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retrospectiva del pintor Richard Lindner (Hamburgo, 1901-Nueva York, 1978), de

origen aleman y nacionalidad norteamericana desde 1948. Considerado como un
artista solitario, es dificil clasificarle dentro de una corriente concreta. Gran parte de su obra
fue conocida por primera vez en la época del pop-art, aunque €l no formo parte de este
movimiento de los anos sesenta. Asimismo, sus primeras obras de los anos cincuenta
delatan su independencia de la tendencia artistica del momento: Expresionismo abstracto,
que se encontraba en pleno auge en EE.UU. Sin embargo cabe subrayar la influencia en su
obra de Fernand Léger y Oskar Schlemmer.

L a Fundacioén Juan March ofrece por primera vez en Espana una exposicion

Richard Lindner es un artista con una sensibilidad especial para describir el panorama
psicolégico, que sintetiza a través de reflexiones sobre su pasado y su fascinacion por la
ciudad de Nueva York. En alguna ocasion el propio artista confesé que gracias a esta
ciudad comenz6 a pintar, y asi su obra pictdrica, segun su deseo, se considera valida a
partir de 1950. En Nueva York encontré una fuente inagotable de inspiracion y entré en
contacto con artistas europeos refugiados y con los de la Escuela de Nueva York. Aunque se
mantuvo al margen de las tendencias, la influencia del mundo publicitario, las maquinas, el
mundo del espectaculo y la sociedad urbana americana estan presentes en su obra. Quiza
su pasado europeo y su irresistible atraccion por Nueva York hacen que su obra se traduzca
en una original sintesis de ambos continentes, aparte de ofrecer una intensa fuerza visual a
través de la creacion de una iconografia propia.

Esta exposicion retine un total de 46 obras entre pinturas y acuarelas realizadas entre
los anos 1950 y 1977, y presenta una visiéon global de la produccion artistica de Lindner,
que corre paralela a sus experiencias personales y su vida entre Paris y Nueva York. En
esta seleccion de obras hemos contado con el asesoramiento de Werner Spies, director del
Centre Georges Pompidou de Paris, autor también del ensayo para el catalogo, a quien
agradecemos su valiosa colaboracion. Asimismo, expresamos nuestro mas sincero
reconocimiento a Anouk Papadiamandis, cunada del artista y responsable del Archivo
Lindner, por su generosidad e indispensable ayuda para la organizacién de esta muestra.

Es nuestro deseo agradecer a las siguientes personas e instituciones su generosidad al
prestar sus obras para esta exposicion: Robert E. Abrams, Fred Howard, Léon Kopelman,
Coleccion Ellen y Max Palevsky, Coleccion Sylvie Baltazart-Eon, Coleccion René Schneider,
Coleccion Ulla y Heiner Pietzsch, Centre Georges Pompidou, Paris; Coleccion-Fundacion
Thyssen-Bornemisza, Madrid; The Elkon Gallery, Nancy Schwartz Fine Art, Nueva York;
Galerie Claude Bernard, Paris; Fondazione Thyssen-Bornemisza, Lugano; Hirshhorn Museum
& Sculpture Garden, Smithsonian Institution, Washington; IVAM, Centre Julio Gonzalez,
Valencia; Kunstsammlung Nordrhein-Westfalen, Diisseldorf; The Metropolitan Museum of
Art, Nueva York; Museo Nacional Centro de Arte Reina Sofia, Madrid; Museum Ludwig,
Colonia; National Gallery of Art, Washington; Solomon R. Guggenheim Museum, Nueva
York; Tate Gallery, Londres; Whitney Museum of American Art, Nueva York, y otras
colecciones particulares que han preferido guardar el anonimato.

A todos ellos, asi como a cuantas personas han hecho posible la presentacion de esta
exposicion en Madrid y a continuacion en el IVAM, Centre Julio Gonzalez, en Valencia, la
Fundacion Juan March desea expresar su mas sincero reconocimiento.

Octubre, 1998
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RICHARD LINDNER

WERNER SPIES.

Director del Centre Georges Pompidou, Paris.

a exposicién de Richard Lindner organizada por la Fundacién Juan March

nos brinda la oportunidad de volver a descubrir la obra de un significativo

solitario. La obra es abarcable y reducida. En 1933 Lindner, de origen
alemén, tuvo que abandonar la patria alemana. La inquietud y la opresion que
rodean a las figuras de sus cuadros proceden de esta herida. Con su humor
caracteristico, entre asombrado y malicioso, contaba cosas de los afios anteriores
a la huida. Decia que a menudo veia a Hitler en Munich. Le recordaba sentado
en el café Heck, en la mesa de al lado, y no pudo reprimir los peores insultos
porque “ante los artistas sentia sencillamente respeto”. Y un dia sucedié una cosa
tremenda: “En una ocasién se desmayd mi hermano. Hitler me ayudé a sacarlo
fuera.” Lindner se hizo pintor de distancias, desde la distancia del emigrante. “Sin
Nueva York nunca hubiese podido empezar a pintar.” Se habria ido hundiendo
cada vez mas en la historia y en el recuerdo.

En la gigantesca ciudad de Nueva York consiguié evocar un recuerdo
melancélico. Entre los emigrantes, Lindner podria muy bien ser un historiador
de las costumbres. Los temas americanos, la gran ciudad, los anuncios, la lucha
sexual, se brindan de tal manera que el Berlin de los afios veinte, los modelos
literarios que nos ofrecen Strindberg, Wedekind' y Brecht, se nos hacen mas
transparentes. El emigrante Lindner comenta como profano su tiempo. Nos va
a interesar la fragilidad de sus temas, porque si buscamos el origen de su estilo
y de su temdtica, vemos que Lindner pinta un “mundo del ayer”. Su mirada se
incrusta en el presente con la cansada conciencia de un hombre que sélo puede
vivir la actualidad teniendo como fondo la Historia.

Una mezcla de moralista y sociélogo habla por su boca: “La mujer es en efecto
mds interesante que el hombre. La mujer dispone de fantasia, lo que le ayuda a
sobrevivir. Por el contrario, el hombre es un tema simple tanto fisico como psicolégico.
La muijer es la fuerte, esté entrenada para dar al hombre el terrén de azicar si con
ello obtiene algo. Pero ahora, cuando esté a punto de terminar el siglo XX, quiere
que le den a ella también el terron.”



Lindner, pintor venido de Alemania, fue un gran narrador de historias, un hombre
de formulaciones precisas y exageradas. Tenia la capacidad de aplicar a su propio
hacer una evocacién tan triste como salvaje del pasado, del tiempo perdido. En las
conversaciones mantenidas con él emergia una reflexién fascinante sobre las
consecuencias que el pasado tenia en el momento presente. Cuando tuvo en Paris,
pocos afios antes de su muerte, un segundo taller, primero en la place Furstenberg,
luego en la rue des Saints-Péres, traia a colacion el hecho critico de su miedo a
volver a tener “deseos europeos”: “Paris es veneno para los pintores. Hay que
defenderse desde el primero hasta el Gltimo momento para no ser impresionista.
Los colores de América, lo llamativo, el cartel, los tengo més préximos”.

El contacto con el pasado desahuciado lograba depurarlo o afinarlo al méaximo,
porque “deseos europeos” significaba concretamente la renuncia al estado de
extrafieza en el que se habia colocado gracias a una confrontacién magistralmente
delineada entre el pasado y el presente. Sélo pintaba unos pocos cuadros a lo largo
del afio. El 99 por 100 del trabajo consistia en ver; solia decir que “toda mi vida
fue una falta de tiempo porque siempre fui demasiado lento. Nunca consigo hacer
las cosas féciles. Es una especie de masoquismo fundamental. Eso lo tienen en si

los alemanes, porque creen que ligereza es superficialidad, cosa que no es cierta”.

Desde la ventana de su casa de la calle 69 coleccionaba temas; cosas que
encontraba en la calle, en Macy’s o Bloomingdales. Juguetes mecanicos, aparatos
deportivos, postales pornograficas, recortes de periddicos y catdlogos se
amontonaban en el estudio y en el piso. Podia hablar durante horas de sus trofeos.
sDénde se encuentra Lindner? Pertenece a la esencia del ser humano volver del
revés las preguntas y las definiciones. Los europeos buscan lo americano en sus

cuadros; los americanos, la parte europea.

Pero a Lindner, que murié en Nueva York en 1978, le importaba la realidad rota,
lo inaprensible de la realidad. A Lindner se deben algunos de los simbolos mas
enraizados de la época. Su pintura estéd poblada de simbolos del consumo, la moda
y la publicidad. Algunos cuadros estén cercanos al pop-art. Estas obras decisivas
pueden fecharse en los afios cincuenta y sesenta, lo cual indica que este artista iba
por delante de sus coetdneos. Pero ya no se trata de la prioridad temporal. Hoy se
reconoce el lugar especial de Lindner, el trato melancélico de su momento presente.

El emigrante se sentia atraido por la vida urbana de Manhattan, pero al mismo
tiempo buscaba el filtro que pudiera sustraer lo esponténeo y directo a la experiencia



inmediata. Frente a él sentia un interés literario que le incitaba a comentarlo todo.
Lindner centraba sus encuentros con la literatura de Baudelaire, Flaubert, Rimbaud,
Strindberg o Heinrich Mann en el conocimiento de las biografias cuyo rastro seguia

en sus CUCIdI’OS.

