzada –no nos cabe duda– por la artista con el deliberado propósito condenatorio. La pintora, para su 
intencionalidad, se vale de la tinta plana, a modo de técnicas del cartel publicitario. Tonos claros, apastela-
dos, ordenación geométrica y, lo dije antes, un frío y escalofriante sentido de la plástica, que es testimonio 
certero de la vida “standard” del hogar moderno»38.

Tres obras nos muestran claramente este deslizamiento hacia la fría realidad que se deseaba representar: la 
pareja de jóvenes con coche cuyo título desconocemos, Lavavajillas y Televisor. Unas obras que testimonian 
el mundo deshumanizado que se proponía como promesa de bienestar frente al mundo de la escasez en 
todos los sentidos.

Pero tampoco estas obras satisfacían lo que Isabel Baquedano creía que necesitaba el arte. Por eso, a Mi-
guel Veyrat, su entrevistador, le decía que desde los años cincuenta, con Tàpies y Millares, no se había he-
cho nada importante, salvo en América..., donde tal vez terminasen con la pintura, pero al menos avanzaban.

Entre el 5 y el 20 de mayo de 1969 participó también en Madrid en la exposición «5 pintoras actuales: isabel 
baquedano, maria dans, maría droc, menchu gal y pepi sánchez» (sic), organizada por Puente Cultural; no sa-
bemos absolutamente nada de su repercusión, no tenemos noticia impresa alguna. ¿Pasó sin pena ni gloria, 
pese a que para entonces muchas de ellas eran bien conocidas?

Estamos ya entrando en los años setenta, y de nuevo tendremos que fijarnos en los pasos que ha seguido 
Isabel Baquedano en Pamplona y el País Vasco. En primer lugar, hay que decir que la idea de «abandono de 
Artes y Oficios de Pamplona» expresada por Miguel Veyrat en su entrevista no fue tal. Siendo tan certero el 
artículo, queda como un interrogante. Puede que se tratase de uno de los permisos conseguidos por la ar-
tista, que esta vez se acompañaba de la instalación de otro estudio en una vivienda madrileña donde poder 
acudir y trabajar periódicamente, ya que en la capital tenía su núcleo inicial y más importante de amigos 
artistas, y allí vivía su hermana, con la que mantuvo una relación muy estrecha.

Mientras tanto, lsabel estaba participando en distintos certámenes también en Barcelona y Valencia, y co-
menzaba a ser conocida y valorada en el panorama del arte español, dentro de una móvil opción figurativa, 
en la que sintetizaba realismo social e influencias pop llevadas a su terreno.

Así, presentó obra en el Salón de Mayo de Barcelona, creado por la Asociación de Arte Actual, al menos 
cuatro veces, entre 1964 y 1971; un certamen que, como fue frecuente en la Barcelona de posguerra, es-
taba totalmente organizado por artistas. El nombre de Isabel Baquedano figura entre los participantes del 
V (1964), IX (1967), X y XII Salón, alternando con otro que también brevemente vamos a comentar, el Salón 
Femenino de Arte Actual.

37 Alberto del Castillo. «Exposiciones, Isabel Baquedano en el Ateneo Barcelonés» en La Vanguardia, 1969 (sin fecha concreta). Archivo Isabel 
Baquedano.

38 Lina Font. «Mosaico de las Artes», transcripción de la emisión en Radio Barcelona, 26 de febrero de 1969. Archivo Isabel Baquedano.
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A diferencia del Salón de Marzo de Valencia, que se orientaba en parte importante hacia realismos críticos, 
el Salón de Mayo tenía a gala estar abierto a cada una de las singularidades que acudiesen a él. En el XIII 
Salón de Mayo, que tuvo lugar entre mayo de 1968 y abril de 1969, su director Santi Surós i Forns, un pintor 
que se había implicado en la renovación artística ya en la posguerra, decía, entre otras cosas, que partici-
paban obras de «Arte abstracto, pop-art, op-art, realismo, constructivismo, y una extraordinaria sección del 
arte llamado de “sección Tuset-Street”39».

También fue invitada al Salón Femenino de Arte Actual, creado igualmente por artistas –Mª Asunción Ra-
ventós, Mercedes de Prat y Gloria Morera– en Barcelona, contando con la asesoría técnica de Àngel Marsà 
hasta el año 1968, en que toda la organización quedó a cargo de mujeres, salvo en el terreno de la crítica, 
acordándose también una mayor movilidad de los cargos directivos40.

Se incluían en los catálogos interesantes textos, algunos, como el de la escritora Concha Alós, de marcada 
orientación feminista, reivindicando la autoría femenina de las pinturas rupestres; exponiendo la pertinencia 
de celebrar un Salón Femenino, o bien, como el de Àngel Marsà, diferenciando entre arte femenino como 
especificidad y Salón de Arte Femenino como género.  

39 Sección Tuset-Street se refiere a la calle de Barcelona donde existía un reducto de modernidad en el tardofranquismo, estilo Carnaby Street de 
Londres. 

40 Antonio del Castillo. «VII Salón Femenino de Arte Actual» en Diario de Barcelona, Barcelona, 5 de octubre de 1968. 

Sin título, c. 1968 
Óleo sobre lienzo. 61,5 x 61,5 cm 

Colección particular
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En él se homenajeó a Ángeles Santos, Maruja Mallo, Juana Francés y Julia Minguillón; presentaron obra 
artistas reconocidas como Carmen Laffón, y figuraban también las jóvenes artistas Marta Cárdenas y Mari 
Puri Herrero; y en él, en su tercer año de 1964, obtuvo el premio único de la crítica Isabel Baquedano, como 
dijimos, dotado con 15.000 pesetas. La artista también participó en el VI Salón de 1967, en el VII de 1968 y 
en el IX, celebrado en 1970.

Respecto al Salón de Marzo de Valencia, observamos que, si los certámenes de Barcelona correspondían a 
convocatorias muy abiertas en lo que se refiere a tendencias o líneas artísticas, este último, organizado por 
la Agrupación de Artistas de Arte Actual de Valencia y dedicado en su VI convocatoria a los artistas levanti-
nos, mostraba una fuerte presencia de los «nuevos realismos». Así lo señalaba en el catálogo de su VI Salón 
de Marzo la crítica de Vicente García Cervera: «Por cuanto hace al panorama general de la plástica que en 
la muestra se vislumbra, la confirmación del movimiento general del arte desde principios de siglo salta a 
la vista: la pintura contemplativa, el cuadro como celda y aprehensión del contorno, esa pintura muda que 
nada vital comunica al hombre, se retiró en desorden dejando el ancho campo a un arte inquisidor, a una 
pintura de protesta y afirmación cuyas técnicas y enfoque encontramos definidas en ese realismo sincrético 
[...]. Pintura de la negación en Genovés, en quien los elementos utilizados –telas a quienes la cola comunica 
una rigidez de piedra– para formar las figuras, tienen perfecta adecuación con la imagen del ser alienado 
que nos quiere dar en sus pinturas [...] y en la técnica exacerbadamente objetiva de Anzo». Citaba también 
como exponentes de la crítica o negación a Juana Francés, Monjalés, Boix y Jacinta Gil Roncalés. «En todos 
ellos hemos de detenernos, porque nos invitan, no a ver, sino a reflexionar»41.

Era el contexto en que Isabel Baquedano expuso en varias ocasiones, tanto en el Salón de Marzo como en 
la individual compartida con Amalia Avia, que ya comentamos. En el XII Salón de Marzo de 1971 expuso 
Mande su dinero a ganar más dinero.

También este certamen publicaba un catálogo en el que escribieron, entre otros, José Mª Moreno Galván, 
Valeriano Bozal, Ángel Crespo y Víctor Nieto Alcaide.

Pamplona-Madrid
Sabemos que Isabel Baquedano estuvo en Artes y Oficios de Pamplona como profesora numeraria desde 
1957, al menos, hasta 1988, y que fue entonces cuando, prejubilada, su traslado a Madrid se hizo definitivo, 
aunque siempre mantuvo relación con Pamplona. Nunca llegó a dejar el piso de Yanguas y Miranda número 
7, donde pintaba también y conservaba parte de su obra42.

Ahora bien, su trabajo en Artes y Oficios no la había retenido en Pamplona, pues en 1964, según Luis Gor-
dillo, Isabel Baquedano estaba con él dando clase en un colegio de Madrid, donde se conocieron –Isabel 
enseñaba dibujo y Gordillo, francés–.

Por otra parte, en 1969 Miguel Veyrat, escritor y periodista, afirmaba, como vimos, que la artista había dejado 
su puesto en Pamplona para irse a Madrid, donde vivía en un octavo piso junto a la plaza de La Arganzuela,  

41 Vicente García Cervera. «En Valencia : VI Salón de Marzo» en Artes: exposiciones, estudios, crítica, Madrid, n.º 68, 23 de abril de 1965, pp. 
22-23. 

42 Allí la visité hacia finales de los ochenta y me enseñó muchos cuadros, tanto de época reciente como anterior, recomendándome 
encarecidamente visitar a las propietarias del hotel Latorre de Caspe –donde yo pasaba vacaciones familiares–, amigas y coleccionistas de su 
obra, y familia de Mercedes Navarro.
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en el que estuvo entrevistándola y viendo su pintura pop. Allí Isabel le había mostrado también obras de las 
etapas anteriores, señalando alguna como un «rosellinni» –realismo social, entiendo–.

Sin embargo, entre tanto, en 1966, año en que expuso en Círculo 2 de Madrid y en que se organizó la expo-
sición Seis artistas actuales en el Museo de Navarra, figuraba como representante del grupo Danok (todos) 
de la Escuela Vasca, y seguiría haciéndolo hasta 1968-1969.

Aunque la exposición fundacional de Danok no llegó a darse en Pamplona, pienso que, por problemas en 
parte políticos, con dificultades para encontrar un lugar, pero también por disensiones internas, Isabel par-
ticipó en reuniones y actividades relacionadas con este nombramiento: como la oposición a celebrar la 
exposición de Escuela Vasca organizada por la galería Barandiarán de San Sebastián, cuyo director había 
perdido la confianza de Jorge Oteiza.

La exposición de Danok, con sus grupos musical y de danza, estaba visiblemente diseñada por Oteiza, y el 
proyecto obraba en poder de la artista. Pero en las fechas que este proponía no pudo conseguirse la sala 
adecuada, que era solicitada por Isabel sin éxito43.

