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(Fig. 54) Artículo de Elisabet Haglund sobre Santiago Serrrano en la revista Paletten, 
Goteborg, 1979.  
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III.8 CONCLUSIÓN DE UN CICLO (1980-1981)   

III.8.1 Noli me tangere y Jazmín del Aire: carne y vestido de la pintura 

En febrero de 1980, Santiago Serrano hace un breve balance de la 

trayectoria artística vivida hasta ese momento, tomando como punto de partida su 

estancia en París en 1968. Aprovecha entonces para escribir en su diario un 

somero y a la vez duro, en ningún modo autocomplaciente análisis de lo que ha 

sido el desarrollo de su pintura, consciente de que un ciclo de su vida como pintor 

se acaba y de que ha llegado el momento de reinventarse a sí mismo desechando 

todo apego a la obra anterior: “Aquello pasó. Lo de atrás queda como camino 

andado. (…) Lo que resta no es ceniza, sino también camino, trayectoria hacia 

adelante. Esta reflexión la hago al paso de cierta sensación angustiosa, de cierto 

punto muerto en el que me puedo encontrar. Con respecto a mi obra anterior, el 

análisis frío, mi situación actual crítica para con esa obra, sin sentimentalismo de 

ningún tipo”.230

Al echar la vista atrás, Serrano observa un desarrollo más regular y 

coherente en su obra sobre papel, mientras que reconoce en el transcurso de su 

actividad pictórica “algunos baches profundos, confusiones que me llevaban a una 

gran inseguridad. Ciertas relaciones con la gente me llevaron a estados absolutos 

de aislamiento e inseguridad, recelos, fobias, neuras, etc. Esto ha debido de incidir 

decididamente en la labor, no sé hasta qué punto”.231 Una mirada retrospectiva a la 

década que entonces tocaba a su fin, le llevaba a la convicción de que necesitaba 

cambiar de actitud frente al mundo y frente a su propia labor como pintor: “ser más 

crítico con mi obra, (…) ser certero, desagarrar, deshacer, criticar, yo soy el primero 

que tengo que hacerlo, ser duro, muy duro, sin concesiones hacia el exterior, no 

buscar el beneplácito en los demás, lo gratuito, lo fácil. (…) No inquietarme por las 

circunstancias ajenas a mi pintura (…) fuera el deseo de éxito, de cumbre, de 

reconocimiento. La obra debería ser espejo de lo que digo, la búsqueda dentro, no 

fuera. No hablar de mi pintura. Pintar – aunque no basta – pero pintar para mí, para 

mí solamente. Tranquilidad, reflexión, paz”.232     
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230 (ASS) SERRANO, Santiago: “Notas”, 1973-1994, 10 de febrero de 1980. Apéndice I. 3.    

231 Ibidem.  

232 Ibidem. 
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Por aquellas mismas fechas – mediados de febrero - , Serrano asistió a la 

cena-homenaje que un grupo de críticos y pintores ofreció a Juan Antonio Aguirre 

en el Círculo de la Unión Mercantil e Industrial, situado en la Gran Vía madrileña.

Serrano escribió un crudo relato y comentario sobre el convite, que evidenciaba su 

distanciamiento de Carlos Alcolea y del entorno que había frecuentado en los 

últimos años, así como su renuncia a participar en el juego de estrategias de poder, 

maniobras mezquinas, zancadillas y adulaciones que veía en el mundillo de las 

galerías de arte, salas de exposiciones y museos.233

En 1980 Serrano siguió acometiendo espléndidas pinturas y ejecutó dos de 

sus mejores obras, Noli me tangere (cat.200-201) y Jazmín del Aire (cat.199), de 

las que existen varias versiones, sobre cartulina y lienzo. Son dos piezas que 

representan la culminación de su ciclo pictórico de los años setenta, en las que se 

resuelve y condensa admirablemente el quehacer del artista durante esa década. El 

título de la primera proviene de las frecuentes visitas que Serrano hacía al Museo 

del Prado, a veces acompañado de Carlos Alcolea, durante las cuales se detenía 

largos ratos a contemplar el Noli me tangere (ca. 1525) de Correggio. Para Serrano 