Decia que habia llegado a ser artista por voluntad propia, aunque algo tardio.
El fraccionamiento y la duda de Duchamp le sirvieron de ayuda. A los seres que
Lindner hace actuar les falta espontaneidad. Vistos desde fuera no son simples
criaturas de probeta engendradas por la bosqueda y la fascinacién. También la
ejecucion artistica de sus cuadros y acuarelas se nutre de dificultades y represiones,
como lo atestiguan los muchos dibujos que preceden a cada una de sus

composiciones.

En efecto, Lindner ha dejado miles de esbozos a lapiz laboriosamente ejecutados.
Por ello podemos ver cémo va enriqueciendo poco a poco las representaciones
estilisticas con hallazgos visuales. Los dibujos lo demuestran: en Lindner todo es un

collage mental.

Fragil, ajeno a cualquier sentimentalismo y de réplica mordaz, Richard Lindner
ha creado un universo pictérico en el que él mismo desaparece, como en una funda.
Suyas son esas bestias corpulentas, ese sexo inyectado de hormonas, esos seres
mecanizados y todo un mundo de objetos llenos de referente psicolégico. En casi
todos sus cuadros el hombre y la mujer dramatizan de forma constante su
insoportable alteridad; sélo en una ocasién, en sus inicios, renuncia Lindner a su

mueca agresiva a lo Wedekind, en una ficcién andrégina sobre la cual volveremos.

En el centro de la mayoria de sus cuadros, de los diez dltimos afios, y aun
cuando ya estaba desapareciendo el folclore urbanista que durante un tiempo los
marcé fuertemente, encontramos siempre Nueva York. No aparece tanto en los
temas del decorado propiamente americano como en el efecto, siempre
intencionado, del choque de contrastes. Es el caso de cuadros como Solitaire (cat.
n.2 26)y I'As de Pique, ambos de 1973. Uno de los temas principales de Lindner,
la desigualdad entre los sexos, cobra valor de parabola en su unicidad y es fuente
de variaciones constantemente repetidas sobre esta desproporcién que obliga al
hombre frente a la “Venus Lindner” a poner de relieve su fuerza orgullosa mediante



generosas hombreras y la raya de un ponf0|6n tieso como un metal cortante. Otro

simbolo de la inferioridad masculina aparece de forma regular en el tema de los

naipes, en que el as siempre esté en manos de la mujer.

En todos sus cuadros es tan omnipresente el sexo que se ha querido ver en éste
su fuente principal de inspiracion. sLindner pintor de la libido2 Por supuesto que
no en el sentido que ofrece una pintura como la de Wesselmann. Para Lindner, el
sexo representa el limite de la relacién entre los seres, la imposible transgresion
de cada existencia individual. Sin duda por esta razén figuras de introvertidos
como Luis Il o Proust asumen en Lindner una funcién de mito. En un total
ensimismamiento produce la ficcién andrégina, en la que el poder de evocacién
de su propio yo triunfa frente a cualquier alteridad del mundo real.

En Lindner el sexo no se transforma, como en Warhol, en producto de consumo
equiparable a las sopas Campbell; constituye el simbolo mas explicito de la
separaciéon y del aislamiento existencial de todos. Dentro de esta perspectiva, la
obra de Lindner denota una profundidad y una claridad reflexiva que va més lejos
que la del pop-art. Por su contenido, sus cuadros estan mas cerca de la monomania
de las pardbolas sobre la vida y el taller de El pintor y su modelo de Picasso. Estos
trabajos encierran una ambigiedad muy particular y dificil de captar.  Resulta
provocativo tanto para el americano como para el europeo. Todos intentan
interpretar como exotismo de un mundo distinto lo que, en Lindner, es solo mera
distancia de su propio mundo.

Para los europeos se trata de simplificaciones que funcionan en sus cuadros como
sefiales, como citaciones visuales sacadas de la vida en las ciudades americanas.
También en este caso se olvida con facilidad que estas simplificaciones del decorado
visual remiten a Delaunay, Léger y Mondrian. Lindner se presenta como el “go-
between” que, en cada continente nuevo, se desprende del mensaje que él mismo
ha captado. Aqui es donde alcanzamos el nervio de la obra, lo que le confiere
toda su eficacia: al renunciar totalmente a la espontaneidad y a su identificacién,
Lindner logra una obra que, voluntariamente y desde el punto de vista que se mire,
se sitba en el “entre-dos”.

Durante los Gltimos afios de su vida pasé buena parte de su tiempo en Paris,
donde tenia un estudio. El emigrante se propuso ir y venir entre el antiguo y el
nuevo mundo. En el pasado hubiera rechazado tal cosa. Demasiados malos
recuerdos le traia la ciudad donde, después de huir de la Alemania nazi, habia



conocido duros afios ensombrecidos por el chovinismo de los franceses. Sinti6 la
importancia que habia tenido para él el excitante ambiente neoyorquino que hizo

del europeo exiliado un verdadero pintor.

Para él nunca fue Nueva York esa ciudad de las artes que pudo vanagloriarse
de ser durante el Gltimo decenio. El cambio de ambiente no podria explicarlo todo,
ya que la estancia en Paris no se revela en los cuadros realizados en la place
Furstenberg o la rue des Saints-Péres. Lindner siguié siendo un pintor del exilio, un
exilio reivindicado y mimado. Podria verse en su marcha a Paris una necesidad
impuesta por la obra que reclama la distancia, una huida lejos de cualquier
identificacién y de la proximidad, ya natural en exceso, a los temas tipicamente
neoyorquinos de algunos cuadros.

Este comportamiento se basta a si mismo para alejar a Lindner de cualquier
ideologia del hic y nunc que el pop-art termina expresando. Carece para ello de
cualquier tipo de insercion sociolégica y biogréfica en el medio americano. Por
esta razén, en el fondo, es por lo que encontramos tan escasos elementos que
pudieran establecer una relacion entre su obra y la de pintores americanos. No
logra que intervengan en ella de forma directa y natural los elementos de la vida
cotidiana de un pais tal; en ese sentido le falta tanto la candidez que presupone el
contacto con los micro-mitos como la componente social de cierto renacimiento neo-
dadaista. Su escepticismo iba en contra de todo eso. Se sirvi6 de este entorno
americano conscientemente, sucumbiendo a su fascinacién, pero sin renunciar al
segundo plano de su alteridad europea; como si se entregara a una especie de
investigacién etnoldgica, utiliza ese entorno contra sus recuerdos y lo integra en sus
cuadros, ya de por si fuertemente marcados por los recuerdos europeos.

Porque nos encontramos aqui en presencia de un caso més bien Gnico: un
quincuagenario comienza a pintar y al cabo de veinte afios obtiene una fama
mundial. Antes de 1950, no hay nada que merezca la pena ser mencionado. Lindner
era ilustrador, un dibujante solicitado; aparentemente un hombre que queria
limitarse a su oficio. Ademds, tampoco intenté dar ofra imagen de si mismo. La
prueba es que su primera muijer, al enterarse que habia comenzado a pintar,
preguntd, incrédula, si era verdaderamente capaz de hacerlo. Se trata de una obra
en que la pregunta planteada sobre el Lindner de antes-de-Lindner —pregunta
simplificadora que es una ayuda a la interpretacién de la vanguardia— nos lleva
casi exclusivamente al terreno de lo vivido, de la forma de vida y de las antipatias

del artista.



Cualquiera que sea el punto desde el cual examinemos a Lindner, siempre
constatamos la prioridad del recuerdo, y este recuerdo ha sido conservado con tal
intensidad porque en la época en que tuvo realmente lugar aquello que lo cred,
nunca fue objeto de ninguna inferpretacion digna de ese nombre. Lo vivido se fue
transformando en pintura por etapas. Asi, la experiencia, todo lo vivido, nunca
parecen estar directamente ligados a un cuadro. Un viejo recuerdo de cincuenta
afos sélo se manifiesta cuando ya se ha transformado en ajeno a si mismo. Lindner

se pone a pintar como el que no es escritor se pone a escribir memorias.

América produjo un efecto catalizador. Un mundo que, tras la guerra, se puso
a creer en certezas trascendentales, que desarrollé una constante al margen de
nacionalidades y razas, encontré en la espontaneidad del “action painting” su
simbolo estético. Cuando se leen las declaraciones de pintores y varios portavoces,
no cabe duda al respecto. Como si estuviese programado, encontramos al tenor de
la estética americana de posguerra, una estética que, al contrario de lo que esta
ocurriendo en la Europa enraizada en su historia, intentaba una operacién de
borrén y cuenta nueva. Todo esto actuaria como el triunfo especifico sobre una
politica artistica que estaba buscando unos inicios independientes muy suyos, y que
consecuentemente emprendié la tarea de minimizar la influencia de la emigracién
europea durante la guerra.

El “estilo universal” se fundamentaba entonces en un rechazo consciente de lo
histérico, del museo. Este rechazo condicioné en cierto sentido el pop-art, que
eligiendo por segundo plano el estilo de vida y el consumo a la americana, sustituyé
al “estilo universal” por el decorado de fabrica de la vida americana. Se eligio el

consumo como concepto que definiria un nuevo humanismo.

Lejos de querer replicar de forma irénica ante semejante optimismo, Lindner
aproveché la ocasién que le permitia asociar su propio origen y fodo aquello qué le
unia a aquel mundo de mercancias con el nuevo entorno. El hombre exiliado
encontraba al mismo tiempo con que minimizar la ruptura producida en su vida. Sobre
este telén de fondo libera sus recuerdos, que foman de la espontaneidad americana
su aptitud para la creacién sincrética, como lo muestran sus primeros cuadros.