Posiblemente como consecuencia de aquella actividad en torno a Danok, pero también porque su 
implantación como profesora y pintora era incuestionable, participó en los Encuentros de 1972, expo-
niendo con el resto de artistas vascos invitados en la sala del Museo de Navarra, y su fotografía figura 
en el importante catálogo, junto a Basterretxea, Amable Arias y Bonifacio Alfonso. Oteiza se excluyó, 
pues en ese momento, según Alexanco, Chillida y Oteiza se negaban a exponer juntos, pero finalmente 
Chillida tampoco expuso, y Oteiza criticó a los artistas vascos que participaban, según Xabier Morrás; 
no sin total falta de razón, ya que al menos a los artistas navarros se les incluyó tarde y mal, sin pre-
supuesto alguno44.

Respecto a las ausencias de Pamplona a que me he referido, comprobadas documentalmente, y otras posi-
bles no comprobadas dada la enorme actividad expositiva que desplegó entre los años sesenta y setenta, 
afirmaba en una entrevista años más tarde –1992– que había pedido muchos permisos o excedencias para 
poder llevar adelante su trabajo artístico45.

Es evidente que toda su vida profesional transcurrió entre Pamplona y Madrid.

Entre las cartas de particulares que incluye el archivo que perteneció a Isabel Baquedano, figura una del año 
1966 en que se la invitaba a participar con otros compañeros en una exposición en Zúrich. Un año después, 
en 1967, lo haría con el grupo de Luis Vicente Aguirre, Alfredo Alcaín, Orcajo, además de Luis Gordillo, en 
otra colectiva en Múnich.

El tipo de interrupciones de estancia en Pamplona de Isabel Baquedano le facilitó, además de tiempo para 
pintar, cultivar su mundo de relaciones en Madrid, donde mantuvo cierta continuidad con el grupo de artistas 
con los que expuso, al menos, como vimos, durante los años sesenta y parte de los setenta en numerosas 
ocasiones, dentro y fuera de España, y posiblemente también facilitaría cierta complicidad con críticos 

43 Según documento disponible en Archivo Isabel Baquedano.
44 «Los encuentros de Pamplona en el Museo Universitario de Navarra», entrevista de Rafael Llano a José Luis Alexanco, Museo de la 

Universidad de Navarra, 2017. No voy a comentar los problemas de dicha exposición de artistas vascos, tras censurarse la obra de Dionisio 
Blanco, ya que son sobradamente conocidos y no nos aportan gran cosa para saber de la obra que Isabel Baquedano expuso allí. Pero sí debo 
recordar, respecto a la participación de la artista en Danok, que Luis Gordillo me habló de la contundencia con que Isabel defendía el País 
Vasco en Madrid.

45 Laura Casanellas. «No me importa no tener una firma que sea como una marca de fábrica» en Navarra Hoy, 19 de junio de 1992, Archivo Isabel 
Baquedano.
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como Víctor Nieto Alcaide, Venancio Sánchez Marín y, especialmente, su amigo Juan Antonio Aguirre, de 
manera que Isabel, entre su notoria profesionalidad y sus muy valoradas exposiciones en Madrid, Valen-
cia, Barcelona..., se mantuvo en lugar destacado del arte español. Todos los testimonios (y así lo registra 
también Valeriano Bozal en su manual) coinciden en señalar a Juan Antonio Aguirre como un intelectual 
muy informado, además de ser entendido en arte. Se recuerda sobre todo su lanzamiento de la innovadora 
Nueva Generación, pero también realizó la exposición Realismo español contemporáneo de 1976, en la que 
participó Isabel.

En Pamplona, a partir de los años setenta, la artista mantuvo relación con el escultor Rafael Huerta, enton-
ces director de la Escuela de Artes y Oficios de Pamplona. Su merecida fama de buena profesora y artista 
estaba, como dije, ya consolidada. Según Gentz del Valle, que fue su alumna a principios de esa década, era 
rigurosa, exigente y muy buena profesora; fue quien le enseñó a mirar en tres dimensiones y lo que hoy sabe 
de modelar se lo debe a ella. Pero también en ese tiempo, a partir de 1972, en que habían entrado profesores 
jóvenes, había en la Escuela de Pamplona un intercambio de ideas, fundamentalmente entre Isabel y otros 
dos profesores, Patxi Biurrun y Ángel Bados, empeñados en darle mayor dinamismo al centro, consiguiendo 
algunas adhesiones de otros profesores, con las tensiones correspondientes, de las que los alumnos eran 
conscientes, pero que los profesores no les contaban. El arquitecto Patxi Biurrum convertía una clase de 
decoración en «pequeña Bauhaus», según su alumna, mientras que Bados, escultor, aprovechaba la sección 
de cerámica para enseñar modelado. Isabel formaba parte de este ambiente de apertura, en que se hablaba 
de artistas entonces de rigurosa actualidad como Beuys46.

También en Pamplona, además de su participación en el proyecto de Danok, mantuvo una colaboración 
asidua con la Sala de la Caja de Ahorros Municipal, a partir del momento en que esta estuvo a cargo de 
Xabier Morrás. El cual, tras sus estudios en la Escuela de San Jordi de Barcelona y posterior estancia 
becada en Inglaterra, recibió este encargo, que desempeñaría con verdadero acierto. Como un lugar de 
avanzada dentro del contexto español, entonces muy necesitado de puesta al día, ya que las exposiciones 
que se celebraron durante su desempeño tenían verdadero interés y eran totalmente actuales para su 
tiempo.

Pues bien, Isabel Baquedano colaboraba abriéndole a Xabier Morrás las puertas de Madrid, es decir, rela-
cionándole con el mundo del arte madrileño que, a decir del artista, la respetaba muchísimo, de manera que 
le resultó muy fácil, pese a no haber estudiado allí, conectar con los artistas y personas que le interesaban. 
Así fue como, que yo recuerde, Alfredo Alcaín realizó una gran exposición que sería posiblemente una de las 
más importantes de su carrera en aquella época de los setenta. Ángel Bados me habló de tres exposiciones 
suyas, siendo la primera San Fermín, objeto Kitsch. Y así también, tuvimos quienes vivíamos en el País Vasco 
contacto con el arte conceptual y con las instalaciones, apenas conocidas entonces.

Pero Isabel Baquedano no quiso exponer individualmente, me contó Morrás, solo en colectivas. También se 
organizaban numerosas conferencias, que a su vez extendían su radio de acción a los alumnos de la propia 
Escuela de Artes y Oficios, colindante a la sala. Simón Marchán Fiz, entonces crítico e historiador puntero y 
muy implicado en el arte último, estuvo muchas veces y se hizo muy amigo tanto de Morrás como de Isabel 
Baquedano47.

46 Conversaciones con Gentz del Valle y Ángel Bados, mayo de 2019.
47 Recordar su muy conocido libro Del arte objetual al arte de concepto (Madrid : Akal, 1986).
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De los años setenta a los ochenta
La dictadura tuvo gestos de inusitada crueldad todavía en los años setenta, cuando Franco, que había con-
mutado seis penas de muerte del juicio de Burgos presionado por el ambiente interior y el ámbito interna-
cional, firmó tres penas de muerte justo un año antes de morir él mismo, con lo que se intentaba mostrar 
que nada había cambiado en profundidad. Lo cierto es que el final de la dictadura se veía venir y se deseaba, 
con la inevitable muerte del caudillo. Pero antes, una débil cultura democrática se iba filtrando en España 
en los sectores del trabajo, la enseñanza, la cultura y las artes, a pesar de las muestras de fidelidad y dolor 
oficiales, era un leitmotiv que muchísimos españoles aguardábamos el fin de la dictadura con una botella 
de champán en la nevera.

Desde comienzos de los años setenta se estaban produciendo cambios tendentes a la futura integración de 
España en el conjunto de los países democráticos de Europa. Y, sobre todo, a partir del año 1975, se sintió 
un rejuvenecimiento en amplias esferas de la sociedad, que, pese al temor de una intervención del ejército, 
contribuyeron a que el esperado cambio se concretase en una Constitución con un gobierno de monarquía 
parlamentaria (así lo dejaba «atado» el dictador).

En la pintura de Isabel Baquedano, los años setenta, desde mi punto de vista, suponen una primera época 
de madurez, que además se produjo al tiempo que la invitación a participar en el gran acontecimiento que 
fueron los Encuentros de 1972: a pesar de fallos y frustraciones de funcionamiento, esta fue una gran opor-
tunidad de revolución-renovación total en el mundo del arte. Con leer lo que supuso para un artista como 
Isidoro Valcárcel Medina, que ya había salido varias veces fuera de España, conocer a artistas que ignoraba, 
podemos hacernos una idea; o con ver la entrevista de Alexanco, en la que muestra la cantidad de informa-
ción que manejaban sus organizadores, él mismo y Luis de Pablo, cada uno en su especialidad, plástica o 
musical, y la libertad, tanto presupuestaria como de ideas, que tuvieron por parte de la familia Huarte, que 
además de proponerles su realización los financió.

Otra cuestión bien distinta es, naturalmente, que entonces, como dice Valeriano Bozal, arte de vanguardia y 
conciencia política iban de la mano, y que la España de Franco continuaba siendo un sistema opresor, como 
se había puesto de manifiesto con la «muerte» no explicable de estudiantes disidentes, o en el juicio a seis 
etarras condenados a pena capital. El Equipo Crónica, por ejemplo, no aceptó participar hasta el final, y 
cuando lo hizo, fue con aquellas cien esculturas tituladas Espectador de espectadores, que, colocadas entre 
el público asistente, señalaban directamente el control policial de la cultura en el franquismo.

Para una artista que al final de la década anterior se quejaba con vehemencia de que los artistas españoles 
no habían inventado nada importante después de Tàpies y Millares, y que era en América donde se estaban 
logrando cosas que «tal vez pudieran llegar a la disolución de la pintura, pero al menos hacían algo», los 
Encuentros, con John Cage presente entre otros muchos artistas de vanguardia del mundo, con aquellas 
carpas, el teatro Kathakali de Kerala, la txalaparta de los hermanos Artze y el guitarrista flamenco Dieguito 
el del Gastor con el grupo de Morón de la Frontera necesariamente tuvieron que ser algo impresionante48.

Baquedano continuaba realizando una pintura tan cercana al pop art como al nuevo realismo; reclamaba 
la autenticidad necesaria en el artista para comenzar de nuevo49. Pero este acercamiento al pop se filtraba 

48 Véase Rafael Llano (coord.). Los Encuentros de Pamplona en el Museo Universidad de Navarra. Pamplona : Museo Universidad de Navarra, 
2017.

