




influencia que ejerció en grandes artistas como Andy Warhold, Roy Lichestein o nuestro Equipo Crónica, va más allá de la mera 
fascinación de éstos por una forma de cultura popular y no se explica si se ignoran otros motivos puramente plásticos.  
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que trasladan a la pantalla aventuras de 
personajes que ya han sido dibujados. 
Les hablo de estructuras narrativas, de 
su capacidad para transmitir el ritmo de 
la vida contemporánea, del original 
empleo de recursos visuales o, incluso, 
de esa libertad absoluta con la que el 
cómic siempre ha interpretado la 
realidad y otros mundos. Del mismo 
modo, algunas manifestaciones de la 
cultura contemporánea, como el arte 
pop, son deudoras de la iconografía y 
los medios expresivos del cómic. Así la 

 Nota CT: Lichtenstein 
utilizaba cómics publicados 

entre 1961 y 1965 como 
“modelos” de sus obras. 

David Barsalou ha 
repasado más de 30.000 de 
ellos durante  25 años para 

encontrar las viñetas 
utilizadas por Lichstenstein. 
Podéis consultarlas todas 
en la web indicada bajo     

la imagen                
.

http://davidbarsalou.homestead.com
/lichtensteinproject.html 
 

Está también fuera de toda duda que las historietas, los cómics, 
señorías, constituyen —y hoy es más necesario que nunca— un 
mecanismo privilegiado de iniciación al hábito de leer. El 
contacto temprano con un artefacto formado por páginas de 
papel,  la operación de descifrar una serie de códigos en 
silencio, suponen hoy un magnífico entrenamiento para la 
práctica de la lectura. Pero cometeríamos un error si, para 
justificar la enorme trascendencia del cómic, necesitáramos 
incluirlo en los estrechos límites de lo que conocemos como alta 
cultura, negando así su carácter de medio de masas. Como en
todos los géneros creativos, en el ámbito del cómic podemos 
encontrar productos de gran complejidad y relativamente 
minoritarios junto con otros de consumo más fácil y dirigidos a 
un público mucho más amplio. En el mundo del cómic convive la 
sencilla tira cómica de los diarios con obras maestras de fuerte 
contenido político y merecedoras de un premio Pulitzer, como el
célebre Maus de Art Spigelman. Pero estas diferencias nada 
tienen que ver con la calidad. Unos y otros forman parte de la 
cultura de nuestro tiempo, enriquecen nuestra sensibilidad y han 
. 
 

creado un lenguaje universal comprensible en cualquier 
lugar del mundo. Precisamente por ello la proposición no 
de ley que propone mi grupo en este Pleno se propone 
paliar, siquiera en parte, la situación de injusto abandono 
que sufre el cómic, en gran parte motivada por una visión 
corta y posiblemente elitista de la cultura. Estoy convencida 
de que los poderes públicos tenemos la obligación de 
atender a todas las manifestaciones con espíritu abierto y 
sin prejuicios. Una actividad centenaria que interesa a 
millones de personas y que posee innegables cualidades 
culturales como es el cómic, no puede ser ignorada. Hablé 
del pasado, de la influencia en nuestras vidas de esos 
personajes dibujados y del talento de sus dibujantes: Cifré, 
Vázquez, Escobar, Francisco Ibáñez o Víctor Mora y otros 
más jóvenes como María Colino, Pere Joan, Max o 
Miguelanxo Prado. De lo que no cabe duda es de que la 
excepcional tradición de creadores no se ha roto en este 
país y de que en la actualidad existe una magnífica nómina 
de dibujantes, guionistas, editoriales y, sobre todo, un 
público inmenso que demanda esas obras. 
 
 

 

María Colino
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El establecimiento de un premio de carácter estatal para reconocer la excelencia en este mundo del cómic no debe ser una 
iniciativa aislada, sino que ha de integrarse en una serie de actuaciones en defensa de esta actividad creativa e industrial. Con 
este motivo solicito el apoyo a esta proposición no de ley del Grupo Socialista a la que incorporaremos la enmienda del Bloque 
Nacionalista Galego que estaba ya en el espíritu de esta norma respecto de la pluriculturalidad que merece también el cómic. 
Insisto en que continuaremos trabajando en el sentido de la enmienda de Esquerra Republicana para darle un impulso a este 
género cultural que vaya más allá de un premio. SS.SS. estarán de acuerdo conmigo en que en el frágil ecosistema de la 
cultura española que todos tenemos la obligación de preservar todas las especies son necesarias y, sin ninguna duda, esta 
también. 
Muchas gracias. (Aplausos.) 
 
 
. 
 
 
 
Objetivamente, este es un gran paso para que el valor artístico y cultural del cómic sea reconocido por fin a todos los niveles 
aunque todavía sea pronto para aventurar lo que va a significar realmente, ya que entre otras cosas se dijo que el 
establecimiento de este premio no debía ser una iniciativa aislada sino parte de una serie de actuaciones en defensa tanto de 
su vertiente creativa como industrial. Palabras que nos llenan de alegría y esperanza, aunque sabemos que se trata de una 
andadura difícil y llena de obstáculos que mucha gente lleva años recorriendo por su cuenta y riesgo con pocas satisfacciones. 
Gente que ahora empieza a recoger frutos de un trabajo de años de exposiciones, artículos y reseñas en medios afines o en 
cualquier otro medio, libros, webs informativas, salones, jornadas y un largo etcétera de acciones encaminadas en su mayoría 
a dar prestigio a un arte que aman y sobretodo, conocen. Nosotros, como ya reflejábamos en el editorial de nuestro primer 
Cómic Tecla siempre hemos creído que gran parte de la situación actual del cómic en España es fruto del desconocimiento 
general que éste padece, y estamos plenamente convencidos de su valor como medio artístico y su poder como medio de 
comunicación de masas.  
 
Tampoco pasaremos por alto que el Diputado por Convergencia i Unió, Sr. Vilajoana Rovira,  mencionó nuestra biblioteca como 
ejemplo positivo en su discurso: 
 
“Se han dado muchos ejemplos positivos alrededor del mundo del cómic. Me gustaría añadir uno, que es la biblioteca Tecla 
Sala, en Hospitalet —una biblioteca muy importante—, que ha dedicado toda una sección al mundo del cómic, lo cual 
demuestra hasta qué punto el cómic se relaciona con el mundo del arte y con la literatura.” 
 
Y nos gustaría aprovechar para agregar que, por suerte, en Catalunya y sobretodo en la provincia de Barcelona, no estamos 
solos en nuestra lucha por la dignificación y la normalización del cómic: la Biblioteca Ignasi Iglèsies - Can Fabra de Barcelona y 
la Biblioteca Armand Cardona Torrandell de Vilanova i la Geltrú  también están especializadas en cómic y disponen de amplios 
fondos y otras como la Biblioteca Josep Soler i Vidal de Gavà, la Bib. Vapor Vell de Barcelona, la Bib. Comarcal de Blanes, la 
Bib. Fages de Climent de Figueres, la Bib. Central Xavier Amorós de Reus y la Bib. Pública de Lleida poseen un más que 
recomendable fondo de cómics al que dedican una parte de su presupuesto anual y en todas ellas, la persona encargada de 
llevar la sección conoce o se interesa por el medio. El caso más reciente es la especialización en cómic social, político y 
humorismo gráfico de  la Bib. Jaume Perich de Premià de Dalt. 
 
También nos gustaría resaltar la importante apuesta del Servei de Biblioteques de la Diputació de Barcelona, que ha doblado 
para este 2006 la inversión destinada a la compra mensual de cómics para enviar a sus 180 bibliotecas, así como el trabajo 
realizado desde Grupcòmic, el grupo de trabajo del Col·legi Oficial de Bibliotecaris-Documentalistes de Catalunya, que 
promociona, difunde y prestigia el cómic en las bibliotecas a través de diversas tareas: asesoramiento en compras, 
exposiciones y cualquier otro tema relacionado con el cómic, intercambio de experiencias, comentarios de novedades… En 
definitiva, todo lo que puede ayudar para aumentar la presencia, la calidad y la variedad de los cómics en nuestras bibliotecas.  
 
Y ahora a continuación, os dejamos con las opiniones y reflexiones que hemos recabado entre distintas personalidades
vinculadas al mundo del cómic. 
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REFLEXIONES INTERNAS                       z



SERGIO BLEDA – Presidente de la Asociación de Autores de Cómic de España y autor de obras como Duérmete niña. 
 
El cuatro de abril de este año quedará grabado para siempre en mi memoria. Recuerdo como Carla Berrocal, que hizo las 
veces de nuestra representante y estuvo presente en la votación, habló después conmigo para contarme los detalles por 
teléfono. Recuerdo también otras muchas conversaciones con miembros de la asociación, amigos, familiares... 
Reconozco que estaba emocionado. Era la primera vez que el estado reconocía que los tebeos existían, o al menos,  la 
primera vez que los equiparaban de una forma tan contundente a otras manifestaciones creativas como el cine, la música o el 
teatro. 
No soy un ingenuo, conozco a los políticos y ahora hay que esperar a ver que pasa. Queda mucho por andar, y en A.A.C.E. 
esperamos que el ministerio cuente con nuestra colaboración (colaboración que ya les hemos ofrecido), porque, aunque ya se 
han dado cuenta de que los autores de tebeos existen, me temo que todavía no son conscientes de la realidad de nuestra 
situación laboral, y los autores somos los únicos interesados en ponerles al día respecto a ella. La cual, además, necesitará 
mucho mas que un premio nacional para cambiar. 
En cualquier caso es una buena noticia. Personalmente  tengo la sensación de que este año hay cierto “movimiento” alrededor 
del mundo de los tebeos. El libro blanco de Ficomic, el anuario que en A.A.C.E. estamos realizando, el reconocimiento del 
congreso, reuniones informativas exclusivamente para autores, y a puerta cerrada, durante el salón del cómic de Barcelona... 
todo parece apuntar en la dirección correcta. 
Soy optimista. El viaje mas largo comienza con un pequeño paso. 
 
 
MAX – Autor de obras como El prolongado sueño del Sr. T. o Cómo perros! y director editorial de Inrevés 
 
Desde luego que me parece que ya era hora de que se instituyera este  premio, que puede significar un enorme paso adelante 
en la  consideración institucional y social de la Historieta como un arte con entidad propia. Habrá que ver como se define el 
premio. He oído  que se va a crear un comité, y que hubo una propuesta muy concreta de  ERC de crear distintas categorías. 
De momento, y si no me convencen  mucho de lo contrario, opino que debería existir una sola categoría.  Creo recordar -pero 
igual me equivoco- que el de Artes Plásticas no  se divide en Pintura, Escultura, Videoarte o Instalaciones. El de  Diseño 
tampoco se divide en gráfico, industrial o interiorismo. El de  Literatura sí coexiste con el de Poesía y con el de Teatro, pero no 
existe en la Historieta ninguna diferenciación tan evidente. Por otra  parte, me temo que distintas categorías restarían 
repercusión  mediática al premio. En fin, sea como sea, la noticia es excelente y  será para bien de todos los que trabajamos en 
la Historieta. 
 
 
LUIS DURÁN – Autor de obras como Vanidad, Atravesado por la flecha o La ilusión de Overlain. 
 