A Lindner le interesa el hombre y, de hecho, Gnicamente el hombre de la ciudad.
Sus criaturas son gordas, hinchadas, corpulentas en extremo. En el caso de las
mujeres todo estd exagerado en el sitio adecuado, y los hombres muestran una nuca
y unas espaldas exactamente iguales a las que nos ensefi6 Eric Von Stroheim en sus



8. STRANGER N.° T (ExTRANO N.2 1), 1958.



Richard Lindner en su estudio con la obra 11, 1962 ain inacabada. Fotografia: Evelyn Hofer.



peliculas. Seres de caucho sin la menor arruga, apenas rostros, la expresion viene
dada por los accesorios de aire marcial. Los rostros con gafas de sol, de ojos
exageradamente agrandados en un sentido ornamental, fetichista, semejan moldes
de cabezas de divinidades. Para el hombre un perfil duro y afilado, para la mujer
una composicién de pecho, vientre y sexo formando una masa muy corpulenta. Esta
0ltima es el becerro de oro de la libido tipo Broadway que se endurece contemplando
los escaparates de las indescriptibles sex-shops de la calle 42. Hay en ello toda la
insolencia de la vida urbana; Adén y Eva de la civilizacién en que los accesorios
ofrecen la medida de la avidez erética.

El universo de Lindner es el del disfraz y la méscara; nunca encontramos un
cuerpo desnudo: la exhibicion se intensifica todavia més con el vestido y los
objetos. El cuerpo obedece a la fuerza a una gramética rigurosa: corsés,
cordones, ligueros, toda clase de ropa interior articulan la desnudez. El furor
fetichista, al cual son sometidos esos cuerpos pesados y potentes, encontré un
modelo en Sade y, mdas cerca de nosotros, en el culto a los apaches. También
tiene sus modelos formales: los cuerpos pesados de un Fernand Léger
atravesados por lineas negras brillantes han influido a Lindner: “Para mi Léger
fue el més importante. Es el Gnico que me ha influido. Su manera de vivir me
inspiraba. Se interes6 por la vida cotidiana. Fue un campesino que me sedujo.
Los elementos de sus cuadros, las herramientcs, todo eso me interesaba.” Seria
efectivamente un error interpretar la correlacién entre el cuerpo y los fetiches,
tal y como la encontramos en Lindner, en un sentido puramente psicoanalitico
—como el signo de la sumisién sadica—. Hay otro aspecto que tiene un papel de
igual importancia: el collage que reine cuerpos y objetos. Estas dos
caracteristicas producen un juego dialéctico: los objetos que acompafian los
cuerpos constituyen también fenémenos pléasticos por su propia forma, incluso

antes de intervenir en el nivel de las correlaciones teméticas.

Basta con darse una vuelta por el estudio neoyorquino de Lindner para
contemplar innumerables objetos, retazos de realidad cuidadosamente ordenados,
esperando encontrar su lugar en una composicién. Aqui es donde el origen europeo
de Lindner se revela més claramente: el cuadro no sélo utiliza la realidad por los
efectos que pueden sacarse de ella, sino por sus cualidades formales. No podemos
ignorar aqui el debate que se instauré con Dada y el surrealismo.

El recurso formal con frecuencia utilizado por Lindner es la fragmentacion de

la mujer tal como la realizé el cubismo. Le permite descomponer el cuerpo en



sus partes funcionales y reunirlo en un puzzle erético. El significado esta
totalmente transferido al cuerpo. Con una libertad muy cubista, éste se hace
instrumental, recordando aquellas primeras iniciativas cubistas que establecian
las famosas analogias entre cuerpos e instrumentos de masica. En otra serie de
trabajos como Stranger N.© 2 (1958) (cat. n.° 9) Lindner toma prestados de De
Chirico algunos recursos formales; sin embargo, en One Afternoon (también de
1958) (cat. n.2 10), renuncia a esta construccién arquitecténica y trabaja con
fragmentos de formas que el espectador iniciado en el lenguaije pictérico de los
cubistas reGne en un cuadro continuo, asociéndole de forma complementaria la
psicologia de la Gestalt. Los intentos son diversos. La influencia de Duchamp es
igualmente sensible; no solo la del Duchamp negador que encontramos
naturalmente detras de las reacciones anti-culturales de Lindner, sino también
del Duchamp cubista.

En la obra Ice (1966) (cat. n.2 20) el carécter de cartel es innegable. Lindner
ha utilizado aqui formas y efectos de color de la escuela americana en provecho
de sus propias obsesiones figurativas. Al subordinar todos los problemas de esta
pintura a la figura humana, la reduce hasta el punto de llevarla de nuevo a no
expresar mas que a él mismo. La aceptacion de la realidad, la admiracion hacia
el empuje vital americano, que niega la vejez y el recuerdo con una brutalidad
rayando en lo natural; todo esto se encuentra en sus figuras. Estan cargadas de
un verdadero aderezo civilizacional; tal como son, representan los animales
heréldicos de esta sociedad urbana.

Desde la primera impresion sentimos ya extrafiamente hasta qué punto este
europeo sensible, arrojado de un pais a otro, impuso a la pintura americana un
impacto sin contemplaciones: es la protesta contra la sociedad de los afios veinte
llevada al paisaje del pop rutilante. La transposicion se concibié a la medida de
un mundo nuevo. El hombre-maquina lacado en los colorines de los “ice-creams”
ya no corre peligro alguno; funciona o no, como los “Hlippers” de las salas de juego
inundadas de luces de Broadway.

Hay que sefialar, en particular, los bocetos y dibujos preparatorios. Lineas con
anchas separaciones distribuyen personaijes y objetos, ensayan el efecto producido
por el contraste de colores de los cuadros. Llegados aqui, podemos constatar cémo
reacciona Lindner a una idea nueva, a un tema tomado del exterior. Muy
rapidamente, el descubrimiento hecho en la realidad se transforma en escritura que
viene a insertarse en el inventario de formas ya existentes.



Entre estos bocetos y los cuadros, el artista realizé gouaches y dibujos de gran
formato con lépices de colores en los que alcanza un perfeccionismo que entusiasma
incluso a los visitantes, tentados en un primer momento de renunciar ante algunas
telas. Lindner nos ofrece aqui un placer visual que nos trae el recuerdo de dibujos
de Juan Gris o de Léger. El ojo sigue todo lo que se aleja de la regla de lo natural
y de lo posible con tal docilidad que ni siquiera es capaz de percibir las
desproporciones entre los contenidos y la magia de la representacion.

En esto también, Lindner, movido por una verdadera pasién artesanal, viene a
contradecir la produccién en masa y la reproductibilidad. Su fascinacién por todo
lo que obedece a normas, cualquiera que sea la importancia que hayan llegado a
tener a sus ojos, apenas si se refleja en su estilo. Fiel a su postura intermediaria,
recorre el paisaje de asfalto americano para descubrir en él los elementos que
consiguen su fascinacién personal. Universo de juguetes de Nuremberg, barroco
bavaro, mitos literarios y politicos son proyectados en un entorno que sélo conoce
ya la eficacia instanténea, el mejor rendimiento para una mercancia, un cuerpo,

una idea.

A pesar de esta fascinacion tomada eficazmente de la ficcién de un universo que
siempre y Unicamente se ve en el presente, el mensaje de Lindner se sitba en el
campo de la anestesia, de la danza macabra.

Al pop-art debe Lindner su popularidad. Sus obras presentan muchos elementos
de éste, pero las raices de su trabajo nos llevan hacia ofras zonas, nos remiten a
un trabaijo intelectual que comparte —en una especie de nostalgia del presente— la
fascinacion de los jovenes americanos por el consumoyy los clichés de su civilizacién;
pero la suspicacia que despierta en él la espontaneidad le conduce hacia una
interpretacién directamente opuesta. Trivializado por el estilo impreciso de la época,
su mensaje no fue percibido. Deseariamos ver a Lindner de forma distinta'y reconocer
en él al representante més original de la sintesis entre la creacion europea y la
creaciéon americana. Este trasfondo es el que confiere a las obras de Lindner su
carécter de unicidad. Es fascinante esta funcién de repulsa que ejercen de forma
reciproca: para los americanos, el repelente europeo; paralos europeos, el repelente
americano. En los diez Gltimos afios de su vida, Lindner volvié a tener casa en Paris.
Hablar de un retorno a Europa seria mucho decir. Lindner rechazé esta interpretacion
propia de los politicos del arte, aficionados a enfrentar los dos escenarios. Se instald
en Francia para hacer que reviviera una importante contradiccion: su relacion con
el pasado que la inclinacién americana por la realidad y las novedades apunta



siempre a ahogar. “Hago juegos malabares con el pasado. Pinto postales que
representan los veraneos de mi pasado.” Lo cual fascina sobremanera a los
americanos que contemplan su obra. “Lindner’s love of secret” (el gusto de Lindner
por el secrefo) nos cuenta una historia totalmente distinta, quiza esa propension
americana a fabricar mitos sin recurrir al secreto, partiendo Gnicamente de lo
cotidiano, y a conferir al tiempo real una carga emocional tal, que se detiene al

menos unos instantes, reteniendo la ilusién de eternidad.