49 Entrevista ya citada de Veyrat, 1969.
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a través de la obra de otros artistas españoles, como Anzo o Juan Genovés, a mi modo de ver, aun de los 
artistas franceses cercanos al nouveau realisme. El pop le ofrecía un cambio de dirección en la concepción 
de la imagen, pero también descubrir colores nuevos, industriales, en carteles y otros medios de masas. Y, 
por supuesto, reducir la profundidad material de la pintura, sus veladuras, a pura superficie, como la imagen 
fotográfica, al tiempo que exploraba la construcción de profundidad, extensión y posibilidades visuales del 
espacio. En 1970, con motivo de la exposición Hombre-espacio, en la que participó con Morrás, Alexanco, 
Alcaín y otros, Juan Antonio Aguirre escribió que la misión de la pintura no era representar el mundo, sino 
construirlo50.

En 1971, el cuadro que presentó en el Salón de Marzo de Valencia titulado con un eslogan publicitario del 
momento, dirigido, estimo, a la emigración –Mande su dinero a ganar más dinero– suponía otra manera de 
tratar la superficie del lienzo. Había sustituido el collage por una división de la superficie en cuatro espacios 
rectangulares, la narración se hacía más compleja y abierta, la pintura más plana. Coexiste una diversidad 
de modos de pintar, desde la utilización de la fotografía a la publicidad, el cómic, o una manera que puede 
recordar su realismo social. También una diversidad cromática.

Más tarde esta pintura participó en otra exposición, Arte navarro actual, celebrada en la Sala de Cultura 
de Sangüesa, perteneciente a la Caja de Ahorros de Navarra, durante abril y mayo de 1972; pero lo había 
modificado, o más bien mejorado, convirtiendo el rectángulo superior derecho en un plano. Su título era 
Composición.

Arte navarro actual mostraba obra de la llamada Escuela de Pamplona y de otras y otros muchos artistas 
navarros reconocidos, como Eslava, en el momento en que la Sala de Cultura de la Caja de Ahorros de Na-
varra (llevada por Xabier Morrás) descentralizaba su labor, organizando también exposiciones en pueblos 
como Estella y Sangüesa.

Cuando le mostré una reproducción a Juanjo Aquerreta de esta obra, comentó que veía en ella una verdade-
ra realización plástica. En el catálogo que la artista preparó para la exposición de 1989 en la galería Seiquer, 
especializada en realismos, nuevamente figura el título inicial, más polémico, Mande su dinero a ganar más 
dinero.

Es precisamente unos meses antes de los Encuentros de Pamplona cuando Isabel Baquedano realiza de 
nuevo en Madrid su tercera exposición individual, de gran interés dentro de su trayectoria, en la galería 
Grosvenor. La imagen, plana, de origen fotográfico, ya sea en positivo o negativo (por ejemplo, Los invita-
dos), posee un contorno que recuerda al del cartel, sin abandonar cierto realismo de apariencia amable y 
contenido inquietante. Me estoy refiriendo a obras de la exposición, los cuadros que llamaba «verdes» por 
el predominio de este color, uno de los que Alfredo Alcaín titulaba como el mítico film, Marienbad, cuando 
le visité para ver su colección de obras de Isabel Baquedano, pero titulado por la artista Paisaje con piscina. 
Y otros lienzos que representan espacios, con o sin figuras, ideales al tiempo que enigmáticos: Paisaje ha-
bitado, Paisaje a lo desconocido, Coches enfundados, Los invitados. La intención crítica se hace más sutil, 
menos evidente, tal vez se disuelve en fina ironía, referida, estimo, a la presencia de una nueva-moderna 
burguesía, de la que Valeriano Bozal dice que disponía de medios económicos, pero ningún poder decisivo 
en política51.

50 Celebrada en la sala Amadís, Madrid, abril-mayo de 1970, con la participación de Luis Fernando Aguirre, Alfredo Alcaín, José Luis Alexanco, 
Anzo, Isabel Baquedano, Agustín de Celis, Luis de la Cámara, Luis Gordillo, Xavier Morrás y Luis Muro.

51 Valeriano Bozal. Arte del siglo xx en España. Barcelona : Espasa Calpe, 1991.
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La capa de pintura es muy ligera, y se ha suprimido el volumen de las figuras al tiempo que se amplía, ilimi-
tada y diversificadamente, el espacio. El carácter narrativo es más ambiguo, sin desaparecer, con algún ele-
mento, mejor que surreal, irreal o enigmático; los colores son luminosos, verde-jugoso de césped y arbolado, 
azules de piscina, blanco de arquitectura monumental o de rascacielos moderno... Parece estar mostrando 
el cambio de una España pobretona, subdesarrollada, a otra del desarrollo, con sociedad burguesa de bien 
vivir y cuidadas formas, donde algo deja de suceder, o por exceso de comodidad o, sencillamente, porque no 
se acompaña de un desarrollo democrático, y flota en el vacío.

El uso de la fotografía es también muy evidente en el magnífico lienzo que mencionamos como Marienbad. 
Esos dos personajes que nos introducen (como en la pintura de siempre, pero diferentes en su aspecto co-
tidiano) en un extraño espacio palaciego son la propia artista y su compañero, de espaldas, apropiadas de 
una fotografía en que miraban la obra de una exposición de Isabel. Sacadas de contexto, añaden, incluso 
por su blancura diferente a los verdes del cuadro, un elemento distanciador de ese ostentoso espacio, tan 
desprovisto de humanidad que la bañista parece descontextualizada, fuera de lugar52. Tal vez también con 
cierto toque existencialista.

52 Veo cierta relación con otra obra de Antonio López titulada Atocha, de 1964, también un paisaje horizontal estructurado en planos de 
profundidad, donde en primer plano una pareja hace el amor, desnuda, sobre un suelo de asfalto (¿las afueras?), mientras el espacio urbano de 
Madrid se prolonga al fondo.

Sin título, 1974 
Óleo sobre lienzo. 70 x 80 cm 

Colección particular
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Por ejemplo, Big Splash no deja de tener algo en común con la piscina de Isabel (sin que tenga que parecér-
sele), donde una mano, apenas perceptible, se aferra a la escalera de la piscina, que se desborda en olas 
sobre la orilla, mientras una mujer toma el sol plácidamente. También aquí hay enigma, colores luminosos, 
geometría, pero el modo de poner en diagonal el perímetro de la piscina, la suavidad de la figura que toma el 
sol en posición casi invertida al espectador están deliberadamente en otro orden, participan de una concep-
ción distinta del espacio geométrico, y de una distinta percepción de la riqueza, experimentada de distinto 
modo en Europa y América.

En la crítica de Juan Salas a esta exposición se menciona otro tema, aunque distinto, igualmente relacio-
nable con el mundo del pop y la fotopintura, los coches: «Como vasca, está considerada Isabel Baquedano 
invitada a participar en Los Encuentros [...] cuadros verdes, céspedes jugosos, autos veloces y fantasmales, 
arquitecturas (in)sospechadas, figuras activas, un mundo personal y con poca “feminidad”, entendiendo 
por tal debilidades y remilgos»53. Y efectivamente veo una pintura titulada Camiones en el catálogo de la 
exposición de la galería Seiquer de 1989 (lo citaré como CS), en la que camiones y coches se mezclan en una 
circulación complicada, nuevo espectáculo que asoma al día a día de la España del desarrollo que inauguró 
la fase tecnócrata del franquismo a finales de los años sesenta. Del mismo modo que el «carro» se convirtió 
en tema central de la fotopintura americana; pero con una manera de ser visto regida por la búsqueda de 
transmitir lo vivido, de participar de un mundo, antes que de diseccionarlo, se ha localizado otra obra cuyo 
único tema es la «imagen fantasmal» de un coche circulando en la noche, visto desde atrás, sin otros límites 
espaciales que el alcance del resplandor en la oscuridad.

En el catálogo citado figuraba el tema, fechado en 1970, de una escalera mecánica vista desde arriba, o 
los pisos interiores de un hospital, fechado en 1971. Todo esto me hace pensar en el texto de Juan Antonio 
Aguirre cuando escribió que la artista pintaba «desde cualquiera de nuestras veinticuatro horas del día». 
Entre esas veinticuatro horas, vemos también (Desnudo, 1979) una mujer desnuda, en actitud de vestirse, o 
ponerse algo para acostarse, de manera que se trata no de un desnudo idealizado, sino del desnudo, tema 
esencial de la pintura, en una actitud cotidiana, real. Vemos también una representación de la cama vacía, 
pero desde un punto de vista fotográfico alto, de manera que las arrugas de las sábanas, la huella dejada en 
ellas, nos sitúa frente a un lugar con memoria, como cuando Sophie Calle fotografiaba las camas usadas en 
las habitaciones del hotel en el que se contrató de camarera, pero sin duda, en otro sentido autobiográfico; 
estamos ante un muy distinto modo de realismo, nuevo realismo podemos llamarlo, que ha dejado lejos, 
tanto como las transformaciones político-económicas habidas, su etapa de realismo social. De las dos for-
mas del realismo en la España de entonces, una de orientación marxista o crítica política y otra de tendencia 
existencialista o testimonial, estamos con toda certeza ante esta última54. Y realmente, de testimonio habla-
ba Isabel Baquedano ya en 1969, al referirse a sus pinturas pop de electrodomésticos55.

53 Juan Salas. «Arte para todos» en Nuevo Diario, Madrid, 4 de junio de 1972.
54 Valeriano Bozal, op. cit.
55 Debo mencionar otras dos exposiciones colectivas importantes: la celebrada en Lunds Konsthall, en Lund (Suecia) (noviembre de 1973), 

organizada por Ingvar Svensso, y otra organizada por Morrás en la Sala de Cultura de la Caja de Ahorros de Navarra, del 21 al 28 de febrero de 
1974. Fondos artísticos de la Sala de Cultura. Primera fase. [Cat. exp.]. Pamplona : Caja de Ahorros de Navarra, 1974.
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Autorretratos de espaldas
Entre los años setenta y los ochenta, una serie de autorretratos irán jalonando el paso entre estos decenios. 
Si para Omar Calabrese el autorretrato de las artistas supone una reivindicación de su valer como mujeres 
artistas (en un mundo donde los hombres detentaban todo el poder en la realización y comercialización del 
arte), ya en el siglo XX para Amparo Serrano el autorretrato es un medio de construirse como artistas-mu-
jeres. Es decir, no solamente de darse a valer, sino de realizarse como mujeres en el desempeño de su 
trabajo, entiendo. Sin remontarnos a Madame Vigée Lebrun, que se atrevió a pintar a la manera de Rubens 
su Autorretrato con sombrero de paja, han sido muchas, de Meret Oppenheim a Paula Rego, las que se han 
mostrado en ese difícil proceso de hacerse al tiempo artistas-mujeres56.