Sería importante que este guiño por parte de la política española en pro de  la historieta no quedara tan solo en eso, en un 
guiño, en un premio, en una foto sino que, al contrario, fuese este galardón algo así como un primer paso del, por desgracia, 
aún largo camino por recorrer. Porque no nos engañemos, un premio, aunque llegue desde el Congreso  no eleva por sí solo a 
la historieta a la categoría de nada y es poco menos que un espejismo. Si el Gobierno realmente desea  ayudar y promover el 
tebeo en nuestro país, lograr para este medio el respeto que  ya poseen otros cauces de expresión, debería comenzar por 
estudiar y analizar las necesidades reales de sus autores, dirigir a éstos, un número de ayudas y subvenciones proporcionales 
a las que  destina desde hace ya tiempo a directores de cine y  teatro. Promover de manera seria la integración y 
familiarización de la historieta dentro la sociedad actual incluyendo títulos de  tebeos como materia docente, al igual que se 
viene haciendo con la literatura. Crear museos dedicados, íntegramente, a albergar originales de cómics (ya existen en otros 
países).  
Todo esto permitiría, a largo plazo, no solo incrementar el hábito de lectura de tebeos entre un público juvenil y no tan juvenil, 
sino que además ayudaría a la historieta a equipararse en respeto con el resto de las artes. ¿Es lógico comenzar con  una 
placa, con un premio a una labor  individual? Bueno, está bien, es una idea afortunada, pero quizás mejor sería comenzar 
subvencionando cierto número de proyectos anuales aunque fuera de manera parcial. Y que esta subvención se sumara a lo 
poco que el autor reciba por el libro en la editorial de turno (que ese dinero se destine directamente al autor y no se evapore 
entre editores, organizadores de eventos, etc.…).Y es que la única manera de que el cómic autóctono sobreviva sería acercar 
al autor hacia una dignidad laboral de la que, a día de hoy, carece. Y si no se logra esta dignidad, el Congreso de diputados se 
va a encontrar con la sorpresa de que no va a haber tebeo alguno al que elevar a la categoría de Arte. 
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¿QUE OPINA...?                       z 



JOSE LUIS MARTÍN – Editor de El Jueves   
 
Tengo una doble sensación sobre esta noticia. Por una parte el hecho de que se constituya un premio nacional de cómic es un 
reconocimiento ¡por fin! a una muestra muy importante de la cultura popular. Los políticos suelen dedicar sus esfuerzos, a 
menudo, a cosas que están alejadas de la vida real, esta sería una excepción, bienvenida sea. 
Por otra parte pienso que el cómic tiene una mala salud de hierro y desde que tengo uso de razón está a punto de 
desaparecer...pero no acaba de hacerlo. Temo que ahora que los políticos se van a ocupar del tema lo hundan definitivamente. 
No es por nada, pero tienen tanta facilidad para crear problemas donde no los hay y para complicar los ya existentes... 
 
 
PACO CAMARASA PINA – Edicions de Ponent   
 
POR FIN. 
En este país, un lugar poco interesado para con la cultura en general y para con la imagen en particular, no tendría ningún 
sentido reivindicar la historieta (cómic, tebeo) después de 150 años de historia como un medio de comunicación, sino hubiese 
sido por el revuelo levantado estos pasados días al debatirse en el Parlamento la proposición de crear un Premio Nacional de 
Historieta. Baste recordar la importancia que tuvieron y tienen los tebeos como forma de acceso a los lenguajes artísticos en el 
siglo XX, y en el que estamos, para ya tener más que por derecho, tal honor, y premiar la labor de todo un medio de 
comunicación que hasta hoy ha pasado inadvertido a nuestros representantes políticos y gestores culturales.  
En cualquier otro país, no hubiésemos tenido que luchar culturalmente contra aquellas mentes “teóricamente” cultivadas, que 
sólo ven a los tebeos como una lectura infantil y pobre. Baste recordarles que el tebeo ya trabajaba la imagen y el texto como 
un todo, como recordarán algunos de quienes leyeron tebeos en sus años de infancia y adolescencia. Porque no olviden que la 
historieta ha sido el acompañante más próximo que han tenido y siguen teniendo generaciones de ávidos lectores. También 
recordarles que la historieta es un medio vivo igual que cualquier otro medio de comunicación.   
En este país y en mi tierra, estaría de más hablar de la importancia de un medio de comunicación como el tebeo en la historia y 
tradición cultural del País Valenciano, y sobraría tener que explicar a las administraciones públicas del País Valenciano y del 
Estado, que somos una industria como otra cualquiera. Para qué vamos a recordar nombres de autores como Manuel Gago, 
Palop, Karpa, Sanchis, Miguel Quesada, Nin,… y más recientemente Miguel Calatayud, Sento, Daniel Torres, Micharmut, 
Mique Beltrán, Pablo Auladell –recientemente finalista del Premio Nacional de Ilustración que concede el Ministerio de Cultura-, 
Juaco Vizcuete, Sergio Córdoba… y teóricos como Pedro y Andrés Porcel, Alvaro Pons, Carlos Pérez… Para qué vamos a 
perder el tiempo hablando de personajes del mundo de la historieta como Roberto Alcázar, Jaimito, Pumby, El Guerrero del 
Antifaz, Marco Antonio y Cleopatra, Cuttlas y de la importancia de empresas ya desaparecidas como Editorial Valenciana, 
Editorial Maga, de editoriales como Arrebato Editorial, La General Ediciones y más recientemente de la única superviviente de 
esta industria Edicions de Ponent que bebe de una tradición cultural, industrial e histórica del País Valenciano. 
En este país en estos momentos observamos como los tebeos están comenzando a interesar a educadores, bibliotecarios, 
profesores, por la facilidad con la que los cómics conectan con el adolescente y por la  gran utilidad que están teniendo en la 
escuela y en la universidad; no olvidemos que si los estudiosos del arte quieren conocer el dibujo y los dibujantes del siglo XX y 
XXI no tendrán más remedio que recurrir a la historieta y por ello ya es habitual encontrar historieta en cualquier biblioteca, 
porque su lectura forma y enriquece y la historieta es un medio de comunicación que nada tiene que envidiar a cualquier medio 
de comunicación actual. 
Por fin, por todo ello, ya le llegó su turno a la historieta. Esperemos que todo sea para bien y no quede en un mero brindis a la 
galería. Ya son tantos los vistos…  
 
 
JAIME RODRÍGUEZ – Director editorial de Planeta DeAgostini Cómics 
 
Lo cierto es que, con total independencia de a quién y cómo se otorgue el premio, el hecho de que el gobierno reconozca, por 
fin, de una manera pública y notoria, la existencia e importancia del medio en el que trabajamos, no puede sino llenarme de 
alegría. Creo que España es uno de los países más activos en producción de cómics de todo el mundo, pero que precisamente 
no encuentra un buen lugar para la publicación de talento nacional. Y no precisamente por que éste falte, como puede 
observarse en las páginas de cómics editados en Francia o EE.UU., por ejemplo, que rebosan de nombres españoles. El 
premio nacional podría ser un buen acicate para la creación nacional pero, sobre todo, se constituye, por definición, como un 
reconocimiento de existencia de esta industria cultural. Buenas noticias. 
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CARLES SANTAMARÍA – Secretari General de Ficomic   
 
Un premio con criterio.  
La reciente decisión por unanimidad del Congreso de los Diputados de instar al Gobierno de crear un Premio Nacional del Cómic, a parte 
de impulsar medidas en fomento de la historieta, abre toda una serie de posibilidades. ¿Qué se va a premiar? ¿La trayectoria profesional 
de una vida de un dibujante y guionista veterano en vida, aunque ya no esté en activo? ¿La mejor obra del año?   
El Premio Nacional de Narrativa, que concede el Ministerio de Cultura, corresponde a la mejor novela escrita por un autor español el año 
anterior en cualquiera de las lenguas españolas. El jurado lo preside el director general del Libro y está formado por 10 personas, entre 
ellas el ganador anterior. Su dotación económica es de 15.000 euros. Siguiendo tal criterio, el Premio Nacional del Cómic debería premiar 
el mejor álbum, novela gráfica o comic-book de autor del país publicado el año anterior. 
Viendo los nominados para la presente edición del Saló Internacional del Còmic de Barcelona, la calidad de las obras presentadas son 
merecedoras de un Premio Nacional, aunque su dotación económica no debería ir en detrimento de otras iniciativas que subvenciona el 
Ministerio de Cultura para fomentar la historieta. 
Y desde una perspectiva catalana y barcelonesa, respectivamente, debemos reclamar la creación del Premi Nacional de Còmic i el Ciutat 
de Barcelona d’Historieta porque queremos la implicación de la Generalitat y del Ayuntamiento de la ciudad condal en el fomento decidido 
y desacomplejado del noveno arte. Cada año, en la entrega de premios nacionales, el cómic debe codearse con la literatura, el cine o las 
artes plásticas porque tiene la misma soberanía cultural. 
 
 
ÁLVARO PONS – Teórico sobre el cómic y autor de la weblog La Cárcel de papel.    
 
Reflexiones en frío sobre un Premio Nacional de Historieta 
La comunidad comiquera española vivió momentos de euforia el pasado 4 de Abril. No era la primera vez que los tebeos 
llegaban al Congreso de los Diputados, pero dejaban de ser una excusa para el enfrentamiento entre partidos para, ahora sí 
por primera vez, ser el tema central del pleno. Y lo eran a través de intervenciones razonables y pensadas, que tenían en 
cuenta todas las tendencias y que aportaban ideas que habían estado en el aire desde años antes. Aunque para muchos 
hubiese sido suficiente con la instauración del Premio Nacional de Historieta, la sorpresa es que la reunión fue mucho más allá 
de lo esperado y sobre la mesa se llegó incluso a proponer la constitución de una comisión de apoyo a la historieta, que tomase 
medidas de promoción  efectivas. 
Fue un momento histórico para el tebeo español, sin duda, pero que nadie se lleva a engaños: la endémica situación del tebeo 
en España sigue siendo la misma tras estas amables palabras. Viene ahora lo más complejo: traducir estas intenciones en 
hechos.  
Hechos que no salvarán la industria del tebeo, pero que pueden elevar la consideración social y cultural del tebeo al mismo 
nivel en que se encuentran artes como el teatro o la poesía, también atacados del mismo mal que nuestros queridos tebeos, 
pero que pueden sobrevivir gracias al impulso institucional. 
Con un poco de amplitud de miras es evidente que lo acontecido en el Congreso de los Diputados puede significar un 
importante punto de inflexión, que posiblemente se traduzca casi de forma inmediata en subvenciones a la creación, una de las 
ayudas institucionales más socorridas en cualquier forma artística. No es la mejor de las soluciones, la experiencia ya ha 
demostrado que se cae con facilidad en el intervencionismo o, peor, en el pesebrismo, pero aporta una normalización de la 
presencia del tebeo en la vida cultural indudable. Aún incluso en la peor de las situaciones, supondría una alternativa 
inexistente hoy en día que permitiría que algunas obras más viesen la luz.  
Si se evitan los enfrentamientos cainitas a los que tan acostumbrados estamos en el mundo del tebeo, la oportunidad puede 
ser única. Si todos los actores del mundo del tebeo aprenden a trabajar hacia una sinergia de intenciones, olvidando el interés 
propio en beneficio del mundo del tebeo, es posible que todavía existan posibilidades para la historieta española. Hay que 
luchar por iniciativas que ayuden a la promoción del tebeo de forma efectiva en todos los niveles: desde la implantación del tan 
reivindicado Centro de Documentación de la Historieta, acompañado de ayudas a la investigación en el mundo del tebeo (lo 
que abriría paso a la historieta en el mundo universitario), a la inclusión del tebeo dentro de las campañas de fomento de la 
lectura, como gran iniciador de lectores, pasando por supuesto por la efectiva incentivación de la publicación de autores 
nacionales y la estimulación de la creatividad dentro de la historieta.  
Hay que olvidar el beneficio a corto plazo para pensar en campañas imaginativas y novedosas que aumenten la población 
lectora a medio y largo plazo, la única manera de reactivar una industria que apenas funciona a golpe de éxito cinematográfico 
o televisivo.  
Es muy fácil ser derrotista. Es la postura sencilla, la que luego nadie recuerda y permite subirse al tren una vez esté en marcha. 
Lo hemos visto en el pasado, lo veremos ahora y en el futuro, pero ahora tenemos una oportunidad real y plausible de 
conseguir empujar el carro si todos ponemos el hombro.  
No la dejemos pasar. 
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  SONÁMBULO Y OTRAS HISTORIAS / Adrian Tomine 

 

La Cúpula. 108 p. B/N. Rústica con solapas. 8,95 € 

 

 
Adrian Tomine (Sacramento, 1974) es uno de los dibujantes jóvenes que de modo más 
fulminante ha conseguido hacer valer su talento en el mercado norteamericano. Comenzó a 
publicar su revista Optic Nerve en 1991 y para 1995, recién cumplidos los veinte, ya había 
obtenido un premio Harvey al mejor talento joven. El lector español puede ahora entender 
por qué con esta edición, la primera en un solo tomo, de Sonámbulo y otras historias (La 
Cúpula, 2006), el libro que le dio renombre. 
 