Como cultura, el pop-art fue el mejor ejemplo de lo que sélo con dificultad
logramos captar e imitar: esta transformacion de mercancias en lo que calificamos
bienes culturales y en bienes culturales lo que solemos definir como mercancias. No
hay, a mi entender, ninguna otra obra que revele y explote de forma tan critica el
hiato entre el escenario americano y el europeo. Y la convergencia aparente con
que seducen las obras de Lindner, como un espejismo, sélo acrecienta la confusion
nacida de esta alteridad reciproca. En dos de sus cuadros el artista intenta corregir
la crispacién que suscita esta interpenetracion de dos universos, ajenos el uno al
ofro. Sefialémosles: el retrato de Proust (cat. n.2 1), realizado en Europa en 1950,
y el epitafio para Marilyn Monroe, pintado en los Estados Unidos en 1967, Marilyn
was here (cat. n.2 22). El retrato y el Gltimo canto ligeramente esquemdtico a un
idolo, la busqueda minuciosa de un hombre que fundé su obra sobre la experiencia
de si mismo y de un mascarén de proa de Hollywood a quien el sistema obligé a
entregar su apariencia fisica a constantes instanténeas y que, mas alla de la muerte,
seguird siendo la institucién ahistérica y piblica, puro producto de la masculinidad
americana a disposicion de todos. Dos imégenes que Lindner presenté en una
especie de éxfasis frio del que se nutre mas o menos la obra.

El retrato de Proust, en el pasado apenas conocido, nos va pareciendo hoy,
cada vez més, el cuadro-clave de toda la obra. Sigue siendo la gran ficcién de
los principios que logré, precisamente por no fener otra salida que la de estallar,
abrir el camino a la dialéctica voraz del hombre y de la mujer. Lo anterior a este
cuadro no existe. El retrato de Proust cierra la carrera del ilustrador, del disefiador
y del pintor circunstancial. En esa época, Lindner tiene cerca de cincuenta afios.
Pint6 este retrato durante una estancia de varios meses en Paris, después de la
guerra. Resulta conmovedor constatar que el retorno a Europa, la busqueda de
un mundo que fue el suyo, le condujera en busca de Proust. Un cuadro como ese
pesa mucho en una obra restringida que no alcanza més de cinco o diez cuadros
por afio. 3Por qué Proust? No podia haberle conocido personalmente. Lindner

mantuvo amistad con muchos escritores. El mismo confiesa que se sentia mas a



gusto con éstos que con los pintores. Su inimitable aptitud para formular el
recuerdo y para captar el instante en forma de aforismos nos da una explicacién.
Fue uno de los raros artistas que tuvieron buenas relaciones con Céline; en él
descubrié una humanidad que debié parecerles contra natura a los que le
conocieron entonces. Conocié a Gide, a Malraux, a Brecht, a los hermanos Mann
(“Heinrich Mann era el que més valia de los dos. El otro sélo sabia hablar alemén
mejor”). Contestacion de Lindner: “Lo que me fasciné en Proust es su egoismo
descarado. Juzguen por el resultado. El retrato se vuelve hacia si mismo, Gnico
objeto de su interés. Me parece que ese retrato tiene algo de impddico.” Lindner
reconstruye el encuentro. Le permite prender con alfileres al otro frente a él, como
un insecto; dibujar sus circulos alrededor de aquello que es inmortal como si la
muerte lo hubiera marcado ya. Recordamos lo que empujé a Sartre a escribir
Flaubert: el hecho de que el mundo de Flaubert no existiese ya y se le presentase
como un mundo acabado que ya sélo podia ser aprehendido a través de
documentos. Al igual que Sartre, Lindner manipula con fascinacién las cosas
muertas cuya Onica finalidad es servir —sin la menor sentimentalidad- de fuente
a su propia existencia. Los dos llegan a la autobiografia a través de la diseccion.
El mismo Lindner declara que realizé largos estudios antes de emprender su Proust.
“Lo mas dificil para mi fue olvidar el verdadero aspecto de Proust. Porque no se
pinta a la gente tal y como es, se pinta el efecto que produce.” He aqui algo que
recuerda el trabajo de Picasso para el retrato de Gertrude Stein. Esta posé, en la
primavera de 1906, més de sesenta veces para Picasso. Al terminar, Picasso
declaré, furioso: “Cuando la miro, dejo de verla.” Y con esto dej6 Paris varios
meses y pinté el retrato a su regreso, justo antes de volver a encontrarse con su
modelo. Lindner interrogé a gente que habia conocido a Proust, les ensefié unos
bocetos y elaboré una recopilacién de consejos que le dieron especialmente un
librero y Cocteau: el resultado fue ese icono intensamente ensimismado. “Todos
aquellos con quienes hablé lo habian odiado. No of ni una sola palabra
amigable.” Y: “Fue un hombre que sélo escribié sobre si mismo, que sélo vivié
para si. Una especie de Picasso. Excepto que él no tuvo ninguna debilidad. Picasso
no es mala persona. Proust no tiene nada primitivo, nada instintivo, todo en él es
cerebro, arma mortal.” Si se comparan el Proustde Lindner con el conocido retrato
de Jacques-Emile Blanche?, esa preciosidad mundana y fotil, y si se comparan
con los testimonios de amigos y contempordneos, el realismo psicolégico y
fisiologico es evidente. Colette hablé de traje de ceremonia, Léon-Paul Fargue® le
encontré “la tez de un hombre que ha dejado de vivir al aire y al dia”, y finalmente
Edmond Jaloux* escribe: “Parecia siempre salir de una pesadilla. Nunca se decidié

a renunciar a las modas de su juventud: cuello recto muy alto, pechera
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almidonada. Se estaba a la vez ante un nifio y ante un viejo mandarin.” El retrato
produce el efecto de una mecénica realizada para inquietar, y asi nos acercamos
a las obsesiones del propio Lindner, pero también a aquello que, mas alla de la
temdtica, determinaria en adelante su estilo. La cabeza esté como metida en un
blindaje, un nudo estrangula el cuello, verdadero corsé llevado hacia arriba, de
la misma manera que en el retrato de Marilyn, el cuello subido del Proust parece
haberse deslizado hacia abajo. Una mitad de la cara estd azulada, recordando
las crisis de asma que sufria Proust. Una cabeza como atrincherada tras una
muralla. Podria establecerse una comparacién entre dos dibujos, Apollinaire
herido, de Picasso, y el Portrait d’André Breton, de Max Ernst. Las vendas
suscitaron siempre el interés de Lindner; no se encontrard en la obra posterior
ningon desnudo libre de fetiches.

La busqueda de Proust desencadené en Lindner un proceso que, tomando como
pretexto la propia busqueda de su modelo, desvel6 sus propios recuerdos.
Ninguno de sus trabajos anteriores anuncia un cuadro tal, pero se puede afirmar
sin exageracion que todos los que fueron realizados en los afios siguientes serian
impensables sin ese Proust. Corsés, botines de cordones, pantalones de montar,
latigos, nifios cuyos cuerpos gordos y linfaticos parecen ahogarse en sus vestidos
de domingo. Es un universo atado, estrangulado con sadismo. Recordamos las
terracotas de Andrea della Robbia, los nifios de pecho del hospicio de Florencia.
Més corsés, rellenos que recuerdan a los maniquies de los modistos, carnes con
aspecto de serrin, nifios hinchados, como llenos de aire, rodeados de maquinas
puntiagudas y de gigantescos juguetes. Ese mundo perdido representa para
Lindner los productos de sustitucion. Son la realizacion precaria de sus deseos.
El juguete puntiagudo que amenaza a los nifios puede hacerles estallar como
globos. El universo de juguetes en que Lindner pasé su infancia en Nuremberg
no dejo nunca de ser para él el fascinante eufemismo que significaba la virgen
de hierro, la picota, los juegos para verdugos. (“Sade es literatura refinada, no
es la realidad. La virgen de hierro existi6.”) También encontramos naturalmente
a Kaspar Hauser® tras ese reencuentro del artista con su infancia y esa busqueda,
siempre inalcanzada, de una identidad. Dentro de esta perspectiva, sno nos
parece este Proustcomo un Kaspar Hauser a quien sélo logra sacar de su mutismo
la memoria involuntaria® No creo que la analogia sea exagerada, porque el
Proust muy pronto se transforma en argumento para un retrato ficticio que, a
partir de entonces, fue transferido a lo escénico. Hemos hablado mas arriba de
la fascinacién que ejercié sobre Lindner lo andrégino. Ese Proust con bigote y
bucles femeninos, prisionero de un cuello-corsé, es una ilustracién de esto. El