En el caso de Isabel Baquedano, en primer lugar, tendremos que mencionar sus dos maneras, ya que tanto 
se hizo numerosos autorretratos de espaldas como en muy diferentes actitudes, entre otras posando para el 
escultor Rafael Huerta, que entonces al menos también se dejaba tentar por la pintura.

Pero más allá de insistir en la abundancia de autorretratos, que de alguna manera recalcan el aspecto auto-
biográfico de casi toda su obra, me interesa señalar los numerosos autorretratos de espaldas. Porque puedo 
decir que no conozco ningún caso semejante, pese a que durante un tiempo trabajé, tanto desde la docencia 
como para algún artículo, sobre el tema del autorretrato en las artistas.

Si Alfredo Alcaín veía en esta manera el juego de ocultarse que le gustaba practicar, ¿cómo ver en ello la 
idea de construirse que Amparo Serrano propone? Más bien podría dar pistas sobre su modo de trabajo, su 
jugueteo con la pintura. «Nada tiene que ser como se supone que debería ser», me comentaba Elena Blasco 
que era una de sus frases repetidas, cuando reía por los efectos de sus tergiversaciones, como al poner una 
mano del revés o, puedo suponer, al invertir en muchísimos casos los codificados temas de «sus» historias 
sagradas, como sucede en el cuadrito de la Anunciación al que me referí al comienzo, y a tantos otros del 
mismo tema; o de Adanes y Evas, donde la serpiente, un simple trazo rojo en numerosas ocasiones, simbo-
liza sin duda el deseo.

En este sentido de inversión de lados comunes, existe un autorretrato muy sorprendente, en el que el espejo 
como reflejo de su imagen nos muestra, al fondo y en perspectiva de disminución, su cabeza por detrás, 
mientras que la figura de primer plano se ve informe, carente de rasgos faciales y corpóreos, aunque no de 
volumen, como si se tratase de una escultura. ¿Qué es el reflejo de la realidad? ¿Dónde está el sentido de la 
pintura? ¿En desvelar el misterio o en hacerlo presente?

Como frecuentemente en la obra de Isabel, podemos recorrer la pintura de todos los tiempos, desde el 
cuadrito de Van Eyck mostrando el retrato del matrimonio Arnolfini en que se refleja su parte posterior en 
el espejo del fondo de la estancia, hasta Magritte con sus juegos surreales de situaciones imposibles; pero 
como de costumbre, estamos ante una pieza totalmente propia de Isabel Baquedano, que no se asemeja 
realmente a ninguna otra, aunque pueda evocar diversas referencias.

Entre mediados de los años setenta y mediados de los ochenta (ya advertimos de que los cuadros de Isabel  
Baquedano carecen de fecha en muchos casos y esto hace imposible hoy por hoy datarlos) Isabel se autorretrata 

56 Adelina Moya. «Imágenes de la diferencia : autorretratos de mujeres artistas» en &cétera : revista del Aula de Letras UC, Santander, n.º 1, 
2008, pp. 154-176. Véase también Frances Borzello. Femmes au miroir : une histoire de l’autoportrait féminin. Paris : Thames & Hudson, 1998; 
Amparo Serrano. Mujeres en el arte : espejo y realidad. Barcelona : Plaza y Janés, 2000.
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 en numerosas ocasiones de espaldas, y sin duda, una de sus obras más conocida y admirada sea Estación 
de autobuses, fechada en 1978, aunque no lo está en el CS tantas veces citado, donde no daba dato, tam-
poco, de su técnica. En este caso, el uso de la imagen fotográfica como herramienta de trabajo vuelve a 
corroborarse por la existencia de varias fotografías, una de las cuales está modificada, a modo de boceto, 
mientras que otra es una toma del lugar con su amigo Patxi Biurrun colocado en el centro mirando a la 
cámara; esta mirada fotográfica, que no es otra que la perspectiva de un solo ojo, otorga a la imagen, en 
su horizontalidad, una sensación de permanencia, de eternidad para un instante, que puede recordarnos la 
definición de Baudelaire para el arte moderno. Situándose la figura en el centro del enorme espacio vacío, 
cuya soledad pesa tanto más cuanto mayor es su extensión. La figura erguida, resuelta, pero dirigiendo la 
mirada (suponemos) al autobús que se aleja, y con un elemento, el pañuelo, símbolo inequívoco de despe-
dida, puede entenderse como la recreación de un momento vivido, pero también, a la vez, como metáfora 
de una separación. 

Estación de autobuses, 1978 
Óleo sobre lienzo. 135 x 175 cm 

Colección particular

Fotografías preparatorias de Estación de autobuses, 1977
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Retrato de espaldas con Bodegón, 1978 
Óleo sobre lienzo. 63 x 84 cm 
Colección Mercedes Navarro Latorre

Autorretrato de espaldas, c. 1970 
Óleo sobre lienzo. 66 x 81 cm 
Herederas de Isabel Baquedano
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Existen otros autorretratos de espaldas que parecen mostrar parte de su biografía, en los que nos sugiere el es-
pacio en que se inscribe su cuerpo, sea de contemplación del paisaje desde una ventana, sea de concentración, 
dentro de un templo clásico donde imagina a su compañero como una muy carnal escultura clásica, sea en un 
espacio surreal, como en la pintura donde se muestra ella en el paisaje y una vaca junto a una cama, en el campo.

Si el autorretrato de espaldas donde vemos a una mujer sentada en la cama, sin más compañía que una 
mesa camilla con pequeño bodegón de tazón y plato de la colección de Mercedes Navarro (¿otra cita de la 
pintura antigua?), podría de alguna manera recordarnos a Dalí, nada de esto sucede en el autorretrato don-
de, también acompañada del mismo bodegón y mesa camilla, contempla un espléndido paisaje campestre, 
cuya luz penetra el sombrío interior de su habitación. Esa figura, su gesto, vestido, actitud, la representan 
tan claramente que no se tendrá mayor sensación de reconocerla si estuviese mostrando su rostro, como 
sucede, por ejemplo, en el autorretrato junto al armario ropero. Cuando Gombrich hablaba precisamente de 
la calidad del arte griego, que al crear una figura de espaldas obligaba a imaginarla completa, creo recordar 
se refería entonces al paso dado por el arte clásico frente al arcaico. Y no sería ajeno a esta artista el deseo 
de recuperar aspectos perdidos del arte del pasado renacentista o clásico. De manera que lo interesante de 
estos autorretratos, a mi modo de ver, está en la capacidad para crear un modelo distinto de autorretrato, 
donde la realidad ofrece un punto de vista opuesto al que se supone debería tener. Sin distorsiones, sin 
troceamientos, sin ninguno de los recursos de la vanguardia, sin el recurso a la originalidad individualista, 
ha elaborado un modelo «otro» podríamos decir.

No dejando de lado la afirmación de Alfredo Alcaín, buen conocedor y coleccionista de Isabel Baquedano, 
algo tienen estos autorretratos de espaldas además del juego de ocultación.

Sin título, mediados de la década de 1970 
Acrílico sobre lienzo. 120 x 130 cm 
Herederas de Isabel Baquedano
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De manera que cuando nos plantamos ante esa obra tan lograda, Estación de autobuses, tan habitualmente 
relacionada con la pintura de Hopper, y en ciertos aspectos tan lejana a la frialdad objetiva de este, podemos 
sentir que casi estamos participando de su desazón.

Pero todavía debo referirme a otra obra difícil de datar, pero que puedo situar hacia el final de los años 
setenta sin ninguna seguridad, que muestra a Rafael Huerta de tres cuartos, sosteniendo frente al especta-
dor una pequeña escultura, Palankari, y al fondo, sobre un diván, el autorretrato desnudo de la pintora. La 
tonalidad cálida del desnudo contrasta con el predominio de colores fríos del retratado en primer plano, así 
como la actitud altiva, de presencialidad de este (se trata de una escultura en mármol de Moisés Huerta, 
en la colección del Museo de Bellas Artes), con la actitud de modesto recogimiento de aquella. Y, como 
veremos en otros dobles retratos o retratos de pareja en el paisaje, existe una evidente distancia espacial 
entre ambos, que parece formar parte de la historia que se narra. 

El diálogo con el espejo, habitual en los autorretratos de artistas, fue también pretexto para una serie nu-
merosa de autorretratos. Tres de ellos representan un espacio íntimo, parte del interior de un dormitorio, en 
los que, en un punto de vista poco usual, se representó tres veces, de manera que su rostro queda reflejado 
en el espejo de modo diferente en color y faceta-perfil a como lo vemos, por el movimiento de apertura de la 
puerta del armario ropero. Un diálogo muy frecuente en la pintura entre el artista y su herramienta principal 
para representarse que se culmina con otra perspectiva de la puerta abierta sin más que mostrarnos el 
espacio interior del armario, y donde la artista queda en posición frontal, en el mismo espacio comprimido 
(entre el armario y los pies de la cama) que en los otros casos, pero donde lo que era soporte de un reflejo 
proyecta ahora una amplia sombra rectangular sobre la pared. En esta línea de inversión de lados comunes, 
existe otro autorretrato (doble) en que se muestra de gran tamaño, casi de espaldas y fragmentada, mirán-
dose en un espejo que parece evocar una pintura; parece jugar con la supuesta lógica de la representación 
pictórica, negándola, ¿ya que no existe, como se supone, o que la verdad en pintura es algo muy distinto de 
la llamada pintura realista?

Autorretrato en el espejo, mediados de la década de 1960 
Fotografía en blanco y negro
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De los años ochenta a los noventa
Entre los años setenta y ochenta, variará sustancialmente la posición de los artistas respecto a la finalidad y 
contenido de la pintura. Con cierto descaro, pero también quizá como posición de desagravio generacional, 
los nuevos realistas se enfrentan a la pintura de compromiso, de contenido político, reivindicando el placer 
de la pintura. Incluso el regreso de la pintura al óleo.

Si comparamos la presencia pública de Isabel Baquedano en esta etapa –once años sin exposiciones indivi-
duales entre 1978 y 1989 al margen de algunas colectivas como Madrid pintado en 1985– y la anterior, entre 
1967 y 1978, con cuatro exposiciones individuales, dos de ellas en Madrid, se vislumbra un momento de 
crisis en su trayectoria que pudo tener relación con su prejubilación en 1988, al trasladarse definitivamente 
a Madrid, donde compró una casa con estudio en la que viviría hasta el final de su vida (no sin alternar, como 
vimos, estancias en Pamplona).