y Alcolea éste era un cuadro magnético. Les fascinaba la lujuria que sentían palpitar 
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233 “No creo que el motivo del homenaje fuera el de las dos oposiciones sin plaza de J.A.A. Porque si 
eso es una injusticia, en este país habría que dar muchos millones de homenajes con más poderosas 
razones que esa. Más bien el motivo parecería otro. Por lo visto hace unos días – anterior al 
homenaje, claro – un valenciano, Tomás Llorens, hacía alusión a ciertos críticos madrileños, Bonet, 
Rivas, etc., con la semejanza…de aquel crítico del franquismo…J.A.A., y he aquí que se han dado por 
aludidos. Homenaje y ridículo acto sin decoro ni vergüenza, pero más cosas veremos, ya lo creo. La 
ambición de unos cuantos pasa por encima de todo, lo digo en el caso de los Buades y Alcoleas que 
sus intereses en este caso… y en otros, es demasiado manifiesto. J.A.A. inaugurará el próximo martes 
en Buades. Las posibles actuaciones de J.A.A. en cuanto al museo y salas de exposiciones de 
Patrimonio, son las que parecería que están en juego; quiero decir, ¿no estará el interés de todos 
estos pájaros carroñeros en las posibilidades de J.A.A.? Pero en fin, si después de un largo silencio de 
J.A., silencio de casi 6 años, silencio de él y de los otros hacia él, más bien parecería que esto es una 
estrategia más de los susodichos pajarracos. Eso sí, lo que sí es verdad es que eran más de los que 
somos, cierto. ¿Qué tienen que ver un Quico Rivas, un Mariano Navarro, una Chamorro y un etc., 
larguísimo de personajes que allí estaban? ¿Qué denominadores (comunes) son los que los 
identifican? ¿Pintores? No. ¿Amigos? Psssssss. ¿Críticos de arte? Aquí estamos, creo. Luego de 
alguna manera se confirmaría mi sospecha, todos se dan por aludidos, qué bien. De todos modos el 
acto como tal era una horterada. Los asistentes eran variopintos. El homenajeado and Gordillo, los 
Quejidos, Carlos Franco, Alcolea, Campano, Pérez Mínguez ambos dos, fotógrafo y pintor, J. Utray, S. 
Serrano – yo-, los Buades, los Rayuela, Sempere, Rivas, Bonet, M. Navarro. Familia Bonet, Chamorro, 
unos Punks, gente de hace 9 o 10 años. Ah, Pérez Villalta y creo que una panda de curiosos. 
Baldomero leyó unos telegramas. Utray cantó una jota (…) Luego se fueron a tomar una copa. Mª y yo 
fuimos a jugar un bingo, me saqué un pleno. Cuatro días después me llamó Baldomero para decirme 
que por qué no habíamos ido con ellos, que ahora en vista a mi próxima exposición eso es primordial, 
hacer relaciones, y que en la inauguración de J.A.A. iríamos a cenar unos cuantos muy determinados 
y que tendría que hacer ese juego. Pobre bobo, parece un valet de Alcolea. Con todo esto, espero que 
Aguirre sea inteligente, veremos cómo acaba este capítulo. Fin”. (ASS) SERRANO, Santiago: “Notas”, 
1973-1994, 24 de febrero de 1980. Apéndice I.3.   
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soterradamente en la imagen, así como la belleza apolínea, masculina y sensual 

que emanaba del cuerpo de Cristo resucitado, en pie ante María Magdalena 

arrodillada: “un ídolo griego, con unas formas ligeramente redondeadas, pero nada 

idealizadas, arropado con una túnica de un azul extraordinario que hace valorar 

más esas carnes un poco amarfiladas pero a la vez vivas”.234 La pintura de Serrano 

proviene del impacto sensitivo y estético que le produjo el contacto de ese 

magnífico color azul con la carne, arropándola. También le atraía la posición 

inestable de los personajes, la espiral marcada por la postura del Cristo y la tensión 

que establecen las distancias entre las figuras junto con el propio asunto y título de 

la obra – Noli me tangere, “No me toques”, aunque la traducción fiel de la frase del 

evangelio sería más bien “No me entretengas”235 – : “Lo sensual de las figuras y del 

paisaje, lo extremo del color, lo pagano de todo el modelado de las carnes; las 

frondas del bosque en la lejanía, lujurioso, secreto, mágico y misterioso. Es como 

una invitación a volar, una `violación´, un super-enamoramiento”.236  

Serrano extrajo algunas medidas del cuadro de Correggio: largos, anchos, 

diagonales, y las proporcionó libremente al soporte elegido para construir una 

composición que, no obstante, reproducía parámetros y rasgos formales de dípticos 