mismo Lindner me confirmé esta interpretaciéon: “Cuando represento a parejas,
el hombre siempre es el més débil. Proust constituye una excepcién. Es a la vez
hombre y mujer, el retrato total. Un absoluto.” Resulta revelador constatar que a
ese retrato siguieron algunos de nifios en que la libido, aparentemente
neutralizada en el retrato, se enciende de forma constante alrededor de los
juguetes, en las variaciones alrededor de un juego puramente mecanico. Son
cuadros profundamente sexuales. Walter Benjamin, coleccionista de juguetes,
definié de forma magpnifica el valor libidinoso de los juguetes, la correlacién entre
éstos y el fetichismo: “El busto de alabastro que cantaban los poetas del XVII s6lo
pertenecia a mufiecas que en muchas ocasiones debieron pagarlo con su frégil
existencia.” Los estudios ocupados por Lindner estaban repletos de todo tipo de
chucherias de Nuremberg y muchas aparecen en sus cuadros. A nivel erético, no
dicen mucho. El hombre y la mujer se encuentran. No se tocan apenas, sélo los
accesorios se palpan. Es un erotismo de los detalles que recuerda al erotismo de
las maquinas de Duchamp; los contrastes entre las formas de un Léger que, en
los afios treinta, quieren visiblemente significar més que un mero encuentro formal
de objetos. El hombre y la mujer estan envueltos en un cosmos oleoso, lubrificado.
Las lacas brillantes, afiadiéndose de forma progresiva, facilitan un maquillaje
excitante. La intensidad con la que esta fragmentacién de cuerpos y objetos va
mucho mas allé de la ironia unidimensional de los artistas pop (exceptuando a
Warhol, que alcanza las dimensiones de mito), muestra hasta qué punto Lindner
estd marcado por el contexto europeo. Freud, Wedekind, Strindberg, Stuck?, Klimt,
no sélo siguen ejerciendo una influencia de la que el artista seria apenas
consciente, sino que, desde la investigacion efectuada para el retrato de Proust,
encuentran una prolongacién consciente en el mito. Lo que nos dice Lindner acerca
delas relaciones entre los sexos, sobre la desigualdad que, en sus cuadros, siempre
se expresa en detrimento del hombre, deberia dar vértigo a las representantes
del “Women'’s Lib”. El hombre ha rellenado sus hombros y su pecho; su fuerza ya
no aparece més que en los casos en que, escapando de la avidez sexual de la
mujer, todavia puede adoptar el papel de rufién. En ocasiones, un Otto Dix o un
Schlichter” vienen a unirse a Wedekind. El segundo retrato, el de Marilyn, nace
diecisiete afios después del Proust. Entre tanto, hubo un retrato de Verlaine, un
retrato de grupo donde Lindner ajusta cuentas con algunos contemporéneos, y
sobre todo un retrato de Luis Il. Marilyn was here fue también precedido de una
serie de bocetos. Se expuso por primera vez en la Galeria Sidney Janis de Nueva
York junto a obras de Indiana, Allen Jones, Oldenburg, Dali (Mao-Marilyn),
Warhol, Rosenquist y otros. En el catélogo, Lindner fue el Gnico en acompaiiar su
obra con una especie de epitafio: “Public Lips”. Esta asociacion de palabras (cf.
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Eluard, “La rosa poblica”) parece la mejor explicacion no sélo del cuadro de
Lindner sino también del propio mito. 3No remite esto a esa absoluta
disponibilidad a que la estrella de voz de nifia fue obligada por el propio culto
que se le rendia? La expresién de Lindner podria entonces ser traducida por “Los
labios del pueblo”. Lo que confiere tal fascinacion al mito quizé sea precisamente
la premonicion que recibe de la muerte que ya ha fijado su plazo. Recordamos
a James Dean, a Catherine Mansfield, a Warhol, quien escapé de milagro a la
muerte, pero cuyo mito consume antes de que haya llegado su hora. Lo que
arrastré a Marilyn hacia la muerte fue ese beso del mundo entero, esa misién que
le incumbia: seguir siendo un mito inmutable fijado de una vez para siempre,
una lata de sopa Campbell abierta una y otra vez. “Era el simbolo de la obsesion
por el sexo y la muerte, tipicamente americana. Hicieron de ella una nifia, luego
la conservaron en el frigorifico.” Sélo esta prohibicién absoluta de escapar de la
guarderia infantil de la nacién podia crear la ficcion de su inmortalidad. El tiempo
no podia tocar al idolo. Lindner: “En América no se admiran las piernas de una
Mistinguette con ochenta afios.”

En el cuadro de Lindner ella se muestra de frente, verdadera diosa de la muerte,
semejante a una de esas figuras de cartén que sirven de blanco a los marines para
sus précticas de tiro. La imagen de un blanco, especie de simbolo magico de la
caza a la americana que recuerda las representaciones de las cuevas prehistéricas
de Altamira. Sin defensa, es lo opuesto a Proust; entregada a todas las agresiones
y a todos los suefios. Parece literalmente atraerles. Al igual que el retrato de Proust,
el de Marilyn se divide en dos mitades, una muerta, ahogada, en que las pulsaciones
de la vida no son ya mas que un mero recuerdo. La cabeza se hunde en el negro.
Lindner esta refiriéndose aqui a la Nuit espagnole de Picabia (1922), especie de
burla de un San Sebastién femenino. Pero si lo comparamos con los fetiches que
acompaiian habitualmente a los personajes de Lindner, se constata que se trata de
un ataque al consumidor. Viste la imagen pablica de Marilyn, por lo que el corsé
se fransforma en un terrible instrumento de castracién que impone la distancia,
como el cuello almidonado de Proust. A través del homenaie rendido, Lindner es el
nico que libera a Marilyn de la pasividad, representandola como un fruto

envenenado, nueva Lulo, Eva y Pandora a la vez.



Notas del traductor:

' Wedekind, Frank: dramaturgo aleman (1864-1918). Expresa en sus comedias el valor del
impulso erético frente a las hipocresias sociales a través de grotescas deformaciones y de un
humanismo cruel.

2 Blanche, Jacques-Emile: pintor y escritor francés (1861-1942). Pintor del mundo brillante y
chic de la Belle Epoque. Son célebres sus retratos de literatos famosos como Mallarmé, Gide,
Valery ...

% Fargue, Léon-Paul: poeta francés (1876-1947). Cercano a los ambientes simbolistas, una de
las figuras més conocidas del mundillo literario parisino de la época. Equiparado por la critica
a Baudelaire, Mallarmé y Verlaine.

*Jaloux, Edmond: novelista y critico francés (1878-1949), introductor de Henry James en Francia,
mostré gran interés por las literaturas alemana y anglosajona.

*Hauser, Kaspar: misterioso personaje aleman (1812-1833), quiza un mistificador, que aparece
en Nuremberg en 1828 con una carta que indicaba que era el hijo abandonado del Gran Duque
Carlos de Baden.

¢ Stuck (Von), Franz: pintor, escultor y grabador aleman (1863-1928) de estilo teatral. Autor de
dibujos humoristicos para los Fliegende Blatter. Profesor de la academia (1896).

7 Schlichter, Rudolf: pintor alemén (1890-1955), miembro del Dada Escena de Berlin relacionado
con Die Neue Sachlichkeit, posteriormente evoluciona hacia el surrealismo.
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1. MARCEL ProusT, 1950.




2. WUNDERKIND (NINO PRODIGIO), 1950.




3. WomaN (Mujer), 1950.
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5. THE VisiTor (EL VISITANTE), 1953.
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6. Boy witH MACHINE (NINO CON MAQUINA), 1954.
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7. Boy withH MACHINE (NINO CON MAQUINA), 1955.
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9. STRANGER N.° 2 (ExTRANO N.© 2), 1958.
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10. ONE AFTERNOON (UNA TARDE), 1958.
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11. THE WINDOW (LA VENTANA), 1958.
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12. THE SECRET (EL SECRETO), 1960.



13. 11, 1962, 1962,
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14. MOON OVER ALABAMA (LUNA SOBRE ALABAMA), 1963,
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15. THE STREET (LA CALLE), 1963.
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16. CONEY ISLAND 1T (Ista CONEY 11), 1964,






50

17. WEsT 487H STReeT (CALLE 48 OkesTE), 1964.



18. New York City 1V (CluDAD DE NUEVA YORK 1V), 1964,
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19. DISNEYIAND, 1965,
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20. Ice (HiEwo), 1966.
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21. Hewwo (Hola), 1966.






58

22. MARILYN WAS HERE (MARILYN ESTUVO AQUI), 1967.






Fundacion Juan March



23. Rear WINDOW (VENTANA TRASERA), 1971.
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24. THANK You (GRACIAS), 1971.
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25. Cirecus, Circus (Circo, Circo), 1973.
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26. SOLTAIRE (SOLITARIO), 1973.



27. Yeuow Tie (CORBATA AMARILLA), 1974 -75.
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28. LA CHASSE (LA cazA), 1976.
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29. CoNracT (CONTACTO), 1977.
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30. THE CoRSET (EL CORSE), 1954.
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31. THE City (LA CluDAD), 1964.
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32. THE PARIS REVIEW (REVISTA DE PARiS), 1965.
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33. MASKED WOMAN (MUJER CON MASCARA), 1966.



34. Apuits ONLy (SOLO ADULTOS), 1967.
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35. SpolETO 1957-1967, 1967.



36. MARILYN WAS HERE (MARILYN ESTUVO AQUi), 1967.
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37. A MaN’s BEST FRIEND (EL MEJOR AMIGO DEL HOMBRE), 1969.
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38. Miss AMERICAN INDIAN (SENORITA INDIA AMERICANA), 1969.
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39. TWO PROFILES (DOS PERFILES), 1969.



40. SHooT (DispARO), 1969.

83



84

41, GIRL WiTH BiRD (NINA CON PAJARO), 1973.



42. A Letrer FROM NEW YORK (CARTA DE NUEVA YORK), 1974.
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43. Ace (As), 1975.
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44. THE WINDOW (LA VENTANA), 1975.
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45. Circus (Crco), 1977.



46. WOMAN WITH A WHIP (MUJER CON FUSTA), 1977.
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Richard Lindner en su estudio de Paris, 1973. Fotografia: Richard Avedon.



1901

1902-1915

1922-1924

1925

1926

1929-1930

1933

1936

1939

1941

1942

1944

1945-1946

Hijo de padre aleman de origen judio y madre americana, nace en Hamburgo el 11 de noviembre.

La familia Lindner se traslada a Nuremberg, donde su padre trabaja como vendedor y su madre
es propietaria de un tienda de corsés. Tiene una hermana mayor, Lissy, que muere en 1915, y
un hermano tres anos menor, Arthur.