Lo que no supuso dejar la pintura. Existen obras de este tiempo llenas de interés, como Introspección, auto-
rretrato probándose un vestido ante un espejo invisible, fechado en 1980, también realizado con fotografías 
previas, que pertenecía a la colección de Gonzalo Sánchez, el galerista que volvería a relanzarla al final de 
la década, aunque ya, estimo, en otro plano57.

Pero antes Isabel Baquedano ha participado en dos exposiciones sobre el realismo en Madrid: la organizada 
por Juan Antonio Aguirre en 1976 (Realismo Español Contemporáneo), con especial atención a Antonio 
López, aunque incluyendo los otros realismos, como el de Juan Genovés, y la organizada por Antonio Bonet 
en 1981 (Realismo en España), amplísima, pero en la que no quiso participar Antonio López.

A los años ochenta pertenece también, a su comienzo, una serie de obras fechadas en 1981 que menciono 
como Recuerdo del viaje a Grecia –título que puso a uno de estos óleos–, en la que realiza sus autorretratos 
en el paisaje, compartiendo su experiencia de ruinas clásicas con su compañero Rafael Huerta y con sus 
amigos –los coleccionistas Mercedes Navarro y José Antonio Andonegui– en un viaje que había realizado 
en 197958.

Óleos sin duda sorprendentes, ya que el sentimiento de los paisajes representados parece eclipsar cualquier 
otro modo de posicionamiento respecto a la pintura. La belleza de templos y lugares –Corinto, Paestum, 
Cabo Sunión–, la sensación vivida en esos paisajes, algo experimentado, representado en apuntes y obras 
por numerosos viajeros del mundo del arte y la cultura, parecen ser el verdadero personaje de los lienzos. 
Para Iñaqui Moreno Ruiz de Eguino «rezuman un aire impregnado de aromas románticos, estas ruinas con 
templos, hoy casi en sus estructuras, con los pilares erguidos, imponiéndose a los tiempos. Una fuerte carga 
romántica, tal vez evocaciones del romanticismo alemán y las lecturas correspondientes a este periodo 
del que tanto gusta Baquedano. Un color no real y una realidad trastocada para ser entendida como una 
realidad aparente que apunta hacia otra realidad más íntima»59. Y de nuevo, encontramos en estos paisajes 
su autorretrato de espaldas, con su cuerpo tan vertical como las columnas, con un suave erotismo que se 
manifiesta en el modo en que el vestido se ciñe a su cuerpo mostrándolo casi como un desnudo, en la obra 

57 Este, propietario de la galería Dieciséis de San Sebastián, orientada en gran parte hacia los realismos, tuvo un comportamiento ejemplar, tanto 
por el cuidado con que trataba su espacio y la obra como al realizar sus catálogos; también colaboró en ciertos logros culturales de la ciudad 
de San Sebastián. 

58 Al parecer, Isabel Baquedano dejó pronto de poner títulos a sus obras, como es evidente en algún catálogo de la galería Dieciséis, pero no 
tenía inconveniente en que el propio galerista los pusiese, como es el caso de los catálogos de la galería Estampa de Madrid.

59 Iñaki Moreno Ruiz de Eguino. «La realidad escondida» en El Diario Vasco, San Sebastián, 26 de febrero de 1989, p. 16, Archivo Isabel 
Baquedano.
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titulada Autorretrato con Rafael en Corinto, de la que existen otras dos versiones, cambiando aspectos del 
paisaje y disposición de las figuras. Otros personajes acompañan la escena, siendo fundamental su pareja, 
siempre en relación, enfrente uno y otra, y siempre separados por el espacio entre columnas, o por un gran 
espacio vacío, como sucede en el óleo que representa el interior del templo dórico de Paestum. Pero en 
este último, la artista se muestra, aunque de espaldas, en posición de total recogimiento, como consciente 
de estar en el lugar donde belleza y sentimiento religioso van unidos, un sentimiento que abarcase toda su 
relación amorosa con el arte y el mundo vestida aquí con una ropa mucho más recatada, que repitió casi 
de modo ritual en otros autorretratos, mientras que su pareja, situada al otro lado del templo, y también de 
espaldas al espectador, parece un desnudo escultórico, una escultura clásica encarnada, viva.

En 1982 Isabel Baquedano participó en la exposición Artistas vascos entre el realismo y la figuración, en 
relación con la cual Francisco Calvo Serraller mencionó a la artista en dos críticas sucesivas como una gran 
pintora ya reconocida. En la primera, escrita en octubre del mismo año, valoraba su obra en relación con un 
contexto que, para él, constituía «una de las líneas actuales más sugestivas del arte vasco de hoy y quizás, 
la más coherentemente abarcable»60. La comisaria Maya Aguiriano, crítica de Egin, era autora también de 
los cuidados textos del catálogo. La otra referencia salió en noviembre, con el título bastante indicativo del 
tema, «Femenino plural». Ni el tono del crítico ni sus afirmaciones de admiración hacia las artistas recuerdan 
ya en nada el tono desdeñoso o, a veces, despectivo de alguno de los que cité anteriormente, durante la 

60 Francisco Calvo Serraller. «Un original viento romántico del Norte» en El País, Madrid, 22 de octubre de 1982, Archivo Isabel Baquedano.

Autorretrato, 1977 
Óleo sobre lienzo. 130 x 97 cm 

Colección Mercedes Navarro Latorre
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dictadura franquista, aunque no se lo aplicasen a nuestra pintora: «Este otoño madrileño la casualidad ha 
reunido en feliz coincidencia pluri-expositiva a un buen plantel de jóvenes pintoras que avanzan o inician su 
andadura pisando fuerte por las dispares y enmarañadas sendas del arte actual. Son estas: Eloísa Sans (ga-
lería AELE) y Elena Blasco (galería Montenegro), en sendas muestras individuales; Victoria Civera, Menchu 
Lamas, Francesca Llopis, Sindra Segura y Gemma Sin, colectivamente unidas (galería Buades). Y, por último, 
Isabel Gangutia y Rosa Valverde, junto a Marta Cárdenas y sus inmediatas predecesoras, Mari Puri Herrero 
e Isabel Baquedano, ya reconocida como una gran pintora, todas éstas en la colectiva de «Artistas Vascos», 
espléndida muestra pictórica de la década 70/80. [...] Finalmente, aquí está Isabel Baquedano [...] que está 
considerada desde hace años como una de nuestras más importantes pintoras. A su etapa pop de influencia 
anglosajona, pertenece el cuadro Estación de Autobuses. El realismo de sus imágenes conllevó siempre 
unas profundas calidades humanas. Aquí la soledad y la nostalgia tras la despedida. Y esa decantación ha-
cia lo humano persiste en sus más recientes pinturas. ¿A esta joven generación de pintoras no le sucederá 
lo que a Isabel Baquedano cuando expuso en Madrid en 1973 de lo que «Cambio 16» fue testigo? Un bien 
trajeado cliente, atraído por un cuadro y conforme con el precio de la galería, lo rechazó al enterarse de que 
era de una pintora. Afortunadamente, los tiempos han cambiado y más van a cambiar»61.

Si Estación de autobuses se sitúa en el año 1978, advierto un ligero cambio en el autorretrato titulado In-
trospección, de 1980, así como en el doble retrato que representa a su hermana Maite y su sobrina Arancha 
de espaldas, mirando por la ventana la portada déco del edificio Metropolitano de Madrid, en actitud poco 
común. Así como en El balcón, obra presentada en la exposición Concordancias, colectiva que el Banco de 
Bilbao llevó a la ciudad de Río de Janeiro (entre diciembre 1982 y enero de 1983, en la que participó junto a 

61 Francisco Calvo Serraller. «Femenino plural» en Cambio 16, Madrid, 15 de noviembre de 1982.

Sin título, 1980 
Óleo sobre lienzo. 100 x 150 cm 
Herederas de Isabel Baquedano
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otros dieciocho pintores, nueve de ellos vascos) y junto a otros artistas del resto de España. En todas ellas, 
la geometrización del espacio en que inscribe las figuras otorga una sensación de permanencia que podría 
relacionarse, no sin matizar enormes diferencias, con otros movimientos figurativos, como tal vez la nueva 
objetividad, antes que con la obra de los nuevos realistas que en Madrid desarrollaba la siguiente genera-
ción, en cierto modo heredera de Luis Gordillo, y antes, también, que con el realismo de Antonio López y su 
entorno.

Lo evidente es la destreza de esta pintora, tanto en la construcción de asuntos cotidianos como en el uso 
exquisito del color. Si era real, como me comentó Ángel Bados, que no le gustaba Cézanne, a base de darle 
vueltas a esta idea que me parecía incomprensible, he llegado a pensar que tal vez buscaba, como él, reali-
zar una obra que permaneciese, pero por un camino opuesto, que podía tener que ver con el modo narrativo 
cinematográfico, y con la revalorización de la tradición occidental de la pintura; en este caso, la pintura de 
género, de escenas de interior holandés, en las que la ventana, el lenguaje de la luz, es siempre esencial.

Otras pinturas no localizadas, de tinte romántico, a manera de apuntes de viajes por Italia (Venecia), apare-
cen fechadas en 1984 en el catálogo con destino a Arco’89 (que citaré como CA), esta vez abarcando obra 
de los años 1980-1990. También el tema del taller de artista, o de prácticas de copista en el museo: en algún 
caso, como el retrato de Rafael Huerta, quedó reflejado en ese catálogo, tan útil para localizar obras en 
momentos en que, al no exponer apenas, carecemos de documentación.

Los años ochenta a que nos estamos refiriendo son un tiempo difícil en la vida de Isabel Baquedano, y en 
cierto modo, de cambios importantes (compra de casa en Madrid, prejubilación de la enseñanza en 1988, 
ruptura amorosa...) que posiblemente la abocarían a una crisis, por otro lado, nada extraordinario en la tra-
yectoria de otras artistas, y si aceptamos el magnífico texto de Natalia Ginzburg A propósito de las mujeres, 
nada extraordinario en la vida de cualquier mujer en general: «[...] se me olvidó decir algo muy importante: 
que las mujeres tienen la mala costumbre de caer en un pozo de vez en cuando, de dejarse embargar por una 
terrible melancolía, ahogarse en ella y bracear para mantenerse a flote: ese es su verdadero problema. Las 
mujeres se avergüenzan a menudo de ello, y fingen que no tienen problemas, que son enérgicas y libres, y 
caminan por las calles con paso firme y grandes sombreros y bonitos vestidos y los labios pintados y un aire 
resuelto y altivo, pero nunca me he encontrado con una mujer en quien no haya descubierto al poco rato algo 
doloroso y lamentable que no he visto en los hombres, un peligro continuo de caer en un pozo oscuro, algo 
que proviene del temperamento femenino y tal vez de una secular tradición de sometimiento y esclavitud, 
que no será nada fácil vencer; he descubierto precisamente en las mujeres más enérgicas y altivas algo que 
me inducía a compadecerlas y que entendía muy bien porque yo comparto ese mismo sufrimiento desde 
hace muchos años y hasta hace poco tiempo no he comprendido que se debe al hecho de ser mujer y que 
me será difícil librarme de él»62.