Lo componen dieciséis historias breves. Algunas, muy breves (el tomo suma en total un 
centenar de páginas). Pero la primera nota llamativa de la obra es que, contra lo que suele 
ser habitual, a Tomine una página o dos le bastan para contar algo sin que parezca 
irrelevante, anodino o incompleto. La tradición de la historieta parece literalmente un 
enorme basurero que acumula miles y miles de páginas dibujadas a modo de formulario, 
que se limitan a convocar un par de convenciones para rellenar un espacio editorial 
prefijado: un chiste sabido, una fantasía poco imaginativa. Muy pocos autores aciertan a 
transformar ese espacio tan limitado en teatro de algo que pueda importar a un lector o 
conmoverlo. Tomine está entre esos pocos y además en el rincón de los que usan dicho 
molde para narrar pequeños dramas. 
 
Su talento para condensar en pocas viñetas una anécdota que parece irradiar un sentido 
mucho más allá de los simples hechos produce en la lectura efectos fulminantes. Lo mismo 
vale una caída tonta en la soledad de la noche, resuelta en una página, en cuatro escuetas 
viñetas, que un mal encuentro al cruzar un paso cebra, una llamada telefónica o una cita 
con la ex-novia que acaba con un pequeño accidente de coche. Cada una de las 
situaciones que narra y cada uno de los personajes vulgares que las protagonizan parecen 
en sus historias metáforas elocuentes de la condición humana. Leer a Tomine le obliga a 
uno a evocar las atmósferas y el estilo de los relatos de Raymond Carver. El dibujante 
opera con idéntica concisión y con parecida frialdad para desnudar, a través de un suceso 
de apariencia inane, un estado de espíritu, un modo de vivir, un modo de ser. 
 
Tomine no es en absoluto un dibujante de los que impresionan. Sus escenarios parecen 
más bien geométricos, sus figuras, un tanto rígidas. Pero nada de eso estorba en modo 
alguno a la rotundidad de sus relatos, de modo que a la postre uno se pregunta si se tratará 
de limitaciones del artista, al que su talento gráfico no alcanza para más, o si acaso eligió a 
conciencia el estilo gráfico que mejor se acomoda a sus propósitos. 
 
Las historias de Tomine suceden en ambientes ciudadanos y narran encuentros y 
desencuentros en calles, comercios o domicilios particulares. Una pareja ve divertida desde 
su ventana lo que hace otra en el edificio de enfrente, hasta que algo —algo que debe de 
ser horrible— interrumpe la diversión. Un muchacho tímido sube a un autobús y soporta en 
silencio, como los demás, las intemperancias de dos jovenzuelos matones. Una empleada 
de supermercado ayuda con diligencia y simpatía a un cliente ciego, pero pasa de largo en 
silencio cuando se lo cruza por la calle. Las historias de ciudad de Tomine rara vez incluyen 
sucesos dignos de tal nombre. Pero cuando algo pasa, lo mismo que cuando no pasa 
nada, lo que importa es la condición humana de sus personajes. En ellos se condensan 
toda la soledad, toda la incomunicación, toda la capacidad para el error estúpido, para la 
indecisión y para la torpeza. Son historias de seres perdidos, que nos muestran en un 
momento su aspecto más amable y, un instante después, nos provocan disgusto o 
animadversión. En definitiva, como cualquiera de nosotros, como todos nosotros.  
 
Adrian Tomine resume en sus escuetas ilustraciones, con sus narradores improvisados de 
naderías e inconsecuencias, nuestra miseria. La miseria de seres que habitan en la puerta 
de al lado. 

JUAN MANUEL DÍAZ DE GUEREÑU 
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Pese a poseer una juventud casi insultante, Alberto Vázquez (nacido en A Coruña el 13 de 
octubre de 1980) es un creador al que hace tiempo que ya no podemos denominar como autor 
revelación. Obras como Alter Ego o Freda dejaban traslucir a un creador con mucho que contar 
y con grandes inquietudes tanto desde el punto de vista narrativo como desde el gráfico. Ya que 
es ejercicio baldío intentar explicar algo que alguien ya ha explicado con meridiana claridad, me 
permitirán adueñarme de palabras ajenas reproduciendo las siguientes líneas del capítulo que 
Pepe Gálvez dedica a Alberto Vázquez en el libro, editado el año pasado por la Semana Negra 
de Gijón, Nuevas miradas: “Alter Ego (…) anuncia por una parte su capacidad para reproducir la 
realidad a través de formulas imaginarias y por otra su particular tendencia a crear universos 
frágiles.” 
Aunque las palabras anteriores están referidas a Alter Ego, la primera obra larga de Alberto, 
perfectamente podrían aplicarse a Psiconauta. La obra que nos ocupa está protagonizada por 
una serie de animalitos (más o menos) antropomórficos, que parecen sacados de un libro de 
ilustraciones infantiles. Sin embargo, estos protagonistas (Bird-boy, la ratita Dinki, los perros 
policía de gatillo fácil o Zorrito) distan mucho de comportarse como lo suelen hacer los 
intérpretes de los cuentos para niños: consumidores de antidepresivos y propietarios de
juguetes como “El muñeco del niño Jesús” (que “¡llora sangre de verdad si le aprietas su 
barriga!”), abandonan los estudios para dedicarse al tráfico de drogas (o al consumo 
directamente) o intentan fugarse de casa, vía marítima, montados en un hinchable con forma de 
pato. 
En opinión de quien suscribe estas líneas todo esto que les acabo de contar someramente 
habla en realidad sobre el gran tema en el que pivotan, en mayor o menor medida, todas las 
obras de Alberto Vázquez y que no es otro que el de la comunicación; pero no la comunicación 
como artefacto de transmisión de información, sino la comunicación como medio de 
relacionarse unos seres humanos con otros. Las obras de Alberto llevan implícita esa 
preocupación por la manera de interrelacionarnos, en especial por las disfunciones que nos 
impiden comunicarnos y que, como animal social que somos, nos impiden un desarrollo 
satisfactorio de nosotros mismos, a la par que nos empujan al ensimismamiento y la 
automarginación. 
Eso sí, no quisiera dar a entender que las obras de Albero Vázquez en general, y estos 
Psiconautas en particular, pretenden competir con tratados de disciplinas como la sociología 
psiquiátrica (si es que existe semejante cosa) o con catálogos de trastornos de personalidad. 
Son ante todo obras bien construidas, gráficamente estimulantes y que tienen como valor 
añadido el que permiten al lector reflexionar sobre aquello que nos cuentan, con la profundidad 
que estime oportuna. 
Gráficamente, todas las obras de Alberto Vázquez son también especiales, incluso las 
aparentemente más convencionales como Frida (quienes conozcan la obra recordarán sin duda 
aquellas impresionantes secuencias en las que las riadas de inmigrantes van llegando a las 
ciudades alemanas caminando sobre el humo de sus fábricas). Alberto no busca el impacto 
visual mediante una estética elaborada, recargada o barroca; más bien busca todo lo contrario, 
volviendo su dibujo cada vez más esquemático, lo que paradójicamente lo hace mucho más 
expresivo y, por extensión, impactante. Su diseño de personajes sorprende por lo minimalista y 
a la par, efectivo. La forma en la que Alberto ha decidido plasmar gráficamente sus Psiconauta” 
no son el resultado de un delirio estético de su autor  sino que cumplen una función de 
contraposición entre el carácter amable del dibujo y lo desasosegante del mensaje: “las 
imágenes (…) son fruto de un trazo suelto y de la simplificación las referencias icónicas tanto 
del paisaje como de los animales protagonistas. Por otra parte, si a ello se le une el predominio 
de las formas redondeadas se llega a configurar una atmósfera que transmite el efecto de la 
sencillez infantil. Ahora bien, esa placidez formal también se ve perturbada por algún virus que 
da lugar a figuras más o menos monstruosas, y en ellas parecen materializarse angustias, 
miedos y otras aprensiones muy propias de los tiempos que corremos.” (Pepe Gálvez en el libro 
Nuevas Miradas) 
Para concluir cabe reseñar la cuidada edición que Astiberri ha realizado de la obra, en la que 
tanto su autor como el Estudio Manuel Bartual (responsable de las partes técnicas de la edición) 
han conseguido cuidar hasta el último detalle. 
 

NORMAN FERNÁNDEZ 
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Réne Pétillon (Lesneven, 1945) es un autor que ejerce de manera simultánea como guionista y 
dibujante en este magnifico cómic, protagonizado por un desastroso investigador privado. La 
primera aventura de Jack Palmer, que así se llama el citado detective, data de 1974 y desde 
entonces su reconocimiento y prestigio, junto con el de su creador, no ha parado de crecer. Sus 
viñetas se han publicado en las revistas más importantes de Francia como  Pilote, BD o  L´Echo 
des Savannes y es considerado uno de los máximos representantes de la historieta de humor 
francobelga, aunque en la actualidad sus obras sigan por otros derroteros. 
 
Galardonado en numerosas ocasiones, recibe en 1989 el Gran Premio del Festival de Angoulême, 
el cual le concede el honor de presidirlo la siguiente edición. En 2001 se le otorga el Premio al 
Mejor Álbum en el mismo festival con L´enquête corse (El archivo corso), otra aventura de su 
detective más emblemático. El director y guionista, Alain Berberian, motivado por la gran acogida 
que esta obra tuvo entre el público galo, la trasladó a la gran pantalla en 2004, respetando el 
mismo título para, posteriormente, estrenarse en nuestro país al año siguiente. 
 
El caso del velo presenta los nuevos avatares de Jack Palmer, al cual se le encomienda la 
búsqueda de una joven veinteañera, hija de una acomodada familia de París, que lleva un mes 
desaparecida para desesperación de sus padres. Las indagaciones del “sagaz” investigador, -que 
aparece caracterizado como los míticos detectives de novela negra: gabardina hasta los pies, 
corbata y amplio sombrero- le conducen al barrio parisino con mayor población musulmana. Todo 
parece indicar, según sus  pesquisas, que la joven ha cambiado de nombre, lleva velo y, 
supuestamente, forma parte de uno de los grupos fundamentalistas islámicos más radicales de la 
ciudad. 
 