Realiza sus estudios en la Kunstgewerbeschule (Escuela de Artes y Oficios) de Nuremberg, donde
entre otras, recibe clases de dibujo natural y pintura al éleo.

Reside en Frankfurt. En agosto vuelve a Nuremberg para continuar sus estudios.

Realiza su proyecto de fin de carrera con el profesor Max Kérner en la Kunstgewerbeschule
(Escuela de Artes y Oficios) de Nuremberg. Un afio més tarde se instala en Berlin.

Se traslada a Munich, donde trabaja como director artistico de la editorial Knorr and Hirth. El 24
de junio de 1930 contrae matrimonio con Elsbeth Schiler, compariera de estudios en Nuremberg.

Deja Munich tras la toma de poder de los nazis y el nombramiento de Hitler como canciller. Se
instala en Paris, donde colabora en algunas actividades politicas con ofros refugiados; continta
pintando y trabaja como disefiador gréfico en algunas ocasiones. Entra en contacto con artistas,
escritores y personajes emblemadticos de la vanguardia de la época, como Gertrude Stein, Picasso,
André Malraux, André Gide y los hermanos Mann entre ofros. Su mujer, Elsbeth, es una reputada
ilustradora de las revistas Vogue y Jardin des Modes.

Realiza cuatro acuarelas que se reprodujcen en pésters publicitarios de la prestigiosa casa de
pianos Barnes de Londres. Entabla amistad con Alexandre Alexandre, Maria Eisner, el escritor
Hans Possendorf y Paul Wiener.

Estalla la segunda Guerra Mundial; Richard y Elsbeth Lindner, como refugiados alemanes, son
arrestados por la policia francesa. Richard es recluido en un campo de concentracion en Villemard,
a 160 Kms. de Paris. Elsbeth es liberada primero y emigra a Estados Unidos, donde tiene algunos
parientes.

Se retne con su mujer en Nueva York. Conoce a los artistas de la Escuela de Nueva York y a los
europeos exiliados. Realiza trabajos como ilustrador de libros y las revistas mas importantes del
momento, como Vogue, Fortune, Harper’s Bazaar, Seventeen y Esquire. Una de sus primeras
obras publicadas fue la acuarela que aparecié en la edicién de octubre de la revista Town &
Country, ilustrando una anécdota sobre el compositor Jacques Offenbach.

Recibe un encargo publicitario de la Container Corporation of America. Participa con una obra suya
en el XXI Anual de Arte Publicitario patrocinado por el Club de Directores de Arte de Nueva York,
en el Metropolitan Museum of Art. Se separa de su mujer.

llustra una edicion de Madame Bovary, de Gustave Flaubert, publicada por Peter Pauper Press.
Obtiene el divorcio de su mujer, que utiliza el nombre de Jacqueline Lindner profesionalmente a
pesar de haberse casado de nuevo con el periodista Joseph Bornstein. Viven muy proximos en
Nueva York.

Conoce al artista Saul Steinberg, a su mujer la pintora Hedda Stern y a la fotégrafa Evelyn
Hofer. Frecuenta los circulos de artistas neoyorquinos y en especial el grupo de alemanes
emigrados en Nueva York, entre los que se encuentran: Hermann y Toni Kesten, Leopold
Schwarzschild, Martin Gumpert, Kurt Weil, William Reich, Einsten, Marléne Dietrich y Josef
von Sternberg, director de la pelicula El dngel azul. En 1946 realiza veintiocho ilustraciones
para el libro Tales of Hoffman, de Christoph Lazare, publicado por A.A. Wyn de Nueva York,
y la portada de la edicién americana de Twins of Nurembeg, de Hermann Kesten, publicado
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1948

1950

1952

1953

1954

1956

1957

1959

1961

1962

1963

1965

1966

por L.B. Fischer de Nueva York. Pasa el verano en Katonah, Nueva York, en la casa de Jacqueline
y Joseph Borsntein. Decide pintar uno de sus Wunderkind (nifio prodigio).

Obtiene la ciudadania norteamericana. Realiza doce ilustraciones y la portada para el libro The
Continental Tales of Henry Wadsworth Longfellow, publicado por la editorial Story Classics,
Allentown, Pennsylvania.

Decide dedicarse integramente a la pintura. Viaja a Paris en el barco “Queen Elisabeth”
para pasar el verano y pinta el retrato de Verlaine. En septiembre regresa a Nueva York y
realiza una de sus obras clave: el retrato de Marcel Proust.

El Club de Directores Arte de Nueva York le otorga el premio Distinctive Merit por su trabajo como
ilustrador en general. Pinta la obra The Child’s Dream. Acepta el cargo de profesor de media
jornada de expresiéon gréfica en el Instituto Pratt de Brooklyn, puesto que ocupa hasta 1965.
Muere Joseph Bornstein y Jacqueline (Elsbeth Lindner) se suicida meses después.

Viaja a Europa con Evelyn Hofer visitando Paris, Milan, Zurich y Fextal, Suiza. Realiza su primera
gran obra: The Meeting.

Realiza su primera exposicion individual en la galeria Betty Parsons, en Nueva York, sin ninguna
venta. Disefa el rétulo del titulo para el programa Studio One de la cadena CBS-TV. Entre otros
artistas que crean esta ilustracion estan: René Bouché, John Groth, Dong Kingman, Joseph Low y
Andy Warhol. Entabla amistad con el pintor Leo Rabkin y su mujer Dorothy.

A través de René Bouché conoce a Priscilla Morgan, agente literario. ContinGa como profesor de
media jornada en el Instituto Pratt. Pasa el verano en Paris.

Nuevo domicilio en Nueva York, donde su vecino es el escultor japonés Isamu Noguchi. Es elegido
artista invitado para dar una serie de cursos en la Escuela de Arte y Arquitectura de la Universidad
de Yale en New Haven, Connecticut. Recibe el premio Fundacién William and Noma Copley.

Conoce a Andy Warhol. Un afio més tarde es nombrado profesor auxiliar del Instituto Pratt.

Arne Ekstorm visita el estudio de Lindner. Realiza una exposicién individual retrospectiva en la
galeria Cordier and Warren de Nueva York, obteniendo un gran éxito. La Fundacién William and
Noma Copley publica el primer monografico sobre Lindner, con texto de Sidney Tillim.

Su coleccién de juguetes y mascaras es fotografiada en su estudio por Evelyn Hofer. Participa por
primera vez en una exposicion colectiva en el Museum of Modern Art de Nueva York: Recent
Painting U.S.A.:The Figure con la obra Musical Visit (1961). The Meeting (1953) es adquirida
por el Museum of Modern Art de Nueva York. Exposicion individual en la galeria Robert Fraser
de Londres.

Participa en la exposicion American 63 en el Museum of Modern Art de Nueva York. Pasa el
verano en Spoleto, Italia, junto alsamu Noguchi y Priscilla Morgan. Realiza otro importante retrato
de grupo: The Street.

Primera exposicion individual en Paris en la galeria Claude Bernard. Participa en la exposicién
Erotic Art 66 en la galeria Sidney Janis de Nueva York. Da una serie de clases como profesor
invitado en el Hochschule fir Bildende Kiinste (Escuela de Artes Gréficas) de Hamburgo. Pinta
Disneyland.

Realiza varias obras importantes de gran formato, como Telephone, Hello, No, Pillow y Ice. Deja
la ensefianza en el Instituto Pratt. Visita a René Magritte en su casa de Bruselas poco antes de
que fallezca.



1967

1968

1969

1971

1972

1974-1976

1977

1978

Pinta un retrato de Marilyn Monroe titulado Marilyn was here. Bajo el mismo titulo realiza su
primera carpeta de litografias, publicada por Manus Presse de Stuttgart. Participa en la exposicion
Homage to Marilyn Monroe en la galeria Sidney Janis de Nueva York.

Celebra su primera exposicién retrospectiva en museos europeos con itinerario por Leverkusen,
Hannover, Baden-Baden y Berlin. Es incluido en la “Documenta V" de Kassel.

Primera exposicién refrospectiva en museos americanos en Berkeley, California, y Minneapolis.
Se casa con Denise Kopelman el 30 de julio. El matrimonio Lindner visita con frecuencia Paris,
donde reside la familia de Denise. Viajan a California, Florida, ltalia y Londres. Un afio més tarde
recibe el premio Lichtwark de la ciudad de Hamburgo.

Realiza la carpeta de litografias Fun City, publicada por Samuel Shore, Shorewood Publishers de
Nueva York.

Es nombrado miembro de la Academia Americana de las Artes y Letras de Nueva York. Fischer
Fine Art Ltd. en Londres y Knoedler & Co. en Nueva York se convierten en sus agentes hasta 1975.
Adquiere un apartamento y un estudio en Paris, donde pasa largas temporadas. Vive entre Paris
y Nueva York.

Inaugura una exposicién retrospectiva en el Musée d'Art Moderne de Paris con itinerario por
Rotterdam, Disseldorf, Zurich, Nuremberg y Viena, prolongéndose hasta 1975, afio en que la
galeria Maeght de Paris se convierte en su agente. En 1976 Lindner visita Nuremberg por primera
vez tras su emigracion.

Stephen Prokopoff organiza la Gltima exposicién retrospectiva en vida del artista en el Museum
of Contemporary Art de Chicago. Lindner habla de su vida y su obra en la pelicula Richard
Lindner'77, de Johannes Schaaf.