Pero tras un largo periodo sin exponer individualmente en Madrid, en 1989 Isabel participará en Arco en 
exclusiva por el galerista Gonzalo Sánchez de la galería Dieciséis de San Sebastián. Y aunque al parecer la 
operación no salió muy bien, al menos podemos considerar este momento como un inicio de romper con la 
ausencia en escena, un modo de volver a estar públicamente en el arte. Me permito opinar que su nueva 
etapa sucederá posiblemente en un mano a mano con este galerista que no solamente la ha llevado a Arco, 
al parecer sin gran reconocimiento de la crítica, también la llevaría a la feria de Turín Artissima (el año 1998). 
Sabemos que en Arco presentó diez cuadros de gran tamaño, uno de los cuales, reproducido en prensa, titu-

62 Natalia Ginzburg. A propósito de las mujeres. Barcelona : Lumen, 2017, p. 16.
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ló París en el CA y lo fechó en 1985; representa un espacio industrial acristalado de principios del siglo XX o 
finales del XIX, con algunas esculturas clásicas como la Venus de Samotracia o un fragmento del relieve del 
Partenón, que en cierto sentido sugiere una combinatoria propia de la posmodernidad. Las obras de estos 
años (1985-1993) de Isabel son hijas, a mi modo de ver, de este tiempo que de alguna manera hizo posible 
el mestizaje del arte moderno-contemporáneo y antiguo, liquidando lo que se ha llamado el dogmatismo 
de las vanguardias y revalorizando el pastiche, incluso el arte «revival». A ello se refería Isabel Baquedano, 
reivindicando en Arco’89 el eclecticismo, su propio eclecticismo, y la libertad que la transvanguardia traía 
al arte63.

Al parecer, uno de los aspectos que le interesaban de Arco, según sus palabras, era la posibilidad no solo de 
degustar el arte, sino de ser vista o reconocida por galerías de otros países; fuese como fuese, tres años más 
tarde, la galería Montserrat de Nueva York le envió el 8 de abril (a la calle Yanguas y Miranda, en Pamplona) 
una propuesta de exposición colectiva, con una oferta bastante estimulante, tanto en lo relacionado con la 
promoción artística como respecto a su emplazamiento, muy cercano a Leo Castelli. Tuviese o no que ver con 
la carta recibida, en 1992 alquiló un apartamento en Nueva York para unos meses, posiblemente tras otra 
exposición individual celebrada en junio en la galería Kribia de Pamplona.

La exposición de Kribia –a cuya inauguración asistí– mostraba a una artista que posiblemente luchaba por 
volver a ser tenida en cuenta en el mundo del arte. Obras de gran tamaño como los tiempos demandaban, te-
mas muy diversos en los que se retomaban elementos del pop, fragmentos decorativos de espacios vividos, 
como un rincón del plafón de una vivienda familiar, distintas versiones de lámparas de araña como tema... 
En la entrevista que siguió a la exposición en Pamplona la artista se explayaba en algunas cuestiones, y la 

63 Revista de Arte, Madrid, n.º 3, 1989. Archivo Isabel Baquedano.

Luz de una exposición, 1989 
Óleo sobre lienzo. 60 x 73 cm 
Herederas de Isabel Baquedano
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más importante de todas tenía que ver con ese gusto al que me referiré y cité al comienzo, por «dinamitar» 
su propia firma.

El caso es que a partir de los noventa Isabel Baquedano llevará algo así como dos líneas o dos maneras de 
pintar que se diferencian muy claramente. Por un lado, la presencia de la geometría como razón de ser de 
la pintura, colores planos y muy vivos, contornos muy marcados. Por otro lado, predominio de la expresión 
pictórica, dibujo más sutilmente matizado e independiente en ocasiones del color.

A mi modo de ver, los maniquíes implican un geometrismo evidente que enfrenta al espectador con el tema 
de la pintura, al menos, desde el manierismo, ya que era una herramienta habitual del artista. La tarjeta de 
presentación de Isabel Baquedano para Arco’89 había mostrado ya una de las facetas nuevas: el maniquí, 
los juegos geométricos, a mi parecer, reiteradamente en contraste con otra manera que tomaría a partir de 
1994-1995 y, con variaciones, desarrollaría hasta el final de sus días: la de los temas religiosos.

Pero no podemos simplificar respecto a los dos modos de representación de Isabel Baquedano, ya que los 
temas de circo –equilibristas o saltimbanquis– que vemos en el catálogo de Estampa a partir del año 2000 
(como el titulado Rozando el borde) se apoyaron solo a veces en este modo geométrico, podríamos decir 
frío, de tratar lo que en el pasado se consideraba temas menores o escenas de género64. Lo habitual sería ir 
creando motivos o temas, fuesen religiosos o laicos, en los que se integraban su manera de pintura fluida y 
su dibujo inestable, imágenes de lo que Francisco Calvo Serraller describió como «semejantes a un revelado 
fotográfico» por su carácter inaprehensible, exigiendo una mirada atenta para ser apreciadas debidamente, 
contrastando o alternando con amplias superficies de color plano e intenso configurando espacios, como la 
Anunciación de la colección Coca-Cola, o leves capas de pintura invadiendo, indiferenciando, fondo y figura, 
como en una de las versiones de La lucha de Jacob y el ángel.

En varias temáticas que he llamado de género en el sentido de la historia tradicional del arte no falta el 
humor, encarnado en la presencia sorprendente de un mono (tan sorprendente como el de La Grande Jatte 
de los paseantes en Seurat, como el anuncio de anís del mono en Juan Gris), pero claramente insistido en 
los temas de camareros, cuyo equilibrio siempre parecen amenazar, parte de cuyo encanto, opino, reside en 
la manera sencilla, carente de enfatización.

La gran novedad será, al menos desde el año 1994, esa sorprendente, abundante, increíble serie de temas 
religiosos del Antiguo y Nuevo Testamento, realizada en acrílico, cuyos orígenes podemos remontar al co-
mienzo de su obra conocida, cuando la artista tenía unos veinte o veintidós años y estudiaba detenidamente 
a los grandes maestros, desde los medios a su disposición. No olvidemos que el carné de copista del Prado 
está fechado en 1951, y que frecuentaba la biblioteca de San Fernando. No son pocos los dibujos de tema 
religioso que hizo en los años cincuenta, y pinturas del año sesenta, representando temas como Virgen con 
Niño, Nacimiento, Descendimiento, Adán y Eva.

Pero en este momento, a partir de mediados de los noventa, estimo que suponen algo así como el «volcado» 
de una acumulación de imágenes asimiladas a lo largo del tiempo: «Andaba yo como muy asfixiada y can-
sada de todos estos temas de moda, lenguajes del cuerpo, etc. y quería hacer algo distinto. Me acordaba 
de la frescura de los primitivos italianos, añoraba su limpieza de color, su candidez. Me conectaba con otros 
momentos del arte y de la pintura que me resultaban mucho más gratos. Así que me apeteció sumergirme 

64 También en 2005 realizó en la galería Dieciséis una exposición de marcado carácter geométrico, con motivos de circo y referidos a juegos 
sobre la perspectiva renacentista, de la que queda una grabación de imágenes fijas. Archivo Isabel Baquedano.
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La Huida a Egipto, 2004 
Acrílico sobre lienzo. 27 x 35 cm 
Herederas de Isabel Baquedano

Expulsión del Paraíso, 2002 
Acrílico sobre lienzo. 41 x 33 cm 
Colección Francisco Cantos Baquedano







44

en recursos de otros tiempos, pero, claro, pintando como se pinta hoy, porque yo no puedo pintar como lo 
hacía Fra Angelico... todos tenemos algún dato que delata nuestra contemporaneidad»65.

Mari Puri Herrero, pintora y amiga de Isabel Baquedano, me habló de que el comienzo de estas «historias 
sagradas» se lo sugirió su galerista de Estampa, Manuel Cuevas, quien efectivamente realizó una exposición 
sobre la Huida a Egipto en 1994; la anécdota tendría que ver con una queja de Isabel (algo así como «ya no 
sé qué pintar»), sugiriéndole este que pintase temas religiosos66.

Será difícil comprobar cuándo y cómo Isabel Baquedano lo decidió, pero la cita de una entrevista realizada 
en la feria de Arco de 1996 no se confronta, sino que completa y llena de sentido una decisión que la acom-
pañó hasta el final. De manera que el tema religioso, de una religión en la que ella creía con fervor, aunque 
a su manera, le permitió continuar con aspectos en los que su propia autobiografía estaba con frecuencia 
muy implicada. Ya no se trata de aquel realismo nuevo que «partía de cualquiera de nuestras 24 horas del 
día», sino a manera de lo que podríamos llamar transferencia.

Lo verdaderamente interesante en cuanto al tema en estas series es el modo en que se atrevía a trastocar 
las muy canonizadas historias67: como las escenas de Adán y Eva, y en la enorme variedad de Anunciaciones 
representadas de todas las maneras y cromatismos imaginables, otorgando una gran importancia al gesto, 
la posición del cuerpo en el espacio, la actitud avergonzada o sumisa, la frescura del color de la pintura 
antigua... y que deliberadamente rescataba todo un acervo cultural desdeñado por la idea de progreso de la 
pintura moderna y contemporánea, pero que, también hay que reconocer, la posmodernidad, con sus citas y 
apropiaciones, permitía retomar68.

No vamos a decir que entre los años 1994 y 1996 en que sitúo el comienzo de esta temática y el año 2015 de 
su última exposición no hubiese transformaciones en su pintura. Sería una estupidez, ya que, como advirtió 
Nieto Alcaide al comienzo de su carrera, ella siempre intentó hacer algo diferente en cada obra. Hubo serias 
transformaciones, de las que hablaremos. Lo indiscutible es que la crítica (cierta crítica menos preocupada 
por la moda) normalmente se ocupó de su obra no solo con respeto sino con admiración, porque, a pesar de 
todas las dificultades que arrastraba Isabel en su trabajo, había logrado progresivamente encontrarse en 
su elemento, que no era otro que progresar en su búsqueda, ser, como decía ya en los sesenta, auténtica, y 
devolver a la pintura, al arte en definitiva, su posibilidad de comunicar, de implicar.