El característico estilo de dibujo de este prolífico autor resalta por los gruesos trazos en negro que 
presentan sus dibujos, que a pesar de su grosor, muestran una definición y expresividad propias
de la línea clara, aunque con un estilo un tanto singular.  
 
Pétillon retrata de manera bastante fiel las diferentes ramas de la comunidad árabe que viven en 
la ciudad de París. Muestra las dos vertientes del Islam tal y como son: una radical, extremista y
muy arraigada a sus costumbres y otra más moderada, “tolerante” y acorde, aunque con ciertas 
reservas, a las formas de vida de una sociedad actual, cosmopolita, multicultural e intercultural. 
 
Su fuente de inspiración son sucesos o casos verídicos de candente actualidad a los que le 
imprime su sello personal, dotándolos de un aire jocoso e irónico pero a la vez de un cuidado 
exquisito para no herir la sensibilidad de personas o colectivos. 
 
Es un cómic con una carga importante de crítica social hacia la actual situación de la sociedad 
francesa y por extensión europea, de la que hace culpables a todos. En uno de sus pasajes deja 
entrever la inoperancia de los representantes del Gobierno francés a la hora de mediar entre dos 
grupos islamistas que se disputan el dominio de la mezquita del barrio. Además, pone de 
manifiesto una realidad: la filosofía de vida que rige el mundo musulmán más radical y extremista, 
que relega el papel de la mujer a un plano secundario. 
 
El tema de llevar o no velo en Francia fue, y sigue siendo, una cuestión bastante polémica. Las 
leyes promulgadas por sus máximos dirigentes que prohibían portar signos religiosos 
"ostensibles", como el velo islámico, en las escuelas públicas de Francia provocaron que se 
convocaran numerosas revueltas populares en todo el país, en las que participaron cientos de 
mujeres, muchas de ellas, coaccionadas por los hombres de su entorno familiar. 
 
Finalmente, destacar que a pesar de la trascendencia de los temas que se abordan, Pétillon 
mantiene en todo momento un tono fresco, desenfadado, con grandes dosis de humor que hacen 
pasar un rato divertido pero que, al mismo tiempo, invitan a la reflexión. 
 

ENRIQUE MARTÍN GONZÁLEZ 
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Cuando ciertos guionistas británicos se cruzaron con el destino de ciertos 
superhéroes norteamericanos todo cambió para la industria del comic-book. Alan 
Moore, Neil Gaiman, Peter Milligan, Garth Ennis, Alan Grant, Grant Morrison o 
Jaime Delano, en mayor o menor medida, con más o menos calidad, son 
responsables de haber renovado un concepto de héroe que se adivinaba caduco 
pero que ha sabido recuperar la actualidad a partir de esencias más o menos 
profundas. De hecho, han reconvertido a ese héroe en un personaje más humano, 
real o cotidiano, han desarrollado nuevas vías narrativas basadas en la psicología 
de sus criaturas, y seguramente, el tiempo lo dirá, han aportado distintos grados de 
fecundidad tanto en el terreno de la fantasía como en el de la verosimilitud, en 
cuanto a cercanía al mundo real. 
 
Animal Man, Buddy Baker, nació en 1965 como un superhéroe más de DC, pero la 
costumbre de revitalizar viejas criaturas de la fantasía desarrolladas por DC a partir 
de los años ochenta no sólo revivió al personaje, sino que le otorgó una 
personalidad propia, reconvirtiendo su don de asimilar el poder de los animales, 
creándole una conciencia social aplicada a su defensa como seres vivos. Planeta 
DeAgostini recupera para el lector español una etapa importante de Animal Man, 
aquella que recoge la herencia de otro guionista británico, Grant Morrison, para 
ponerla en manos de Delano, responsable del relanzamiento de la serie Hellblazer, 
y de otro británico, el dibujante Steve Pugh. Este primer volumen evidencia que 
Delano tira del hilo de las aportaciones de Morrison para, siguiendo su estela, dar 
un pequeño paso adelante. Empezar su versión con la muerte del protagonista no 
es sólo un intento de sorprender al lector, sino de dar otra vuelta de tuerca a las 
posibilidades que ofrece el personaje. Delano profundiza no ya sólo en su vida 
privada y en los sentimientos que despierta la actitud de Buddy Baker, sino en la 
esencia misma de su origen, de sus poderes. Un cronista no debe, no puede en 
este caso, desvelar la forma argumental elegida por el guionista para desarrollar la 
reconversión de Animal Man, pero sí puede animar a un lector curioso y deseoso 
de nuevas sensaciones a leer esta obra, a la par que puede, y debe, explicar que 
Delano consigue transmitir la intimidad del personaje con una literatura rica y 
evocadora. También debe contar el cronista que si los detalles son el corazón de 
una narración, Animal Man está enriquecido por multitud de ellos, de esos detalles 
que retratan personajes y los definen; de alguna manera, el lector se sentirá 
atracción o rechazo hacia ellos, pero siempre estará interesado por su devenir. 
 
Añadir a todo ello el buen trabajo de Pugh, más conocido por su participación en 
Predicador, dibujante muy británico en cuanto al tratamiento realista de fondos y 
figuras, personal en cuanto a su técnica, capaz de pasar de un tratamiento suave a 
otro deformador de las figuras con suma facilidad, y narrativamente consecuente 
en cuanto al diseño que necesita cada página para forzar las sensaciones 
estimuladas por la escritura de Delano. 
 

ANTONI GUIRAL 
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  TOPOLINO, EL ÚLTIMO HÉROE / Alfons Figueras  
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Veamos, Topolino es un individuo con pinta de bibliotecario cuyo mayor afán parece el dedicarse a 
la vida contemplativa pero que, pese a ello, no deja de meterse en una sucesión de líos que le 
obligan a salvar el mundo, día sí y día también, de las más variopintas y absurdas amenazas, lo 
que, dicho sea de paso, le suele acarrear más problemas con las autoridades que otra cosa. 
Topolino es también el nombre de la serie que, a finales de la década de los 60 del pasado siglo, 
Alfons Figueras creó para la editorial Bruguera. Topolino es, insisto por tercera vez, un personaje 
emblemático de la historia de nuestra historieta, al que Ediciones Astiberri ha decidido rescatar del 
limbo de los héroes de las aventuras en viñetas, para ofrecernos un libro que recopila algunas de 
sus andanzas más importantes. 
 
De justicia es felicitar a Astiberri por doble motivo: primero, por recuperar al personaje y a su 
creador, ofreciéndole a este además una parte del reconocimiento que su inmenso talento siempre 
se ha merecido, y segundo, porque además de lo acertado de la iniciativa, la manera en la que se 
ha llevado a cabo no es menos meritoria. Topolino, el último héroe es un libro magníficamente 
editado, y a los hechos me remito. Para esta edición se ha reproducido el material directamente de 
los originales propiedad de Figueras, lo que nos ha permitido observar el talento gráfico de 
Figueras con mucha mayor nitidez de lo que permitían las viejas publicaciones de Bruguera. 
Además se ha realizado una nueva rotulación que sustituye a la horrible rotulación mecánica que 
presentaban las revistas de la editorial catalana. Como colofón, el libro se completa con un 
magnifico prologo realizado por Antoni Guiral. 
 
Y ahí es donde empiezan mis problemas. Hay veces que un servidor se identifica perfectamente 
con el viejo Topolino, ya que al igual que él, en vez de cultivar mi apego por la vida contemplativa, 
me meto en fregados como el intentar escribir esta reseña. Conste que mis intenciones eran 
buenas: aportar mi granito de arena en la difusión de un libro que por oportunidad, calidad y buena 
elaboración debería ser de imprescindible consumo por parte de todos los aficionados a la 
historieta. Lo que pasa es que ante el prólogo de Guiral, aumentado por la parte que les dedica a 
Figueras y a sus personajes en su impresionante libro Cuandos los comics se llamaban tebeos: la 
escuela Bruguera, poco puede añadir un servidor sin que sus palabras vayan de lo evidente a lo 
bobalicón. 
 
Si acaso podría confesarme, para terminar de arreglarlo, identificado por las palabras de Figueras 
en las que explica como él mismo fue testigo de que muchos niños, cuando llegaban a sus 
historietas en las revistas de Bruguera, las pasaban sin leerlas. Pues sí, yo era uno de esos, 
aunque en mi descargo puedo añadir que con el paso de los años fui acercándome a las 
historietas de Figueras, hasta quedar totalmente rendido a su talento cuando conocí su Mr Hyde. 
Seguramente las razones de la falta de apego por aquellas historietas durante mi edad infantil sea 
la misma que, tanto Guiral como el propio Figueras, exponen en el prologo: Topolino era, sin 
ningún género de dudas, una serie atípica dentro de las revistas en las cuales aparecía. 
Precisamente, por eso, es también una de las que mejor ha envejecido, y leída hoy en día no 
parece que hayan transcurrido tres décadas desde su realización. 
 
Las andanzas de Topolino, sus compañeros y sus adversarios forman ya parte de la historia del 
cómic de nuestro país, pero no por ello se han convertido en objeto de estudio por parte de los 
historiadores del medio; o no tan sólo en eso. Son también unas historietas divertidas, 
gráficamente impecables, que plantean una muy personal manera de unir aventura y humor, y que 
nos ofrecen un muestrario de muy diversas formas de la cultura popular de buena parte del 
pasado siglo… En definitiva, se trata de un ejemplo vivo de la magia que atesora eso que muchos 
seguimos llamando tebeos. 
 

NORMAN FERNÁNDEZ 
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Étienne Davodeau es autor de historietas ya hecho, que ha firmado docena y media 
de títulos, casi siempre historias de gente corriente, que critican comportamientos y 
costumbres o denuncian la especulación y las componendas políticas, con una 
discreta acogida del público francés. La mala gente ha debido de dar en el blanco 
de la sensibilidad del lector común, pues ha ganado casi todos los premios 
imaginables: el de mejor guión y el del público en el festival de Angoulême, el de la 
crítica —la ACBD—, el de France Info a la mejor historieta de actualidad, entre 
otros. Resulta afortunado que sea éste el título que lo presenta al público español. 
 
Los ingredientes de La mala gente son similares a los de otras obras suyas. 
Davodeau se dibuja de nuevo como personaje que indaga en las vidas de otros 
para contarlas y describir así la realidad contemporánea de su país. Lo peculiar de 
este título es que el dibujante acosa a preguntas a sus padres, con idea de contar 
qué les condujo desde su infancia en el pueblo —en esa comarca de Mauges que 
presta mote a sus habitantes y título a la obra— a las asociaciones católicas de 
base, al sindicalismo y, por fin, a la militancia de izquierdas. La mala gente cuenta 
los trabajos y los días de una generación de franceses, los nacidos a comienzos de 
los cuarenta, hasta el 10 de mayo de 1981 en que el socialista Miterrand ganó por 
primera vez las elecciones. 
 