suyos anteriores - encuadramientos, respiraderos, franjas laterales, etc. -, 

especialmente de La bisagra (1978) (cat.160), De la carne (1979) (cat.170) y, a otra 

escala, de varios polípticos alargados de menor tamaño (cat.159); obras en las que 

había ensayado un planteamiento muy próximo al Colour Field Painting 

norteamericano - sobre todo, a Barnett Newman -, donde la huella del pincel y de la 

mano del artista se diluye y desaparece, integrándose en capas de color que, en 

comparación con los velos de pinceladas alargadas, rítmicas y verticales que 

revestían las pinturas de Serrano de 1976 y 1977, se expanden con mayor 

uniformidad por toda la extensión del lienzo.     
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234 Entrevista del autor con Santiago Serrano en su taller, Madrid, 30 de septiembre de 2010. Apéndice 
III.1.    

235 Noli me tangere, frase latina tomada de la Vulgata, con la que se conoce la escena de la aparición 
de Jesús resucitado a María Magdalena. Acerca del error en la traducción, que determinó una 
iconografía discordante con el espíritu de los evangelios en lo que atañe a la relación entre Jesús y 
Magdalena, véase REVILLA, Federico: Diccionario de iconografía y simbología, Cátedra, Madrid, 
2007, pp. 435-436.   

236 (ASS) Cuaderno de dibujo, ca. 1977-1980. Contiene bocetos de pinturas realizadas entre esas 
fechas.   
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Gracias a las anotaciones recogidas en un bloc de dibujo, sabemos que en 

el momento de concebir Noli me tangere Serrano deseaba conjugar un verde-azul – 

en el que predominara y resplandeciera el azul - con una carnación sensual de un 

rosa pálido. La combinación produciría una obra en la que “todo es marco de sí 

mismo, forma y contenido”, y en la que se mantendría, destilado hasta lo más 

esencial, el sentido carnal y a la vez místico que encierra el cuadro de Correggio:  

“imagen divina de lo humano, de la carne, de las carnes en comunión”.237 Serrano 

terminó la pintura a mediados de junio de 1980, quedándole todavía algunas dudas 

sobre su resolución más idónea. La composición había sufrido variaciones y no se 

ajustaba a la idea original de los primeros bocetos.238 Existen dos versiones de Noli 

me tangere en óleo sobre lienzo (díptico de 200 x 300 cm.), así como varios 

bocetos preparatorios y un dibujo que recoge medidas y proporciones, trazado a 

lápiz sobre papel (Fig. 55), que coincide con la estructura lineal del díptico 

conservado en el Museo Municipal de Arte Contemporáneo de Madrid (cat.200). La 

primera versión (cat.201), que Serrano considera más lograda, ha sido incluida en 

importantes exposiciones colectivas de comienzos de los años ochenta, como 

Madrid D. F. (1980), y en revisiones de la pintura española de los setenta y ochenta 

como Por la pintura (1991) y Los años pintados (1994).   

Con Jazmín del aire o Jazmín del cielo Serrano quiso rendir un homenaje a 

Pablo, su primer hijo, evocando su nacimiento y primeros días de vida en Buenos 

Aires, en 1971. Al igual que Noli me tangere, la pintura está bañada de azul y rosa a 

través de suaves veladuras, llevando implícita una reflexión sobre “lo carnal y lo 

vestido, o lo vestido y el vestido, lo velado y lo desvelado”.239 Mientras que en Noli 

me tangere y en otros dípticos anteriores los únicos ejes que de manera visible 

sustentan la composición son ortogonales, aquí, una larga diagonal azulada cruza 

la superficie, donde las sutiles y vibrantes interpenetraciones entre los azules y los 

rosas confieren a la imagen un carácter “romántico y tierno”.240 Serrano registró 
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237 (ASS) Cuaderno de dibujo, ca. 1977-1980. Bajo el título “Noli me tangere”, Serrano anotó: “Sentido 
neoplatónico”.    

238 “No sé demasiado de algunas zonas, se me escapan y ahora prefiero esperar a que se pase el 
tiempo, una ligera espera y veremos”. (ASS) SERRANO, Santiago: “Notas”, 1973-1994, 17 de junio de 
1980. Apéndice I.3.      