65 M. A. E. «Isabel Baquedano, pintora y profesora de artes plásticas» en Diario Cultural III, suplemento del Diario de Navarra, Pamplona, 16 de 
febrero de 1996, p. 45. Archivo Isabel Baquedano.

66 De hecho, el inicio, al menos de la presencia pública, de estos temas estaría en la exposición sobre la Huida a Egipto que se realizó en 1994. 
Posteriormente, en 1997, Cuevas encargó a doce pintores, entre otros Isabel Baquedano y Guillermo Pérez Villalta, un Calvario.

67 Aunque no siempre, hay que recordar que en múltiples ocasiones los artistas del pasado se saltaban las estrictas normas de la Iglesia.
68 Es el caso, por ejemplo, de Guillermo Pérez Villalta, a quien Isabel pidió su catálogo de la exposición en la galería Senda El ciclo de la 

Magdalena, donde cuenta que, no siendo creyente, venía trabajando estos temas religiosos desde 1970. Archivo Isabel Baquedano.
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Encuentro definitivo en la etapa final
«A veces el cuadro me pide dejarlo así; o al menos, yo no sé qué hacer con él porque tiene la entidad suficiente 

dentro de lo que quiero, aunque parezca inacabado. A veces estoy trabajando y de repente lo dejo, no sé seguir 

adelante. Al cabo de un tiempo, lo vuelvo a tomar y me digo a mí misma con sorpresa: ¡anda, si está acabado! Es 

como un milagro»69.

«Enfoco mi trabajo de esta forma también porque quiero denunciar el feísmo de las últimas creaciones en el campo 

religioso. Creo en una estética religiosa actual que es preciso desarrollar»70.

Como decía, Isabel Baquedano continuó exponiendo tanto en Madrid, en la galería Estampa que la llevaba a 
Arco en años sucesivos, como en el País Vasco, donde expuso con regularidad en la galería Dieciséis hasta 
el fallecimiento de Gonzalo Sánchez en 2007, además de exponer (1998) en la galería Colón XVI de Bilbao, 
primera individual en esta ciudad. Y su pintura volvió a ser tenida en cuenta, valorada.

De manera que, si en los años setenta asombró con su Estación de autobuses, por poner un ejemplo re-
marcable, ahora será con series como La Anunciación, Adán y Eva, El sacrificio de Isaac, desde su rareza, 
su excepcionalidad para acometer temas conocidos e incorporados al imaginario colectivo por el arte de 
tiempos pasados. El impacto de un motivo tan presente en la cultura católica como un milagro de aparición 
de la Virgen es tratado como un acontecimiento realmente vivido, lo que no ha dejado indiferente a ninguno 
de sus comentaristas, por el modo y la intensidad con que están tratados, extrayendo del color, del dibujo, 
todas sus posibilidades expresivas.

Ya hemos visto algunos de los motivos que la llevaron a centrarse en temas religiosos, aunque no fuesen los 
únicos; seguramente intervinieron muchos factores. Uno de ellos, desde mi punto de vista, la posibilidad, o 
tal vez necesidad, de inscribir su vida de manera menos evidente en sus Magdalenas, en sus Vírgenes, en 
sus Adanes y Evas... en definitiva, en el drama que se inscribe en estas historias.

Pero, como hemos visto, estaba la intención de revitalizar, devolver a la pintura un acervo cultural-religioso 
que, si en tiempos pasados fue tratado por artistas de talento, ya que la Iglesia era uno de los poderes do-
minantes, si no el más alto en Occidente, y la creencia en Dios, como dijo Octavio Paz en La búsqueda del 
comienzo, lo ocupaba todo, actualmente ha pasado a ser subsidiaria, y con ello ha llegado su deterioro cultu-
ral y representativo. Juanjo Aquerreta me mostró una imagen religiosa desastrosa mientras me hablaba de 
los Kikos. Se refería al notorio deterioro del gusto y de la técnica, al «feísmo» que, hemos visto, mencionaba 
Isabel Baquedano que había que combatir71.

De otro modo, devolver sentimiento y belleza a estas historias era un deseo de los prerrafaelitas y otros 
grupos, como los Nabis.

En tiempos más recientes, sabemos de Juan Carlos Sabater, que realizaba pintura de temas religiosos in-
teresante. Y especialmente de Guillermo Pérez Villalta, un artista de la época de la trans o posvanguardia, 

69 M. A. E. «Isabel Baquedano, pintora y profesora de artes plásticas» en Diario Cultural III, suplemento del Diario de Navarra, Pamplona, 16 de 
febrero de 1996, p. 45. Archivo Isabel Baquedano.

70 J. U. (Javier Urquijo). «Otra visión iconográfica : Isabel Baquedano expone por primera vez en Bilbao» en El Mundo, Madrid, 13 de diciembre de 
1998, p. 12.

71 La referencia a Octavio Paz proviene de un extraordinario texto, «La búsqueda del comienzo», sobre la poesía surrealista, cuya cita me es 
imposible recordar ahora. Respecto a la referencia a los Kikos, el propio Juanjo Aquerreta le recomendó a Isabel un centro de Madrid, pero al 
parecer ella no acudió. Sin embargo, sí estuvo yendo algún tiempo, según Elena Blasco, a una iglesia donde este grupo reunía a latinos, cuyo 
ambiente le gustaba, muy cerca de su casa. Pero finalmente lo dejó.
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que desde otro punto de vista de no creyente, pero muy interesado en recuperar ese rico acervo cultural, 
ha dedicado tiempo y trabajo a estos temas. Según cuenta en su catálogo El ciclo de la Magdalena, de 
1998, por su interés por los mitos; pero también, como andaluz, por la impresión que le produjo un paso de 
Semana Santa al ver a la Magdalena contemplando el cuerpo de Cristo72. Si bien cita alguna Anunciación 
realizada en los años setenta, comenzó a pintar estas historias religiosas con mayor implicación en 1980, es 
decir, cuando Isabel estaba realizando otro tipo de pintura, que podríamos ver como realismo narrativo, por 
ejemplo Introspección, o participando con su Estación de autobuses en La trama del arte vasco, celebrada 
en el Museo de Bellas Artes de Bilbao en 198173.

Cuando el galerista de Estampa encargó a doce pintores la realización de un viacrucis para exponer en 
1997, tanto Isabel Baquedano como Guillermo Pérez Villalta formaban parte del encargo. Al año siguiente 
la pintora pidió a Pérez Villalta su catálogo, y este se lo envió, con una nota firmada y fechada en 199874.

Aun cuando las diferencias entre ambos pintores son evidentes, lo cierto es que tanto el texto de Guillermo 
para el catálogo como sus imágenes de la Magdalena tienen verdadero interés, y los textos ofrecen pistas 
para la comprensión de estos temas religiosos de Isabel, pese a que en nada se relaciona el estilo artístico 
de ambos, ni su momento generacional, ni su punto de vista de género: Guillermo no ha transformado su 
estilo (posmoderno a mi parecer) muy descendiente del manierismo para realizar estos temas, mientras que 
ella continuó su búsqueda de nuevos modos de expresión pictórica dejando libre el color, desarrollando un 

72 Guillermo Pérez Villalta. El ciclo de la Magdalena. Barcelona : Galería Senda, 1998. 
73 La trama del arte vasco, título tomado de la célebre obra de Juan de la Encina (seudónimo de Ricardo Gutiérrez Abascal), fue uno de los 

primeros esfuerzos por actualizar y dar vida al arte local o de los artistas nacidos o residentes en el País Vasco, que se llevó a cabo cuando 
Leopoldo Zugaza y Puri Herrero tomaron las riendas del Museo de Bellas Artes de Bilbao; en este caso, con la colaboración de Maya Aguiriano.

74 «Querida Isabel: / Aquí tienes el catálogo de la Magdalena y otros dos del mismo tamaño [...] espero que te gusten».

El milagro, 2010-2011 
Grafito sobre papel vegetal. 20,9 x 29,6 cm 

Herederas de Isabel Baquedano
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dibujo totalmente independiente de este en ocasiones, o dependiente, según le conviniera, de manera que 
el aspecto de no acabado, tan citado en la escultura, pasó a ser un elemento yo diría esencial en no pocas 
de estas obras, contribuyendo a su capacidad de evocación de tiempos inmemoriales. Veamos un fragmento 
del catálogo de Pérez Villalta:

«Todo esto sucedía mientras pintaba una obra en el verano de 1980. Se trataba de Un Cristo en la Columna. Empe-

zó como un juego. Quería hacer un cuadro sobre las proporciones del cuerpo humano, con una irónica utilización 

del «modulor» de Le Corbusier, unida con las relaciones entre el cuerpo humano y los órdenes clásicos arquitectó-

nicos de los tratados de Servio. Empecé a estudiar la obra, a dibujar. Quizás todo comenzó porque cometí el error 

de hacer un autorretrato para el rostro de Cristo. Un día pensé en el libro de Kempis, A imitación de Cristo. ¿Era 

el trabajo del artista que se ofrece en la obra comparable al cuerpo de Cristo? ¿No era todo eso una alegoría de la 

pasión en su doble significado? ¿No había en esta entrega absoluta algo de la entrega del arte? Cristo dejó de ser 

un tema para pasar a ser un mito que me representaba»75.

75 Guillermo Pérez Villalta, op. cit., p. 4.

La Última Cena, con María Magdalena, 2017 
Acrílico sobre papel fotocopiado 
41,5 x 29,5 cm 
Herederas de Isabel Baquedano
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Hablaba también de la Magdalena según Lucas, la pecadora que derrama el perfume y lágrimas a los pies 
de Cristo, y los seca con su pelo, negando se tratase de un trabajo arqueológico o revivalista, sino, entiendo, 
actualizador.

En muchos aspectos pueden coincidir, pero como he dicho, claramente se diferencia el estilo inconfundible 
de este, que ha podido ser inspirado en algún retablo renacentista, logrando sensación de relieve en su 
Magdalena penitente, porque en Isabel Baquedano ocurre, como dije, lo contrario, su actualización, si es 
que podemos llamarle así, de estas historias sagradas pasa por una búsqueda de autenticidad que no se 
puede detener en un estilo, en una manera, sino que va intentando conseguir lo no logrado. Su implicación 
con la materia tanto como con la idea de representación desnuda, desprovista de todo gesto decorativo, que 
progresa en su capacidad para transmitir e implicar al espectador, se basa en esa búsqueda a la que tan 
frecuentemente se ha referido, y más que con el mito, tendría que ver, tal vez, con el misterio.