Davodeau despliega tal biografía generacional con talento de buen narrador. El 
carácter testimonial de su relato requiere a menudo largos textos narrativos en que 
sus protagonistas, Maurice y Marie-Jo Davodeau, explican circunstancias y detalles 
de su madurar. Aunque largos, tienen la ligereza de conversaciones y disputas entre 
autor y testigos, con un estilo coloquial, divagaciones ocasionales y, en suma, 
mucha vivacidad. La misma que anima su dibujo, de línea suelta y sombras 
acuareladas expresivas. La relación actual con sus padres, que interrumpe y puntúa 
el relato histórico, lo aviva, lo hace próximo y creíble. Davodeau habla de una 
generación con la curiosidad y el afecto que lo unen a dos seres próximos. La suya 
es una obra viva, que irradia comprensión crítica y ternura. 
 

JUAN MANUEL DÍAZ DE GUEREÑU 
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  POBRE CABRÓN / Joe Matt 

 

La Cúpula. 176 p. B/N. Rústica con solapas. 9,95 € 

 

 
¿Que tiene de bueno un tipo ególatra, egoísta, mujeriego, fetichista, despilfarrador, compulsivo, derrotista, y 
poco equilibrado psicológicamente? 
 
A simple vista, nada y si lo analizamos más profundamente, menos todavía. El peligro viene cuando a lo 
largo de la lectura de esta poco complaciente autobiografía nos vemos reconocidos a nosotros mismos en 
alguno de los actos de tan poco deseable personaje.  
 
Todos tenemos instintos primitivos en nuestro interior que logramos controlar  gracias a la razón y al buen 
hacer de nuestras dotes de autocontrol que nos permiten vivir en paz con el mundo, el entorno, nuestros 
seres queridos y así poder mirar a la vida con orgullo y una sonrisa de oreja a oreja. Gracias a Dios, nuestro 
subconsciente reconduce, canaliza y transforma nuestros más bajos instintos, aunque siempre hay algún 
intrépido que se atreve a explorar dentro de sí mismo corriendo el grave peligro de sorprenderse de lo ruin 
que puede llegar a ser. Porque no nos engañemos: el ser humano es vil por naturaleza y muchas veces nos 
asombramos pensando con…ejem…otras cosas que no son la cabeza, aunque muchas veces van más 
erguidas que esta, por decirlo de alguna manera y sin mala intención. 
 
Joe Matt es uno de ellos, un hombre empeñado en mostrar nuestras miserias interiores,  inmerso en una 
desembocada inercia a la caída libre que lo llevará a estrellarse con todo tipo de mujeres. 
 
Si en su anterior obra Buen tiempo, ya pudimos descubrir en Joe Matt a un niño egoísta, consentido, 
materialista y traicionero, ahora podemos ver que la versión adulta de este, lejos de aplacarse con los años 
ha ido todavía a más y él mismo se nos describe como un hombre absolutamente desquiciciado por su 
relación con el mal llamado sexo débil. 
 
Matt, originario de Philadelphia y residente en Canadá, forma parte del selecto grupo de autores fetiche de 
Drawn & Quarterly, exquisita editorial que fue durante los noventa, junto a Fantagraphics, buque insignia del 
movimiento underground norteamericano. Podría hablarse de un movimiento paralelo al de la francesa 
l’Association, más por la posición vanguardista con respecto a la industria establecida y por la temática de lo 
editado, desmarcado de lo que en aquellos momentos se publicaba tanto en Francia como en los Estados 
Unidos, que por una similitud espiritual con esta.  
 
En las páginas de esta obra veremos también a otros de los grandes autores de esta editorial: Seth y 
Chester Brown, vecinos en la vida real (¿quién ha dicho que esta obra no es real?) y amigos a los que 
demanda consejo cuando le asalta la incertidumbre y en quienes busca contrastar sus sentimientos y 
encontrar un regulador de conciencia que lo conecte con la realidad.  En contrapartida, Seth también incluirá 
estas conversaciones de bar con Joe Matt en sus obras, como en la excelente: La vida es buena si no te 
rindes. 
 
La mayor virtud de Joe Matt es su absoluta falta de vergüenza y su atrevimiento que le llevan a relatar su 
vida real con toda suerte de detalles, los cuales le llevarán más de un problema en su entorno afectivo al ser 
publicada su obra, porqué… ¿Qué diría la chica que está viviendo contigosi leyera que tu estás obsesionado 
por su amiga? Este es sólo un ejemplo de los monumentales problemas con los que Matt acepta vivir a 
cambio de ganarse la vida con este medio: el cómic autobiográfico.  
 
Esta obra tuvo otra edición menos afortunada en nuestro país de la mano de La Factoría durante el año 
2000, editorial que tuvo la virtud de hacer llegar a España el catálogo de Drawn & Quarterly, aunque quizás 
no acertó en la forma. La edición constó de tres tomos y mantuvo el título original de la obra, muy definitorio 
por otra parte: Peepshow. La excelente edición, en un solo tomo de La Cúpula, incluye los tres tomos ya 
publicados y una última parte que aún permanecía inédita en España.  
 
Joe Matt continúa siendo un inconsciente y, actualmente, continua publicando sobre su vida y sus vivencias. 
A pesar de todo…cae bien, ¡que le vamos a hacer! 
 
No me gustaría terminar sin recomendar la excelente página web de la anteriormente citada Drawn & 
Quarterly,  diseñada por Chris Ware y donde podremos descubrir un amplio catálogo de obras y autores, 
más o menos conocidos y citados por aquí: http://www.drawnandquarterly.com 

 
 

JAUME VILARRUBÍ 
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Si les digo que, a principios de siglo pasado, un barco pirata cruzaba de noche los cielos oscuros de la 
ciudad de París a caballo de una ola gigante con una  tripulación formada por piratas que eran en realidad 
tenderos que habían intercambiado sus cabezas con ellos para abandonar su vida rutinaria y embarcarse en 
pos de aventuras a las ordenes de el Capitán Escarlata, ¿Se lo creerían? ¿Creerían más si les dijera que 
estamos hablando de poesía? ¿O de prosa? ¿Y si intentáramos explicar esto mismo en un cómic?  
 
Este es el argumento que ha ingeniado David B. (conocido también por otras obras como La ascensión del 
gran mal y Buscadores de tesoros) y que tan bien ha dibujado Emmanuel Guibert (El fotógrafo, La guerra de 
Alan, Brune). 
 
La inspiración y el punto de partida para esta obra proviene de un delicioso cuento de tintes románticos 
escrito por Marcel Schwob, El rey de la máscara de oro que con gran acierto ha sido incluido en las páginas 
finales de esta edición de Glénat. Este autor nació y vivió en la Francia de finales del siglo XVIII, en el seno 
de una familia burguesa. Su tío, director de una importante biblioteca, le empujó a interesarse por los 
autores románticos (Villon, Flaubert) y de aventuras (Stevenson, Verne) de la época, cuyo trabajo fue una 
influencia que ya nunca podría abandonar. Schwob se convirtió, con el tiempo, en un erudito sutil y 
cultivado, del que Borges dijo: “En todas partes del mundo hay devotos de Marcel Schwob que constituyen 
pequeñas sociedades secretas”. Como podrán ver, de este hecho parecen haber tomado nota los autores 
de El Capitán Escarlata. 
 
Vayamos por fin a la obra que nos atañe, cuyo protagonista es el propio Marcel Schwob, que a modo de 
folletín novelesco se ve envuelto en una extraña persecución en busca de su amada, raptada durante la 
noche por unos misteriosos piratas a las ordenes del capitán escarlata.  
 
Dicho capitán, que oculta su cara tras una máscara, es una metáfora entre la vida, la muerte y la fina línea 
que separa la locura de la cordura, pues él sabe que la máscara le une a la vida (fantasía=vida) y sin ella le 
espera la muerte (realidad=muerte). 
 
Nuestro protagonista, influenciado por su también admirado Vidocq, decide investigar una misteriosa 
biblioteca, donde traspasa un portal que le conducirá directamente al barco pirata, al igual que en la obra de 
J. M. Barrie, donde Peter Pan consigue entrar en el mundo de Nunca jamás gracias a  Wendy, o en la de 
Lewis Carrol, donde Alicia entra en el país de las maravillas a través de un espejo. La biblioteca, la literatura, 
o los libros, como se prefiera, siempre han actuado de catalizadores de nuestra ansiedad para evadirnos. 
Un impulso que, desde el inicio de los tiempos, siempre nos ha generado grandes satisfacciones. 
 
Este estímulo evasivo hace que podamos darle la espalda al mundo real temporalmente pero, eso si, 
siempre hay que estar preparado para volver, sino se puede perder la cordura de manera quijotesca, y este 
es en cierto modo el peligro que se cierne sobre nuestro héroe por un día. 
 
Guibert se encarga de llevar la parte gráfica de la obra con gran habilidad y es capaz de representar por 
igual los ambientes más sórdidos de las tabernas más barriobajeras, el tambaleante vaivén del barco pirata, 
el humo de los cañones durante la batalla, la oscura y mojada noche parisina o la espesa niebla presente 
también durante el día.  
 
Algunas de las escenas más oníricas de la obra son señaladas mediante una determinada gama de colores, 
definiendo así un universo coherente y visualmente destacado. 
 
De esta manera, recomiendo fervientemente abordar las proas de nuestras bibliotecas con este título y si lo 
prefieren virar el timón a babor, a la búsqueda de nuestro capitán por la red: www.marcel-schwob.org 
 
JAUME VILARRUBÍ 
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 EL AMOR ES EL INFIERNO / Matt Groening 

 

Astiberri. 48 p. B/N. Rústica. 7 € 

 

 
Hay vida antes de Los Simpson; vida artística en la trayectoria vital de Matt Groening, 
quiero decir. Porque Groening, mira por dónde, sale del comix más alternativo, del 
minoritario, sale de su necesidad de exorcizar sus neurosis, que por lo visto eran muchas, 
sobre papel, aunque no supiera dibujar demasiado bien (dicho por él mismo). De hecho, 
son las páginas protagonizadas, entre otros, por el conejo de largas orejas Binky, el conejo 
de una sola oreja, Bongo, y por Sheeba, novia de Binky, el origen de la fama de Groening, 
que pasó de editarlas en publicaciones casi subterráneas a disfrutar de su éxito en muchos 
periódicos y revistas. Luego vinieron Los Simpson, pero antes estuvo esa visión ácida de 
la vida que Groening, ahora en forma de historieta, ahora en forma de montaje con varios 
chistes, con mucho texto (nada original, rémoras de secciones de Mad y otras 
publicaciones de humor, algo que El Jueves acostumbra a hacer, y otros autores 
españoles), secciones temáticas, vaya, un trabajo que recupera parcialmente este libro. 
 
Si alguien se pregunta si en él está el Groening de Los Simpson, hay que responderle que 
sí y que no. Un autor son sus circunstancias, y Groening, como otros, tiene su mundo 
propio y un estilo; por tanto, éste es el de Los Simpson. Pero el Groening de El amor es un 
infierno es otro, anterior, tal vez más neurotizado, y por eso más caústico, al menos en 
ciertos aspectos de la vida. También es un Groening menos formado, pero más fresco; me 
refiero tanto al dibujo (suelto, imperfecto, reconocible ya, pero más primitivo y, en todo 
caso, suficiente para contar las cosas que cuenta en la forma que las cuenta) como a sus 
guiones, escritos, proverbios y chistes (menos referenciales, más genéricos, crudos, 
crueles, cínicos en ocasiones). O sea, el Groening de este libro es, casi, más “destroyer”, 
más anticonvencional, más suelto, tal vez más libre (al fin y al cabo, la televisión tiene sus 
límites), lo que nos permite disfrutar de “otro” Groening, anterior, reconocible, insisto, pero 
más inflexible con él y con su entorno. 
 