239 Entrevista del autor con Santiago Serrano en su taller, Madrid, 30 de septiembre de 2010. Apéndice 
III.1.   

240 Ibidem.   
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fielmente sus observaciones sobre el comportamiento de los colores a medida que 

pintaba el cuadro: “Al pintar con un rosa sobre el gris ha salido un complementario 

verdoso, o grises más oscuros, mientras que en la parte izquierda, donde he puesto 

azul, ha salido el rosa como complementario. Con lo cual me resulta difícil ver la 

atmósfera que sale, si es de afuera el color o es de dentro. Interesante”.241  

(Fig. 55) Boceto de Noli me tangere, con medidas y anotaciones a lápiz en los márgenes: 
“Fundido del azul intenso / carnación / Fundido de la carnación / Verde”. (Archivo del artista) 

III.8.2 Madrid D. F. (1980) y la exposición individual en el MEAC (1981)

Santiago Serrano fue llamado a participar en esta colectiva celebrada en el 

Museo Municipal de Madrid, que proponía una determinada visión de la pintura 

española a principios de los ochenta mediante una selección de obras de doce 

artistas nacidos o afincados en la capital, pertenecientes a un arco generacional 

amplio pero suficientemente bien definido, que ya había cosechado importantes 

logros en los años setenta: Juan Antonio Aguirre, Carlos Alcolea, Alfonso Albacete, 

Miguel Ángel Campano, Eva Lootz, Juan Navarro Baldeweg, Pancho Ortuño, 

Guillermo Pérez Villalta, Enrique Quejido, Manolo Quejido, Adolfo Schlosser y 

Santiago Serrano. El título Madrid D.F. / La nueva escena artística madrileña, 
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241 (ASS) Cuaderno de dibujo, ca. 1977-1980. 
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obedecía al ideal, refrendado por el ayuntamiento de la ciudad, de que Madrid se 

erigiera en una especie de distrito federal de las artes españolas, “un centro 

artístico con vocación de universalidad”.242

Con esta muestra se inauguraban oficialmente las nuevas salas de 

exposiciones temporales del Museo Municipal de Madrid - ubicado en el edificio 

barroco del antiguo hospicio en la calle Fuencarral -, que habían sido recién 

habilitadas para aprovechar espacios antes destinados al almacenamiento de 

materiales. Culminaba así un proyecto de remodelación que la directora del museo, 

Mercedes Agulló, había encargado al arquitecto José María Viñuela243, con el 

propósito de ganar varios cientos de metros cuadrados que permitieran llevar a 

cabo en los años sucesivos un ambicioso programa de exposiciones.244 En aquellas 

fechas, Santiago Serrano trabajaba como conservador técnico para el Museo 

Municipal, restaurando fondos del museo en un taller ubicado en una de las torres 

del edificio.    

Madrid D.F. venía a significar una continuación o segundo acto de la 

exposición 1980, que un año antes había sido presentada en la galería Juana 

Mordó con el concurso de tres críticos de arte: Juan Manuel Bonet, Francisco Rivas 

y Ángel González García, desencadenando sentimientos contradictorios y una 

cierta polémica debida a su actitud manifestante en favor de una vuelta radical a la 

pintura como género artístico preferente.245 El crítico Dámaso Santos Amestoy 

sugirió a los visitantes de la exposición, especialmente si además eran lectores del 
���������������������������������������� �������������������

242 “Doce artistas madrileños exponen en el Museo Municipal”, El País, Madrid, 2 de octubre de 1980, 
p. 21.  

243 José María Viñuela Díaz (Ibahernando, Cáceres, 1944), fue director entre 1978 y 1981 del 
departamento de exposiciones y museografía en el Museo Municipal de Madrid. Pocos años después 
sería conservador técnico de la colección del Banco de España, en donde ofreció a Santiago Serrano 
la posibilidad de trabajar como conservador-restaurador.    

244 “Era una sala espléndida. Inaugurábamos nosotros ese espacio en el Museo Municipal, e 
inaugurábamos con ello una especie de nueva vida de ese museo, donde se hicieron magníficas 
exposiciones de todo tipo (de historia, literatura, arte, etc.)”. Entrevista con Santiago Serrano, 30 de 
septiembre de 2010. Apéndice III.1. Calvo Serraller se refirió positivamente a estas nuevas salas, 
destacando “el feliz resultado de la obtención de seiscientos metros cuadrados de espacio para 
exposiciones temporales, cuyo carácter diáfano y funcional destaca entre las mejores salas que hoy 
se pueden encontrar en Madrid”. CALVO SERRALLER, Francisco: “La exposición `Madrid D.F.´ abre 
las salas del Museo Municipal”, El País, Madrid, 15 de octubre de 1980, p. 37.  