A menudo, y continúo ya con la obra de Baquedano, aborda estos temas del Antiguo y Nuevo Testamento, 
estas «Historias», sobre la base de series, de pequeño y mediano tamaño, donde pueden producirse ligeras 
variaciones: de color, espacio, gesto de las figuras... como sucede en una parte de las obras con el tema 
de la Anunciación; o bien suceden cambios radicales, tanto por la composición como por el tratamiento del 
color y la línea; o incluso el gesto de manos y cuerpo, de cuya importancia en la pintura del quattrocento 
habló Michael Baxandall76.

76 Michael Baxandall. «El cuerpo y su lenguaje» en Pintura y vida cotidiana en el renacimiento : arte y experiencia en el quattrocento. Barcelona : 
Gustavo Gili, 1978.

El sacrificio de Isaac, 2001 
Acrílico sobre lienzo 

46 x 55 cm 
Herederas de Isabel Baquedano
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Bien podemos encontrarnos ante la sugestión de los primitivos italianos, o del quattrocento, como sucede 
en parte del cuadro al que me referí al comienzo de este texto, como ante una situación completamente 
opuesta, donde cuesta un cierto esfuerzo identificar el tema, como sucede con la Anunciación de la colec-
ción Coca-Cola o con la cedida por Patricia Zugaza, que incorporan más claramente las innovaciones con-
temporáneas. Cada versión es un intento de hacer presente y protagonista la propia pintura, que logra, con 
sus humildes materiales y herramientas, ponernos en presencia de sucesos y sentimientos como el amor, el 
deseo, el sufrimiento, el sacrificio, el drama, consustanciales a todo ser humano. 

Hay que reconocer, en cualquier caso, que con el paso del tiempo aquella frescura de color que decía haber 
hallado en los primitivos italianos no dejó de fluir en su obra, aunque sí fueron ocurriendo sucesivos cambios 
(hablamos de unos veinte años de trabajo) entre aquellas primeras obras de los años noventa y su última 
exposición de 2015. Así, en las delicadas representaciones de El milagro realizadas en 2011 (también muy 
variadas entre sí), la influencia de los primitivos italianos ha dejado totalmente de existir, mientras que 
ciertas aportaciones del arte popular a los exvotos que se encargaban como agradecimiento de un suceso 
de salvación, o de estampas devotas, parecen haber contribuido a su inspiración77. 

Más allá de una evolución o cambio que es manifiesto en estos últimos años, en que el drama de la muerte 
se aproxima, es evidente que entre aquellas iniciales imágenes religiosas de Adán y Eva o la Anunciación 
con todas sus variantes, y el Milagro o las Crucifixiones, el lenguaje pictórico se ha transformado hacia un 
cierto expresionismo y ha logrado realizar una obra que, además de personalísima, es admirable. Y lo ha 

77 Se trata de pequeños y deliciosos cuadros que realizó tras superar una enfermedad muy grave, cuya curación atribuía a la aparición de la 
Virgen del Carmen, realizados hacia 2010-2011. 

Sin título, 2004 
Acrílico sobre lienzo 
50 x 50 cm 
Colección particular
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logrado con su inconformismo, con su arrojo para afrontar lo más difícil, actualizando, no ya las mitologías 
que han perdido contacto con su origen, como lo hiciesen, por ejemplo, Manet en su Olimpia o Picasso en 
sus Tauromaquias, sino con una mitología que en su dimensión religiosa sigue vinculando sensibilidades y 
vivencias. Desprendiéndose, como se ha dicho, de lo aprendido, de un cúmulo de conocimientos adquiridos 
en el tiempo, con una auténtica inquietud para intentar realizar cada vez algo mejor.

De manera que vamos a entender que borraba mucho, que no se contentaba fácilmente, que sufría lo suyo, 
porque de esto ya nos hablaron los Wittkower en Nacidos bajo el signo de Saturno, demostrando que desde 
siempre hubo artistas (como Rubens) con gran facilidad y bonhomía, y artistas como Filippo Lippi –creo recordar 
que hablaba de neuróticos– cuya pintura le costaba enormes sufrimientos. Ni mejores, ni peores artistas78.

Entre las obras que realmente me atraen están algunas versiones del sacrificio de Isaac, cuyo movimiento 
(¿cómo si no representar el gesto de detener la consumación del rito?) ya se advirtió en su momento, y que 
no solamente atraen con sus vivos, intensos colores, sino con esas imágenes de víctimas propiciatorias 
que, como comenta Hockney en Una historia de las imágenes, sobre las caras de unos camellos pintados 
por Giotto, podrían recorrer el tiempo hasta Walt Disney, o, pensamos, el Bamby de Ana Laura Aláez, en 
este caso, a la inversa. Solamente que en la pintura de Isabel Baquedano estas imágenes de inocencia vul-
nerable están dibujadas con menos aparente seguridad, menor acabado perfecto, que acentúa el efecto de 
indefensión, tanto en el niño como en el cordero79. Por otro lado, Elena Blasco me explicaba que de las tres 
dimensiones del color  –color, valor e intensidad–, su amiga Isabel, además de jugar con la dimensión del 
color en sí, obviamente, jugó mucho con la dimensión del valor, haciendo «desaparecer» figuras, igualando 
su valor con el del fondo, como otro juego de los muchos que hacía con las formas desproporcionadas o las 
colocaciones imposibles de manos o pies, como puede verse en no pocas de estas imágenes.

También fechadas en 2001, sorprende encontrar las pinturas de equilibristas (muchachas equilibristas, pre-
ciso), pues no pueden ser más alejadas de las del sacrificio de Isaac. En ellas el círculo ocupa gran parte del 
espacio, entre graciosas muchachas malabaristas, alzado por una forma animal, sobre fondo de color plano 
que configura el espacio. Comparten, eso sí, su manera de ser creaciones que se han servido tanto de las 
aportaciones modernas como de las de la tradición. En este caso de las equilibristas, podría ser la tradición 
de la vanguardia.

En la exposición realizada en la galería Dieciséis en 2005, del 16 de junio al 31 de agosto, esta voluntad de 
juego irónico y geométrico, con referencias a la perspectiva renacentista y la sección áurea, se hizo más 
acusada. También una alusión al formalismo de las vanguardias, con predominio de los colores planos y 
las figuras entre maniquí y autómata80. No he encontrado evidencias de que este tipo de obra geométrica 
continuase en años sucesivos, como sí sus temas religiosos, pero no cabe duda de que constituyen una sor-
presa no desdeñable, y al mismo tiempo confirman lo que ya dijimos: que podía pintar obras muy dispares 
al mismo tiempo.

78 También Jiménez Caballero, allá por los años treinta, hablaba de «artistas sanos y enfermizos», situando entre los primeros a Daniel Vázquez 
Díaz y entre los segundos a Jesús Olasagasti y, creo recordar, a la increíble Ángeles Santos.

79 David Hockney ; Martin Gayford. Una historia de las imágenes : de la caverna a la pantalla del ordenador. Madrid : Siruela, 2018.
80 Archivo Isabel Baquedano.
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Malabaristas, c. 2001-2002 
Acrílico sobre lienzo montado sobre tablero. 55 x 46 cm 

Herederas de Isabel Baquedano
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Colofón
El mismo año 2005, Isabel Baquedano recibió una carta (fechada el 10 de noviembre) con membrete y firma 
de Chema Cobo, cercano en los comienzos a Guillermo Pérez Villalta tanto por su origen andaluz como por 
su estilo, uno de los pintores que en los años ochenta abogaban por un nuevo realismo más libre:

«Amiga Isabel: El año pasado, hace casi un año, en la exposición mía en A. Machón, dejaste un catálogo de tu 

última muestra para mí. Te lo agradezco. No sé si sabes, si no ahora te lo digo. Desde que empecé, ya entonces 

quedé bastante impresionado por la obra que hacías en los primeros 70, jamás la he olvidado, y pensando, cuando 

trabajaba para la exposición (que vistes en Machón) qué raíces y fuentes podía haber para mi acercamiento a 

ciertos modos realistas (esto había que matizarlo largamente) me venía a la cabeza aquella obra que en los años 

60-70 hacías, tal vez sea así. Ahora veo tu catálogo y tu trabajo me parece magnífico, es una pena que se hable 

tan poco de él, ya se hablará. En definitiva aprovecho el envío de algunos de mis últimos catálogos para hacerte 

saber que si algo te complace en mi trabajo en parte algo tuvo que ver como punto de partida el tuyo, así de simple 

[...] espero sigas haciendo obras magníficas y mágicas, como las del catálogo de Estampa. Seguro que un día de 

estos nos conoceremos personalmente, lo deseo.»

De manera que no solamente había sido Baquedano el «alma» de la llamada Escuela de Pamplona (entre los 
años sesenta-setenta), sino que también había dejado huella en Madrid.

Pero por alguna razón que desconozco, esta carta me ha recordado una obra de Chema Cobo que se quedó 
en mi memoria allá por los años noventa. Representaba un bufón, y me ha parecido adecuado tener este 
escrito en cuenta para cambiar la mirada hacia esas otras obras laicas que la artista realizó, de camareros 
y camareras, equilibristas o figuras circenses, en lo que yo conozco, realizadas hacia final del siglo XX y 
comienzos del XXI. En el catálogo de la exposición de Estampa Rozando el borde, vemos cómo mostró temas 
titulados Circo mezclados con los religiosos, titulados Jacob y el ángel, Ruth y Booz, El sacrificio de Isaac (al 
que me he referido) y finalmente Adán y Eva.

Pero también, cosa poco usual en sus catálogos, la portada es un extraordinario (al menos para mí) dibujo 
lineal de equilibristas, en el que la figura de pie recuerda a alguna imagen del arte egipcio, mientras que la 
figura arrodillada sugiere el tema reincidente en el arte moderno de los circenses, metáfora de la mirada 
«invertida» hacia el mundo marginal del arte, y que en el pasado acompañaba los temas importantes como 
anécdota narrativa.

En este dibujo, como en muchas de sus pinturas, los trazos firmes alternan con débiles líneas que, creando 
la sensación de inacabado, refieren tanto la profundidad ilusoria como la condición plana del soporte. Y 
junto a referencias a la geometría, vemos también algún elemento sorprendente, como la cortina del fondo.

Pero otra cosa que ya en el catálogo (pues no vi esta exposición) me ha llamado la atención: todas las pin-
turas representan mujeres equilibristas: todas, excepto una muy diferente, más pop, donde pintura-mujer y 
dibujo-hombre intercambian con total naturalidad una simbólica llama.