Se agradece en la edición de Astiberri, por cierto, que la rotulación (básica si entendemos 
que el texto ocupa una parte importante en este trabajo) se le haya encomendado a 
alguien como Juanjo el Rápido, que ha hecho un trabajo excelente y muy cercano al 
original. 
 
Un libro para disfrutar, para reconocerse, para reconocer a alguien que sabe reírse de sí 
mismo con acidez pero que demuestra una mala leche bien dirigida. 
 
 
 
 

ANTONI GUIRAL 
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Huelga recordar que nos hallamos en pleno “año Trueno”: homenajes, exposiciones y 
novedades editoriales como la que nos ocupa se están encargando de recordarnos que uno de 
los más longevos y exitosos personajes del tebeo español cumple medio siglo de vida.  
 
Aún así, pese a su importancia capital dentro de nuestra historieta, las obras monográficas 
dedicadas al Capitán Trueno son más bien escasas –sólo nos viene a la mente el libro El 
Capitán Trueno: un héroe para una generación de José Antonio Ortega Anguiano (Ed. Veleta, 
2001) - y se echaba en falta ciertamente un estudio que repasara detalladamente la carrera del 
personaje. El gran libro del Capitán Trueno pretende cubrir dicho hueco, presentándose como 
una obra divulgativa a la par que con una presentación atractiva –retomando el formato de las 
“guías visuales” de las que en nuestro mercado hay unas cuantas dedicadas a superhéroes o a 
Disney- y destinada a un lectorado masivo, que puede incluir tanto a los fanáticos nostálgicos 
como al público más joven deseoso de saber más sobre este héroe de sus padres y abuelos.  
 
La guía de este recorrido por la historia de Trueno y compañía es Armonía Rodríguez, prolífica 
guionista y escritora y pareja de su creador Víctor Mora –quien además firma el prólogo- y que 
cubre la trayectoria de la serie desde su nacimiento en 1956 hasta la actualidad, clasificando los 
capítulos por décadas. A lo largo de las páginas, se analiza el contexto en que nació Trueno 
como colección de cuadernos, su inesperado y fulminante éxito, el héroe protagonista y sus 
secundarios, los diversos dibujantes y guionistas que retomaron el personaje tras Mora y 
Ambrós, la revista El Capitán Trueno Extra, las posteriores reediciones tras el cese de la 
colección original, los más recientes revivals y homenajes a sus creadores,  llegando hasta la 
actualidad con su frustrado intento de llevarlo al cine y su ultimísima recreación de la mano de 
Alfons López y Pepe Gálvez… todo ello en un estilo ligero y ameno, pero que no escatima datos 
bibliográficos ni anécdotas.  
 
A destacar que Rodríguez tampoco elude los defectos de la propia Editorial Bruguera tales 
como su deseo de aumentar la producción de Trueno, en vista de su creciente popularidad, lo 
cual redundaría, lógicamente, en una degradación estética de la serie; o la deficiente reedición 
de Trueno Color, fuertemente mutilada y censurada; o aún, y especialmente, la batalla librada 
por Mora por recuperar los derechos sobre su creación que Bruguera le negaba reiteradamente; 
hechos de sobras conocidos por quienes nos preocupamos por los problemas de nuestra 
historieta, pero poco comentados en los medios de gran difusión; su inclusión en una 
publicación de Ediciones B, sucesora de la propia Bruguera resulta, por lo tanto, meritoria. 
 
Pese a que dibujos y textos se combinan aquí en perfecta armonía –sin intención de juego de 
palabras respecto del nombre de la autora- hubiera sido deseable, aún así, que se hubiese 
profundizado algo más en cuanto a los segundos: las reseñas biográficas dedicadas a los 
diversos artistas que recrearon al héroe se nos antojan poco desarrolladas y básicamente 
reducidas al paso por Bruguera de cada uno; por ejemplo, al hablar de Adolfo Buylla, Tomás 
Marco, Martínez Osete y otros, apenas se mencionan, aparte de su labor en Trueno, datos del 
resto de su obra. Se echa además en falta ciertos datos adicionales en torno al personaje como, 
por ejemplo, los intentos de adaptarlo como serie de animación –que también los hubo- o su 
versión en novela, Lo tro d´Empúries, escrita en 1998 por Ferran Juste.  Si Rodríguez hubiese 
contado con el asesoramiento de algún especialista en Trueno –que los hay, y no pocos- la 
obra habría ganado, sin duda, en rigor, sin por ello perder su alcance popular. 
 
Aún así, El gran libro del Capitán Trueno ya ha alcanzado una acogida considerable a nivel de 
público, yendo por la 2ª edición en el momento de redactar estas líneas. Es de esperar que 
dicha acogida sirva de aliento para sacar a la luz la definitiva “guía Trueno” que haga finalmente 
justicia a nuestro icono cincuentón… ¿Hay algún truenólogo en la sala que se anime a ello? 
 

ALFONS MOLINÉ 
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¿Hay libros necesarios? Sin duda, éste lo es. ¿Por qué? Porque el nuestro es un país dado al 
olvido, que apenas genera bibliografía sobre historieta, y menos ensayos rigurosos, bien 
documentados y amenos sobre figuras esenciales de nuestros tebeos. Y Josep Escobar es una 
firma básica para entender nuestra historia de la historieta, pero también para comprender 
nuestra historia contemporánea. 
 
Escobar es, sí, el creador de Zipi y Zape, pero es mucho más. Ejemplifica y dignifica la vida de 
los creadores autóctonos que vivieron la Guerra Civil y la postguerra, su lucha por la 
supervivencia, su inquietud personal y, como bien asegura Soldevilla en el subtítulo de este 
libro, su lucha contra el silencio. La suya, la de Escobar, es una generación casi escondida pero 
esencial para comprender el cómo y el por qué somos lo que somos, es la vida de una persona 
entregada a sus oficios, comprensiva con los demás, crítica con la injusticia, de vida plena, 
vivida con una intensidad inusual. Escobar era además un hombre del Renacimiento; queda 
mínimante reconocida su actividad como historietista, pero también incorporó actitud, 
reconocimiento y creatividad a sus aportaciones de dramaturgo, caricaturista, ilustrador, 
profesor de dibujo, inventor y animador. 
 
Joan Manuel Soldevilla, escritor, ensayista, profesor de literatura y comisario de exposiciones 
(entre ellas la magnífica “Llamp de rellamps”, montada en el Museu Martítim de Barcelona en 
2003) se ha acercado con mucho respeto, con amor y sobre todo con intensidad y rigurosidad a 
la figura de Escobar, y lo ha hecho con un mimo que transmite su entusiasmo por el creador de 
Carpanta. Soldevilla se ha documentado espléndidamente y ha sabido seleccionar los datos y 
exponerlos con una claridad digna del buen pedagogo; no hay aspecto de la trayectoria 
profesional de Escobar que este autor barcelonés no aborde en su libro. Pero si lo datos y su 
forma de manejarlos es importante, más lo es todavía el tono que utiliza Soldevilla, un tono que 
no está exento de su rendida admiración hacia el maestro, pero que también aporta 
impresiones y teorías personales que ayudan no ya sólo a comprender mejor a Escobar, sino a 
enriquecer nuestro bagaje de la cultura popular en la que se movió el popular “ninotaire”. 
 
El libro, además de revisar la totalidad de la obra de Escobar con todo lujo de detalles 
(especialmente interesantes, aparte del estudio de su carrera como historietista, resultan los 
apartados dedicados a su labor como dramaturgo y como animador), sitúa perfectamente al 
lector en el momento histórico e incluye muchos datos importantes y desconocidos al menos 
para el que esto suscribe, datos que hacen de éste un libro necesario, sí, y también un referente 
a la hora de escribir a partir de ahora sobre Escobar. Como complemento, destacar el 
cuadernillo central de 16 páginas en color, donde se reproducen en orden cronológico 
ilustraciones, chistes, carteles y páginas realizadas por Escobar, documentos de gran valor, 
algunos de ellos casi desconocidos. 
 
Este ensayo, por su amenidad y completismo, es también perfectamente recomendable para 
lectores que, sencillamente, hayan disfrutado de Escobar en algún momento de su vida. 
 
ANTONI GUIRAL 
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  NOSOTROS LOS CATALANES / NOSALTRES ELS CATALANS/ Jan y F. Pérez Navarro  

 

Glénat. 64 p. Color. Cartoné. 12 € 

 

Siguiendo con su feliz recuperación de autores clásicos de nuestra historieta, Glénat rescata este 
poco recordado álbum de Jan, después de haber reeditado hace poco su Laszyvia. Aparecido 
originalmente en 1978 y realizado, al igual que este último, con guión de Francisco Pérez Navarro, 
alias Efepé, autor asimismo de los mejores guiones de su personaje estrella, Super López, 
Nosotros los catalanes es un álbum atípico. Atípico porque fue elaborado para una oscura editorial 
con sede en San Sebastián, Plan, cuyo dueño era un francés cuya actividad se extendía, al otro 
lado de los Pirineos, a la producción de comics porno, y porque pese a tratarse de una historia de 
Catalunya en historieta, fue publicado en su día únicamente en castellano. 
Un esclarecedor prólogo de Antonio Martín que abre la presente reedición nos revela las 
numerosas vicisitudes que hubo de padecer la obra para su elaboración, incluyendo el hecho de 
que aunque se preveía inicialmente que apareciese en forma de dos álbumes de 48 páginas, al 
final el editor decidió publicar una única entrega de 64, lo que forzó al guionista a resumir y eliminar 
escenas y detalles que ya había incluido en su texto original. Aún así, Jan y Efepé lograron sacar a 
la luz una tan documentada como amena panorámica histórica de la nación catalana desde sus 
orígenes hasta el fin de la dictadura franquista y el retorno del president Tarradellas, donde el 
protagonista es sobre todo el pueblo y no tanto los propios reyes y nobles. Todo ello salpicado, en 
el siempre detalladísimo dibujo de Jan, de sabrosos anacronismos que en nada interfieren en la 
función didáctica del relato, sino que al contrario, contribuyen positivamente a la asimilación del 
mismo por el lector. Ah, y sin el asesoramiento de sesudos historiadores ni subvenciones de la 
Generalitat, por entonces todavía en pañales en aquella época que se ha venido en llamar de la 
Transición. 
Nosotros los catalanes, además de aparecer solamente en castellano –pese a haber estado en un 
principio prevista igualmente una edición en catalán-, adoleció de una distribución irregular, en una 
época en la que aún las tiendas de comics eran inhabituales, para caer seguidamente en el olvido. 
Aún hoy día, es una de las obras de Jan menos citadas en los artículos a él dedicados, y la primera 
edición es una pieza difícil de hallar. No obstante, su influencia puede rastrearse en posteriores 
intentos de adaptar en viñetas la historia de otras comunidades autónomas o poblaciones, tales
como la Història de les Balears (1981) por Alfons López y Rafael Vaquer o la Història de Tarragona 
(1984) con guión del mismo Efepé y dibujos de Jordi Sempere. 
Martín recoge asimismo en su prólogo los problemas técnicos que surgieron a la hora de llevar a 
cabo la presente reedición: como tantos otros editores de otrora, Pala se pasaba por el forro el 
derecho de los autores a devolverles sus originales, por lo que Jan y Efepé jamás lograron 
recuperarlos; gracias a las nuevas tecnologías, esta reedición ha podido hacerse realidad a base 
de escanear directamente las páginas del álbum. El color ha sido rehecho, respetando las 
tonalidades del original, lo mismo que la rotulación; por último, y lo más importante, Glénat ha 
lanzado el álbum por vez primera en catalán, además de en castellano, con una nueva portada 
levemente diferente para cada una de ambas ediciones; todo ello ha realzado el nivel técnico de 
álbum, que de por sí mantiene intacta toda su frescura de cuando surgió por vez primera hace 28 
años. Aunque se propuso que Jan lo pusiese al día añadiendo algunas páginas que abarcasen el 
período que va de 1978 hasta el presente, no ha podido ser así por falta de tiempo del dibujante, en
la actualidad consagrado totalmente a Super López.  
En definitiva, un tebeo no solamente bien guionizado e ilustrado, sino además un perfecto ejemplo 
de los valores de la historieta en el campo educativo, y un instrumento idóneo para enseñar a las 
nuevas generaciones de “los otros catalanes“ lo que ha sido y es el país al que acaban de llegar. 
No queda más que felicitar a los autores, a Glénat y a Martín por la iniciativa de rescatar Nosotros 
los catalanes y desear que la editorial prosiga la reedición de otras obras clásicas de Jan que 
merecen a todas luces volver a nuestro mercado, como Don Talarico o Lucas y Silvio. Ahora que 
nuestro tebeo de siempre parece recibir una justa revalorización, con Astiberri recuperando a 
Figueras o la propia Glénat prometiendo a Puigmiquel para el Saló, el momento no puede ser más 
idóneo. 