Expone sus Oltimas obras en la galeria Sidney Janis de Nueva York. Muere el 16 de abril de un
ataque al corazén en Nueva York.

Richard y Denise Lindner. Fotografia: Richard Avedon.
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CATALOGO

PINTURAS

1. Marcel Proust, 1950

Oleo sobre lienzo
71 x61 cm.
Coleccién Ellen y Max Palevsky

. Wunderkind (Nifio prodigio), 1950

Oleo sobre lienzo
99,5 x 64 cm.

Coleccién particular

. Woman (Mujer), 1950

Oleo sobre lienzo
100,4 x 40 cm.

Léon Kopelman

. The Child’s Dream (El sueio del nifio), 1952

Oleo sobre lienzo
126,4 x 76,2 cm.
Whitney Museum of American Art, Nueva York
Donacién de Mr. y Mrs. Theodore V. Marsters

The Visitor (El visitante), 1953

Oleo sobre lienzo

127 x 76 cm.

Museo Nacional Centro de Arte Reina Sofia,

Madrid

. Boy with Machine (Nifio con méquina), 1954

Oleo sobre lienzo
122 x 72 cm.
Coleccién Ellen y Max Palevsky

. Boy with Machine (Nifio con méquina), 1955

Oleo sobre lienzo
122 x71 cm.

Coleccion Sylvie Baltazart-Eon, Paris

. Stranger N.2 T (Extrafio N.2 1), 1958

Oleo sobre lienzo

203 x 137,5 cm.

The Elkon Gallery, Nueva York

Nancy Schwartz Fine Art, Nueva York

9.

11O,

|1

13.

14.

Stranger N.° 2 (Extrafio N.2 2), 1958
Oleo sobre lienzo

152,4 x 101,6 cm.

Tate Gallery, Londres

Donado por el artista y entregado por
The American Federation of Arts, 1967

One Afternoon (Una tarde), 1958

Oleo sobre lienzo

101,6 x 76,2 cm.

MNAM / CCl, Centre Georges Pompidou, Paris

The Window (La ventana), 1958
Oleo sobre lienzo
133,5 x 108 cm.

Coleccion particular

. The Secret (El secreto), 1960

Oleo sobre lienzo

127 x 101,6 cm.

Solomon R. Guggenheim Museum, Nueva York;
Donacién de Joachim Jean Aberbach, 1977

L1l 1962, 1962

Oleo sobre lienzo

96 x 122 cm.

Hirshhorn Museum and Sculpture Garden,

Smithsonian Institution. Legado de
Joseph H. Hirshhorn, 1981

Moon over Alabama (Luna sobre Alabama), 1963
Oleo sobre lienzo
202 x 102 cm.

Fundacién Coleccién Thyssen-Bornemisza,

Madrid

. The Street (La calle), 1963

Oleo sobre lienzo
179 x 179 cm.

Kunstsammlung Nordrhein-Westfalen,
Dusseldorf



16.

17.

20.

21.

22,

Coney Island 11 (Isla Coney 11), 1964
Oleo sobre lienzo

178 x 132 cm.

Coleccién particular, Nueva York

West 48th Street (Calle 48 Oeste), 1964
Oleo sobre lienzo

177,8 x 127 cm

Coleccion Ellen y Max Palevsky

. New York City 1V (Ciudad de Nueva York 1V),

1964

Oleo sobre lienzo

177,6 x 152,4 cm.

Hirshhorn Museum and Sculpture Garden,
Smithsonian Institution. Donacién de

Joseph H. Hirshhorn, 1966

. Disneyland, 1965

Oleo sobre lienzo
203 x 127 cm.
Museum Ludwig, Colonia

Ice (Hielo), 1966

Oleo sobre lienzo

177,8 x 152,4 cm.

Whitney Museum of American Art, Nueva
York; Adquirido con fondos de Los Amigos del
Whitney Museum of American Art

Hello (Hola), 1966
Oleo sobre lienzo
178 x 153 cm.
Robert E. Abrams

Marilyn was here (Marilyn estuvo aqui), 1967
Oleo sobre lienzo

182,9 x 152,4 cm.

Coleccién Ellen y Max Palevsky

23.

24.

25.

26.

27.

28.

29.

Rear Window (Ventana trasera), 1971

Oleo sobre lienzo

175 x 200 cm.

IVAM. Instituto Valenciano de Arte Moderno.
Generalitat Valenciana

Thank you (Gracias), 1971
Oleo sobre lienzo
193 x 137,2 cm.

Fondazione Thyssen-Bornemisza, Lugano

Circus, Circus, (Circo, Circo), 1973
Oleo sobre lienzo
203,2x 177, 8 cm.

Coleccién particular

Solitaire (Solitario), 1973
Oleo sobre lienzo
200 x 180 cm.

Coleccion Ulla y Heiner Pietzsch, Berlin

Yellow Tie (Corbata amarilla), 1974-75
Oleo sobre lienzo

125,7 x 106 cm.
Fred Howard

La Chasse (La caza), 1976
Oleo sobre lienzo
204 x 153 cm.

Coleccion Sylvie Baltazart-Eon, Paris

Contact (Contacto), 1977

Oleo sobre lienzo

203 x 137,5 cm.

National Gallery of Art, Washington, D.C;
Donacién Denise Lindner, 1986
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ACUARELAS

30.

31.

32.

338.

34.

35.

36.

37.

The Corset (El corsé), 1954

Acuarela, lapiz y carboncillo sobre papel
72,4 x57,1 cm.

Hirshhorn Museum and Sculpture Garden,
Smithsonian Institution. Donacién de

Joseph H. Hirshhorn, 1966

The City (La ciudad), 1964
Carboncillo, acuarela y collage
sobre papel

73,3 x 58,2 cm.

Coleccién particular

The Paris Review (Revista de Paris), 1965
Acuarela sobre papel

70,8 x 50,8 cm.

Coleccién particular

Masked Woman (Mujer con méscara), 1966
Acuarela sobre papel

102 x 72 cm.

Coleccién particular

Adults Only (Sélo adultos), 1967
Acuarela sobre papel

101,6 x 52,7 cm.

Léon Kopelman

Spoleto 1957-1967, 1967
Acuarela sobre papel

48, 3 x 35,4 cm.
Coleccién particular

Marilyn was here (Marilyn estuvo aqui), 1967
Acuarela, pluma y tinta, grafito,

papel impreso recortado y pegado,

tejidos y liguero sobre papel

77,5 x 64,8 cm.

The Metropolitan Museum of Art, Nueva York;
Donaciéon de Ruth Klein, 1988

A Man'’s Best Friend (El mejor amigo del
hombre), 1969

Acuarela sobre papel

61 x51 cm.

Coleccién particular

38.

39.

40.

41.

42.

43.

44.

45.

46.

Miss American Indian (Seforita india
americana), 1969
Acuarela sobre papel

60 x 50,8 cm.
Coleccion particular

Two Profiles (Dos perfiles), 1969
Acuarela sobre papel

63,5 x 45 cm.

Coleccién particular

Shoot (Disparo), 1969
Acuarela sobre papel

60 x 50 cm

Galerie Claude Bernard, Paris

Girl with Bird (Nifia con pajaro), 1973
Acuarela sobre papel

31 x 24 cm.

Coleccién particular

A letter from New York (Carta de Nueva York)
1974

Acuarela sobre papel

125,7 x 90,1 cm.

Coleccién particular

’

Ace (As), 1975
Acuarela sobre papel
76 x 57 cm.
Coleccién particular

The Window (La ventana), 1975
Acuarela sobre papel

66 x 50 cm.

Coleccion René Schneider

Circus (Circo), 1977
Acuarela sobre papel
125,5 x 95 cm.
Coleccion particular

Woman with a whip (Mujer con fusta), 1977

Acuarela sobre papel
126 x 94,3 cm.
Coleccién particular



Richard Lindner con la obra Moon over Alabama (Luna sobre Alabama) en un primer estado, 1963.
Fotografia: Hans Namuth.
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CATALOGOS DE EXPOSICIONES DE LA FUNDACION JUAN MARCH