245 1980 estuvo expuesta en la galería Juana Mordó entre el 10 de octubre y el 17 de noviembre de 
1979. Los pintores convocados en aquella ocasión fueron Carlos Alcolea, José Manuel Broto, Miguel 
Ángel Campano, Chema Cobo, Gerardo Delgado, Pancho Ortuño, Guillermo Pérez Villalta, Enrique 
Quejido, Manolo Quejido y Rafael Ramírez Blanco.  
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catálogo, que tomasen una y otro como “manifiesto y proclama”, y opinó que “desde 

hacía muchos años no se producía en nuestro país una tan bien organizada 

sacudida a la somnolencia ni una propuesta visual tan sugestiva”, calificando la 

muestra con la rotunda expresión de “ensañamiento de la pintura”.246 Calvo 

Serraller consideró que Madrid D.F. era expresión madura del esfuerzo de 

homologación internacional que revelaba el último arte español, y encuadró a sus 

promotores recurriendo al esquema habitual de los títulos de crédito 

cinematográficos: “Director: José María Viñuela. Productor: Narciso Abril. Guionista: 

Juan Manuel Bonet”.247 El texto de presentación del catálogo corrió a cargo de 

Ángel González. Enrique Tierno Galván, a la sazón alcalde de Madrid, inauguró la 

exposición. 

Muy satisfecho y orgulloso quedó Serrano por el efecto que provocaba una 

de sus obras incluidas en el montaje: Del amarillo (Fig. 56), en la que quiso 

conseguir un campo de máxima saturación cromática que absorbiera al espectador, 

llenándole los ojos y la mente de color amarillo antes de que le diera tiempo a 

reaccionar y acercarse al cuadro. Al llegar a la sala de ingreso, el pulimento del 

suelo, de un color de caliza clara, hacía que todos los cuadros se reflejaran como 

en un espejo, un efecto que ciertamente se aprecia en las fotografías que Serrano 

ha conservado del montaje de aquella exposición: “Recuerdo mis cuadros 

reflejados en el suelo, y era como si el amarillo, que estaba centrado, se comiera a 

todos los demás; se reflejaba, rebrillaba, saltaba por todos los sitios. Era un cuadro 

invasor, que afectaba a todo - dicho esto exageradamente, vaya -”.248 Tierno 

Galván, a quien Serrano acompañaba durante el paseo inaugural, le comentó: 

“Santiago, qué difícil es ver este cuadro, en el sentido de que es un cuadro que no 
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246 SANTOS AMESTOY, Dámaso: “No estamos solos”, Suplemento Sábado Literario, Pueblo, Madrid, 
25 de octubre de 1980, p. 8. El mismo crítico se refirió a esta exposición en otro artículo de su autoría: 
“La próxima semana será de grandes inauguraciones. Los más jóvenes, los pintores agrupados bajo la 
denominación general – tomada de las estrategias del mercado americano – de `los ochentas´, 
inaugurarán bajo el lema Madrid D.F.”, “La temporada arranca con Matisse…”, Suplemento Sábado 
Literario, Pueblo, Madrid, 11 de octubre de 1980, p. 8.  

247 CALVO SERRALLER, Francisco: “¡Que vienen los federales!”, Suplemento Artes El País, Madrid, 
25 de octubre de 1980, p. 3. Calvo Serraller declaró, no obstante, algunas dudas sobre el 
planteamiento teórico-crítico de la exposición: “¿Puede llegar a constituirse una identidad generacional 
de carácter local sin tiempo ni fronteras en la inspiración? En el catálogo del D.F. se nos asegura que 
`empezamos a encontrar, como en ningún otro campo, salvo tal vez en el del rocanrol, los rasgos 
definitorios de un estilo: estilo de vida, estilo de pintura´. Puede, pero ¿cuál?”.   

248 Entrevista del autor con Santiago Serrano en su taller, Madrid, 30 de septiembre de 2010. Apéndice 
III.1.    