ALFONS MOLINÉ 
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  ZITS: DESCOMPRIMIDO / Jerry Scott (guión) y Jim Borgman  (dibujo) 

 

Norma. 128 p. B/N. Rústica 11 € 

 

 
“Para ti no soy más que un estereotipo vacío que rezuma humor barato y clichés juveniles” Jeremy dixit, 
pero cualquier lector de Zits sabe que estas tiras van mucho más allá de los clichés y si calificamos a 
Jeremy como estereotipo, es uno de los mejores a la hora de representar a los adolescentes y sus 
inquietudes y relaciones. Para quien no esté familiarizado con este chaval, diremos simplemente que 
tiene 15 años, piensa que sus padres son anticuados y que, evidentemente no lo entienden, que quiere 
formar una banda de rock con su mejor amigo Héctor y que Sara es algo más que una amiga pero 
jamás la calificaría como su novia. Los responsables de esta perfecta disección de la adolescencia son
Jerry Scott y el ganador de un premio Pulitzer en la categoría de Periodismo Gráfico, Jim Borgman, que 
se encarga de dar cuerpo a los textos del primero. Su creación ha obtenido numerosos premios, tanto 
en los Estados Unidos como en otros países como Suecia o Alemania, casi desde el momento de su 
creación en 1997. 
 
Descomprimido es el quinto volumen de la serie que se publica en España y en él, como en sus 
predecesores, Scott y Borgman consiguen arrancarnos de nuevo la sonrisa, introduciéndonos un poco 
más en las complicadas relaciones entre Jeremy y sus padres, así como en las pequeñas dificultades 
de la vida diaria en el instituto. Una novedad a destacar es la presentación de Pierce, un nuevo alumno
que rápidamente llama la atención de todo el mundo por la cantidad de piercings que lleva y que 
termina como nuevo batería de la banda por tener gancho, garra y quizás ser un poco peligroso, y que 
con su sarcasmo e ironía proporciona algunos de los momentos más ácidos de esta recopilación. Y 
como siempre, la música y, en especial, la banda de Jeremy provocan situaciones y comentarios 
irónicos por parte de sus padres, con algunas escenas desternillantes: el réquiem por un grano que 
dedica Jeremy a una de sus espinillas, la serie de viñetas donde Walt y Connie dudan de la calidad de 
la música que su hijo escucha o cuando Walt confunde el nombre del rapero Eminen con “enema”.  
 
Aunque los momentos cumbre de este volumen, como en otras ocasiones, son las interpretaciones de 
la realidad que hace Jeremy, muy en la línea de un Calvin adolescente: Esa realidad subjetiva en la que 
distorsiona instantes de la vida diaria para convertir un coche en la cabeza de su madre o a los labios 
de Sara en cama donde dormirse y es en estas viñetas donde, tanto un lector de cómic experimentado 
como un principiante, pueden disfrutar de la belleza de este arte: compenetración y equilibro entre texto 
y dibujo, enriqueciéndose el uno del otro de manera perfecta.   
 
Otra de las riquezas de esta obra está en los cambios de punto de vista. Jeremy es el protagonista 
absoluto pero los autores ofrecen oportunidades de lucimiento a casi todos los personajes, 
especialmente a sus padres: todas las viñetas donde progenitores e hijo tratan de mantener el equilibrio 
dentro de la casa a través de argucias para evitar castigos (Jeremy convertido consecutivamente en 
Lincoln, la Madre Teresa de Calcuta y el Papa Juan Pablo II), cada uno de los miles de instantes donde 
Walt y Connie tratan de mantener una conversación con Jeremy o la noche en la que el protagonista se 
queda solo en casa viendo películas de terror adolescente. 
 
En resumen, este quinto volumen mantiene la calidad de los anteriores, sin olvidarse de introducir savia 
nueva para renovar las oportunidades de crear viñetas con las cuales provocar en jóvenes y adultos la 
risa…o la identificación. 
 

LUCÍA CEDEIRA SERANTES 
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Hombre excéntrico, un auténtico "raro" como los que Rubén Darío inmortalizó en una serie de artículos, 
extraordinariamente dotado para crear un universo propio e inquietante, amante de las vanguardias, catodicófilo... 
Edward Gorey (1925-2000) es uno de los mejores artistas gráficos americanos del s.XX.  
 
Reivindicado por autores como Tim Burton -que tanto le debe en La melancólica muerte del Chico Ostra- en Estados 
Unidos, y Max o Álex Fito -en sus Raspa Kids- en España, su obra ha sido poco a poco publicada en la colección 
Avatares de Valdemar. De momento, los títulos aparecidos son Amphigorey, Amphigorey también y Amphigorey 
además, tres volúmenes que ya se encuentran a la venta por obra y gracia de Valdemar y que a pesar de un precio 
algo prohibitivo, merece la pena tener en nuestra biblioteca. 
 
La presentación que Óscar Palmer hace de Gorey en el primer tomo ya es suficiente para sentirnos atraídos de 
inmediato por este personaje. Se nos cuenta, por ejemplo, que "era un coleccionista compulsivo: dominado por ese 
mismo horror vacui que le llevaba a cargar de detalles y de rayados sus viñetas, atiborró las estancias de su hogar con 
calaveras, cruces celtas, objetos de hierro, osos de peluche, versiones del "Mesías" de Händel (que era su obra 
musical favorita), y láminas de sus artistas preferidos. Sobre el tablero de dibujo, por ejemplo, tenía colgadas con 
chichetas varias postales con reproducciones de Goya y Matisse, así como la foto de una escultura india de un tigre 
devorando a un misionero". Extravagante, misántropo, amante del ballet, cinéfilo empedernido, tanto gustaba hablar 
de las teorías de Wittgenstein como de Los Simpson o Buffy la cazavampiros que había visto, tanto de la etapa 
británica de Hitchcock como de la última película de Jackie Chan. Hay una anécdota que me parece fantástica 
respecto a su excentricidad: "Una amiga suya de la época [de juventud], Consuelo Joernes, declaró en una ocasión a 
la revista especializada The Comics Journal que, tras haber sido hospitalizada debido a una apendicitis, recibió 
numerosas visitas de Gorey en las que éste se dedicó a confeccionar con ella muñecas de trapo que luego 
abandonaba en el interior del primer coche aparcado que le saliera al paso, acompañadas de notas crípticas e 
intrigantes". ¿No es esto la manifestación de un genio? 
 
Amphigorey además incluye perlas como "La gelatina azul" o "La pareja abominable", obra esta última que como se 
nos indica "es probablemente el relato más conseguido, descarnado y escalofriante de su carrera" y es donde 
claramente se observa la notable influencia que ejercería Gorey en Burton. Pero no nos equivoquemos ya que a pesar 
de haber sido calificado como gótico y políticamente incorrecto  hay mucho más que eso en Gorey y por ello sus libros 
se resisten a ser clasificados. ¿Son cuentos ilustrados? ¿Son de terror? ¿Son literatura infantil? ¿Son libros de 
ilustraciones? No sabríamos dar una indicación clara. Gorey escapa a cualquier tipo de convención: lo vemos en "Les 
urnes utiles", una obra que consiste en la sucesión de ilustraciones de urnas con crípticos nombres grabados y 
emplazadas en los más extraños contextos, en "La gran pasión", una historia narrada en pequeñas viñetas de estilo 
naïf decimonónico, o en "El abecedario ecléctico", una pequeña joya casi tipográfica sacada directamente de las aucas 
(xilografías cuyo origen se remonta al s. XVII sobre un tema concreto que iban acompañadas de un pie en forma de 
pareado) tradicionales. 
Una de las obras más interesantes dentro de esta antología es "El radio roto": una colección de dibujos, todos 
relacionados con el mundo del ciclismo, que incluye imitaciones de los primeros daguerrotipos, de esbozos 
prehistóricos, de miniaturas agiográficas... El surrealismo se hace corpóreo en la omnipresencia de la bicicleta en cada 
una de las ilustraciones, y el contexto que nos ofrece cada anotación al pie de los dibujos ("[El perro] Daffodil quién, 
según su dueño. el Coronel H. Proon, ha mordido en menos de doce años a más de 17.000 ciclistas en el tobillo", reza 
uno) es tan dispar y ambiguo que da pie a construir todo un universo textual en base a cada uno de ellos. 
 
Algunos de sus dibujos transmiten una soledad y un desasosiego terribles que se plasman en habitaciones vacías, 
con el papel de la pared desgajándose, con personajes sacados de su contexto... Gorey es a veces explícito, pero la 
mayor de las veces su fuerza radica en los pequeños detalles, en lo que no se dice pero se insinúa: una sombra 
saliendo del plano, una puerta a punto de abrirse... 
 
La ventaja de la magnífica edición de Valdemar es que es bilingüe e incluye todos los textos en versión caligrafiada 
por el propio autor, cuya lectura es ya de por sí un placer y, de paso, nos deleita con esos pareados en inglés que no 
se han podido traducir, aunque he de decir que la rima poética en inglés siempre me ha parecido algo forzada al oído. 
Gorey, siempre misterioso, siempre atrayente, es todo un descubrimiento para el neófito y es un placer para el 
entendido el volver sobre sus páginas. Reivindiquémosle como uno de los más grandes. 
 
JOSÉ OLIVER 
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Valdemar. 360 p. B/N y color. Cartoné. 24 € 



 

 

A estas alturas, cualquier aficionado a la música conoce ya de sobras a Jimi Hendrix, autentico 
icono cultural del siglo veinte que de igual manera que otros mitos, como el Ché, han sido 
largamente vilipendiados por oleadas de merchandising que han deformado su imagen para 
servirla en bandeja al consumo de las masas. Por eso, de vez en cuando, viene bien recordar 
quién es el tipo ese de la camiseta que vemos por la calle y que con mirada soñolienta parece 
hacerle el amor a una guitarra. 
 