MONOGRAFICAS COLECTIVAS COLECCIONES PROPIAS
107374 Arte Espafiol Contemporaneo
Arte '73.*
1975 Oskar Kokoschka, * Exposicién Antolégica de la
con texto del Dr. Heinz. Calcografia Nacional, *
con texto de Antonio Gallego.
1976 Jean Dubuffet, * | Exposicion de Becarios de Artes Plasticas,
con texto del propio artista. 19751976.*
Alberto Giacometti, *
con textos de Jean Genét, J. P. Sartre,
J. Dupin.
1977 Marc Chagall, * Arte USA,* Il Exposicién de Becarios de Artes Plasticas,
con texios de André Malraux y Louis Aragon con texto de Harold Rosenberg. 19761977 .*
Pablo Picasso, * Arte de Nueva Guinea y Papoa* Arte Espaiiol Contempordneo.*
con textos de Rafael Alberti, con texto del Dr. B. A. L. Cranstone.
Vicente Aleixandre, José Camén Aznar,
Gerardo Diego, Juan Antonio Gaya Nufio,
Ricardo Gullén, Enrique Lafuente Ferrari,
Eugenio d'Ors y Guillermo de Torre.
Il Exposicién de Becarios de Artes Plésticas,
1977-1978.*
1978 Francis Bacon, * Ars Médica, * Arte Espanol Contemporéneo. *
con texto de Antonio Bonet Correa. grabados de los siglos XV al XX,
con texto de Carl Zigrosser.
Kandinsky, * Bauhaus, *
con fextos de Werner Haltmann y Catdlogo del GoetherInstitut.
Gaetan Picon.
1979 De Kooning, * Maestros del siglo XX. Naturaleza muerta, * IV Exposicion de Becarios de Artes Plasticas,
con texto de Diane Waldman. con texto de Reinhold Hohl. 1978-1979.*
Braque, * Arte Espaniol Contemporaneo, *
con textos de Jean Paulhan, Jacques Prévert, con texto de Julian Gallego.
Christian Zervos, Georges Salles,
Pierre Reverdy y André Chastel.
Goya, grabados (Caprichos, Desastres,
Disparates y Tauromaquia),
con texio de Alfonso E. Pérez-Sanchez.
1980 Julio Gonzdlez, * V Exposicion de Becarios de Artes Plasticas,
con texto de Germain Viatte. 1979-1980.*
Robert Motherwell, * Arte Espanol Contemporaneo, *
con texio de Barbaralee Diamonstcin. en la Coleccién de la Fundacién Juan March
Henry Matisse, *
con textos del propio artista.
1981 Paul Klee, * Minimal Art,* VI Exposicion de Becarios de Artes Plasticas*
con textos del propio artista. con fexto de Phylis Tuchman.
Mirrors and Windows: Fotografia
americana desde 1960, *
Catélogo del MOMA,
con texto de John Szarkowski.
1982 Piet Mondrian, * Medio Siglo de Escultura: 1900-1945,* Pintura Abstracta Espafiola, 60/70,*

con textos del propio artista.

Robert y Sonia Delaunay, *

con textos de Juan Manuel Bonet,

Jacques Damase, Vicente Huidobro,
Ramon Gomez de la Serna,

Isaac del Vando Villar y Guillermo de Torre.
Kurt Schwitters, *

con fextos del propio artista,
Ernst Schwitters y Werner Schmalenbach.

con texto de Jean-louis Prat.

con texto de Rafael Santos Torroella.

Fundacién Juan March



MONOGRAFICAS

COLECTIVAS

COLECCIONES PROPIAS

1983 Roy Lichtenstein, * VIl Exposicion de Becarios de Artes Plasticas,
Catélogo del Museo de Saint Louis, 1982-1983.*
con texto de ). Cowart.
Fernand Léger, * Grabado Abstracto Espafiol, *
con texto de Antonio Bonet Correa. Coleccion de la Fundacion Juan March,
con texto de Julian Gallego.
Cartier Bresson, *
con fexio de Ives Bonnefoy.
Pierre Bonnard, *
con texto de Angel Gonzdlez Garcia.
1984 Fernando Zébel, * El arte del siglo XX en un museo holandés:
con fexto de Francisco Calvo Serraller. Eindhoven, *
con lexios de Jaap Bremer, Jan Debbaut,
R. H. Fuchs, Piet de Jonge, Margriet Suren.
Joseph Cornell, *
con texto de Fernando Huici.
Almada Negreiros, *
Catdlogo del Ministerio de Cultura
de Portugal.
Julius Bissier,*
con fexto del Prof. Dr. Werner Schmalenbach.
Julia Margaret Cameron, *
Catdalogo del British Council,
con fexto de Mike Weaver.
1985 Robert Rauschenberg, * Vanguardia Rusa 1910-1930, * Arte Espaiiol Contemporéneo, *
con fexio de lawrence Alloway. con texto de Evelyn Weiss. en la Coleccion de la Fundacion Juan March.
Xilografia alemana en el siglo XX, *
Catdlogo del Goethenstitut.
Estructuras repetitivas, *
con fexto de Simén Marchan Fiz.
1986 Max Ernst, * Arte, Paisaje y Arquitectura,*
con texto de Werner Spies. Catdlogo del GoetherInstitut.
Arte Espaiiol en Nueva York, *
Coleccion Amos Cahan,
con texto de Juan Manuel Bonet.
Obras maestras del Museo de Wuppertal,
de Marées a Picasso, *
con textos de Sabine Fehleman y
Hans Ginter Watchmann.
1987 Ben Nicholson, *
con fextos de Jeremy lewison y
Ben Nicholson.
Irving Penn, *
Catélogo del MOMA,
con texto de John Szarkowski.
Mark Rothko,*
con textos de Michael Compton.
1988 Zero, un movimiento europeo, * El Paso después de El Paso, *
Coleccion lenz Schénberg, con texto de Juan Manuel Bonet.
con textos de Dieter Honisch y
Hannah Weitemerir.
Coleccion Leo Castelli, * Museo de Arte Abstracto Espafiol. Cuenca, *
con fextos de Calvin Tomkins, Judith Goldman, con fexto de Juan Manuel Bonet.
Gabriele Henkel, Jim Palette y Barbara Rose
1989 René Magritte, * Arte Espaiiol Contemporaneo. *

con textos de Camille Goemans,

el propio Magitte, Martine Jacquet,

y comentarios por Catherine de Croés y
Frangois Daulte

Edward Hopper, *

con texio de Gail Llevin.

Fondos de la Fundacién Juan March,
con texto de Miguel Femnandez Cid.

* Catélogos agotados.

Q9



MONOGRAFICAS

COLECTIVAS

MUSEOS PROPIOS* *

1090 Odilon Redon.* Cubismo en Praga, * Col-leccié March Art Espanyol Contemporani. *
Coleccion lan Woodner, Obras de la Galeria Nacional, Palma de Mallorea,
con texios de lawrence Gowing y con textos de Jiri Kotalik. con textos de Juan Manuel Bonet.
Odilon Redon.
Andy Warhol,
Colecciéon Daimler-Benz,
con texto de Werner Spies.
1991 Picasso: Retratos de Jacqueline,
con fextos de Héléne Parmelin,
M. Teresa Ocana y Nuria Rivero,
Werner Spies y Rosa Vives.
Vieira da Silva,*
con textos de Fernando Pernes,
Julian Gallego y M.2 Jodo Fernandes.
Monet en Giverny,*
Coleccion Museo Marmottan, Pards.
con textos de Arnaud d'Hauterives,
Gustave Ceffroy y del propio Monet.
19092 Richard Diebenkorn,
con texto de John Elderfield.
Alexej von Jawlensky, *
con textos de Angelica Jawlensky.
David Hockney,*
con fextos de Marco Livingstone.
1003 Kasimir Malevich,* Bricke
con textos de Evgenija N. Pefrova Arte Expresionista Alemén*
y Elena V. Basner. Coleccion del Briicke-Museum Berlin
con texios de Magdalena M. Moeller.
Picasso. El sombrero de fres picos,
con textos de Vicente Carcia Marquez
y Brigitie Léal.
1994 Goya Grabador, * Tesoros del arte japonés: Zébel: Rio Jicar,
con textos de Alfonso E. Pérez Sanchez Periodo Edo (1615-1868) con fextos de Fernando Zébel.
y Julién Gallego. Coleccion del Museo Fuiji. Tokyo
con textos de Tatsuo Takakura, Shin-lchi Miura,
Akira Gokita, Seiji Nagata, Yoshiaki Yabe,
Hirokazu Arakawa y Yoshihiko Sasama.
Noguchi,* Grabado Abstracto Espaiiol,
con fextos de Bruce Altshuler, Shoji Sadao con fexio de Julian Gallego.
e Isamu Noguchi.
1995 Klimt, Kokoschka, Schiele:* Motherwell: Obra Gréfica 1975-1991,
Un suefio vienés, con fextos del propio artista.
con fextos de Stephan Koja.
Rouault,
con textos de Stephan Koja.
1996 Tom Wesselmann, Millares: Pinturas y dibujos sobre papel 1963-1971,
con textos de Marco Llivingstone, con textos del propio artista.
Jo-Anne Birnie Danzker, Tilman Osterwold
y Meinrad Maria Grewenig Museu d'Art Espanyol Contemporani.
Palma de Mallorca,
con textos de Juan Manuel Bonet
y Javier Maderuelo.
Toulouse-Lautrec, Picasso: Suite Vollard,
con textos de Daniéle Devynck con textos de Julian Gallego.
y Valeriano Bozal.
1997 Max Beckmann, Stella: Obra Gréfica 1982-1996,

con fextos del arfista
y del Dr. Klaus Gallwitz.

con texios de Sidney Guberman
y enfrevista de Dorine Mignot.

*  Caldlogos agotados.

* ok

Museo de Arte Abstracto Espariol de Cuenca.

Museo d'Art Espanyol Contemporani de Palma de Mallorca.



MONOGRAFICAS COLECTIVAS MUSEOS PROPIOS **

1097 Nolde: Naturaleza y Religion, * Museo de Arte Abstracto Espaiiol. Cuenca,
con texto del Dr. Manfred Reuther. con fextos de Juan Manuel Bonet
y Javier Maderuelo.

Grabado Abstracto Espariol, *
con fexto de Julian Gallego.

Picasso: Suite Vollard,
con fexto de Julian Gallego.

El Objeto del Arte,
con texto de Javier Maderuelo.

1998 Amadeo de Souza-Cardoso, Guerrero: Obra sobre papel 1970 - 1985
con textos de Javier Maderuelo
y Antonio Cardoso.

Paul Delvaux,
con fexto de Gisele OllingerZinque.

Richard Lindner,
con fexto de Werner Spies.

*  Caldlogos agotados.

** Museo de Arte Abstracto Espaiol de Cuenca.
Museo d'Art Espanyol Contemporani de Palma de Mallorca.
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