A estas alturas, ya no hace falta decir que Hendrix fue probablemente el mejor guitarrista del rock 
y, quizás, si no hubiera sido por su prematura muerte, de otros estilos como el Jazz que era donde 
apuntaba en su última época y donde coincidía con ese otro gran mito que es Miles Davis. Dice la 
leyenda que incluso llegaron a materializar algunas sesiones de grabación que a día de hoy 
duermen en la caja fuerte de algún avispado productor. Pero eso es otra historia, otra leyenda. 
 
Los autores construyen en este cómic, publicado originalmente en 1995, un sentido homenaje y 
una aproximación a la vida del músico, en especial a su aspecto más humano, haciendo hincapié 
en los aspectos más desconocidos de su vida: desde su origen humilde hasta sus aspiraciones, 
sentimientos y sensaciones con los que tiene que convivir en esa ruleta rusa que es la fama.  
 
No se trata de una biografía al uso sino más bien de una biopsia de determinados momentos más 
o menos conocidos del artista. Estos son explicados en primera persona, como resultado de un 
trabajo de documentación pero también de introspección, de intentar explicar las cosas desde 
dentro de Hendrix, de intentar pensar como el, de intentar sentir como el, en definitiva, de ser Jimi 
Hendrix. La historia está ahí, escrita, pero hay que saber interpretarla, hay que saber leer la 
partitura para poder tocarla.  
 
A estas alturas, tampoco vamos a descubrir a Bill Sienkiewicz, autor de Elektra Asesina y Stray 
Toasters (ambas editadas por Planeta deAgostini), de creatividad arrolladora y de ingenio 
desbocado, capaz de combinar con igual maestría oleos, retoque fotográfico, collage, etc. Nada es 
imposible para este autor, capaz siempre de hacer un doble salto mortal en pos del 
impresionismo. 
 
Quizás, junto con Dave McKean, forma parte del selecto grupo de los autores de mayor potencial 
y proyección en el mundo del dibujo y la ilustración. 
 
A pesar de todo, no tengan miedo, ya que el dibujo de Sienkiewicz no es confuso, al contrario, 
fluye con la música que, sin duda, nos acabará acompañando a lo largo de toda la lectura, con el 
pasar de las hojas, y que acabaremos tarareando  ayudados por las numerosos textos de apoyo 
que contienen fragmentos de canciones y escritos de Hendrix (en inglés, aunque traducidos al 
final del libro). 
 
A modo de colofón, diré que Sienkiewicz y Hendrix me parecen dos almas gemelas, que cada uno 
en su campo, luchan por conseguir una libertad creativa a partir de su talento innato y que, de 
buen seguro, muchas veces les ha obligado a pasar por la incomprensión hasta llegar al 
reconocimiento. Ambos son espectaculares y, ambos, estoy seguro, se dejaron/dejan llevar por el 
azaroso camino de la improvisación hasta conseguir su objetivo, que no es más que el que ellos 
mismos se marcaron/marcan cada vez: el de la reafirmación personal. ¿Es Bill Sienkiewicz el Jimi 
Hendrix del cómic? ¿Es Jimi Hendrix el Bill Sienkiewicz de la música? Ahí están los dos, cada uno 
en su sitio. 
 
A estas alturas ya va siendo hora de acabar, no sin antes apuntar para los que se hayan quedado 
con ganas de más, la dirección de dos páginas web sobre estos dos inconformistas: www.jimi-
hendrix.com y www.billsienkiewicz.com 
 
JAUME VILARRUBÍ 
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   VIDA DE UNA NIÑA / Phoebe Gloeckner 

 

La Cúpula. 148 p. B/N. Rústica con solapas. 8,95 € 

 

No estamos ante un cómic fácil, y tampoco agradable. 
 
Empecemos con la forma: un dibujo que, al inicio, tiene mucho de dubitativo principiante y que a medida 
que avanza la obra se convierte en un dibujo muy underground y muy cercano al estilo de Robert Crumb. 
La explicación a esto es que el material que se agrupa en este tomo abarca varios años. Pero ¿por qué 
este afán de recopilar unas historias con un estilo que pueden desanimar a más de uno? Vayamos al 
fondo de la cuestión. 
 
He dicho que el cómic no es fácil, ya que no es fácil ni agradable el tema de los abusos sexuales menos 
aún dentro de la propia familia y menos aún si además de sufrirlos (que no es poco) se usan como 
material para confeccionar las historias. 
 
A menudo se ha dicho sobre escritores como Céline que escribían con las tripas, dejándolo todo. Y es 
cierto, muchas de las mejores historias que nos han dejado Céline, Miller, Bukowski o Kerouac no son 
historias propiamente dichas, sino su vida mejor o peor aderezada por el proceso de plasmarla en papel. 
 
La autora no se inventa una historia, nos cuenta la suya. No necesita inventarse una infancia, tiene 
material de sobra para llenar páginas y páginas. 
 
Tenemos historias infantiles, simples, donde ya se hace evidente la falta de afecto que padece la chica, 
viviendo con su hermana y su madre una infancia no muy feliz que se complica cuando llega a casa el 
nuevo novio de mamá. Y si al principio explicaba que la historia iba de abusos quizá no es necesario que 
dé muchos más detalles, ¿no? 
 
El cómic es crudo, que no morboso, y retrata la situación con una escalofriante frialdad si pensamos que 
los hechos están narrados por quien los vivió en primera persona, siendo evidente que la protagonista no 
fue consciente durante su infancia de los abusos a los que fue sometida. Es la historia de una víctima 
pero no una historia victimista, tampoco una historia cargada de rencor, no es un ajuste de cuentas con 
nadie, aparte quizás de consigo misma. 
 
Al finalizar la lectura, el cómic consigue dejarnos un regusto amargo: lo que nos cuenta no nos gusta, 
pero es real, por eso no dejamos de leer, por eso nos quedamos con ganas de ver que será capaz de 
hacer esta artista una vez exorcizados sus demonios. 
 
 

FRANCESC LLAVERIAS 
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No debería sorprender el hecho de que una editorial con una colección titulada Biblioteca Grandes del Cómic, 
que incluye la edición de series clásicas de la prensa norteamericana, publique una serie de prensa británica. 
Pero al menos a mí me sorprende. No porque el formato de tiras de prensa sea un rara avis en Gran Bretaña 
(al contrario, disfrutan de una gran tradición tanto en cantidad como en calidad); no porque se trate de una 
obra de escaso interés (al contrario, pero de eso ya hablaremos ahora); no porque nunca se haya publicado 
en España (al contrario… sí, se ha publicado, pero en contadísimas ocasiones, y durante los años setenta). 
No. Me sorprende por tratarse, precisamente, de una tira prácticamente desconocida en este país, una tira 
muy próxima al espíritu de los años sesenta, una tira que de entrada podría pensarse que se dirige más a un 
sector muy especializado de los lectores de cómics (señore/as de más de 40, señores/as que se precian casi 
de estudiosos del medio), una tira, en definitiva, que si exceptuamos la prácticamente desconocida 
comercialización en España de un DVD con una modesta y reciente producción cinematográfica basada en su 
protagonista, poco o nada dirá al aficionado medio, y menos a la gente de la calle. 
 
Pasada la sorpresa (agradable, que conste) de esta recuperación, lo primero es situarnos en el ambiente 
adecuado. El ambiente es 1963, Gran Bretaña, un decenio de reivindicaciones sociales, una de ellas el rol 
más activo para la mujer, y un decenio que vive intensamente la cultura popular, con un papel importante para 
el nacimiento de un mito, James Bond, que pasó de agente de papel a EL AGENTE SECRETO del cine, no 
por casualidad en 1962. Sentadas mínimamente las bases para comprender la esencia del personaje (básicas 
para situarse sobre todo en un producto que vive muy directamente de las características de la sociedad de 
los sesenta), toca decir que Modesty Blaise es un ejemplo perfecto de la capacidad de los autores británicos 
para narrar excelentes cómics de género. No en balde Peter O’Donnell es, además de guionista de historietas, 
escritor; o sea, un hombre que conoce la técnica narrativa del cómic pero también la literaria, porque en 
Modesty Blaise hay literatura, parca, la justa, pero está en los textos de situación y, sobre todo, en los 
excelentes diálogos, herramienta importante para leer con fluidez una historieta y para reconocer e identificar 
a sus protagonistas. O’Donnell parte de estereotipos para desarrollar personajes. Léase, que utiliza el código 
básico para definir a sus criaturas y enriquecerlas rápidamente con tics propios que las definen, pero también 
para transmitirles dudas e incoherencias, miedos y manías, para humanizarlas en suma, para acercarlas al 
lector, en resumen. 
 
Modesty Blaise es, sí, una chica de complejo pasado que luchó para sobrevivir y a la que el destino fijó una 
carrera delictiva, para acabar convirtiéndose en una especie de agente que va por libre pero trabaja para el 
Servicio de Inteligencia Británico, pero no siempre. A Modesty le mueve más la motivación personal que la 
orden de su superior a la hora de abordar su misión; valora los pros y los contras, se mueve con inteligencia, 
no es perfecta ni intocable en ningún aspecto de su vida, y encima O’Donnell supo rodearla de personajes 
fijos tan o más carismáticos que la protagonista. Willie Garvin, por ejemplo, su compañero de fatigas, hombre 
de acción dado a la ironía y al humor negro, con el que O’Donnell plantea una relación muy especial con 
Modesty, alejada del sentimiento carnal al uso, potenciando el espíritu de compañerismo e incluso una actitud 
de adoración hacia la protagonista que raya en la veneración. O Sir Gerald Tarrant, del Servicio de 
Inteligencia, un tipo maduro de modales algo desfasados, muy responsable de sus actos pero víctima propicia 
de las burlas de Willie y los desaires de Modesty. Ya lo hemos dicho antes: Modesty es la protagonista, y 
simboliza a la mujer inteligente que decide su propio destino, pero también sintetiza las debilidades del ser 
humano. 
 
La buena técnica narrativa de O’Donnell permite, además, leer con cierta agilidad una tira tras otra sin repetir 
en exceso textos o situaciones (como es habitual en las tiras diarias), y en este caso brilla todavía más gracias 
al trabajo de Holdaway, perfecto ejemplo de dibujante británico, cuidadoso en los detalles, medido en la 
composición, realista en la figura humana, brillante en su estilismo. Holdaway trabaja mucho y bien la línea, 
ayudándose de la mancha cuando lo necesita, y la personalidad de su trazo refuerza figuras y ambientación, 
al tiempo que su galería de secundarios está compuesta de unos excelente retratos que definen muy bien sus 
personalidades. 
Sorprendente para mí, si, la edición de Modesty Blaise, pero muy bienvenida. 
 

ANTONI GUIRAL 
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Un alivio. Eso fue lo que supusieron los tebeos de la Liga de la Justicia en los años finales de la 
década de los ochenta, en una industria americana que se volcaba cada vez más en personajes 
tenebrosos, violentos y amorales que, básicamente, malinterpretaban la obra de Frank Miller y su 
Batman en particular. Después de las famosas y controvertidas Crisis en Tierras Infinitas, los 
guionistas Keith Giffen y Jean Marc de Matteis recibieron el difícil encargo, por parte de DC 
Comics, de recuperar el grupo de superhéroes por excelencia de la compañía y hacerlo funcionar 
al mismo nivel que los grupos de la competencia (la Patrulla-X, los Vengadores, etc..). Y la verdad 
es que el experimento fue todo un éxito convirtiendo a la Liga de la Justicia de América (y 
derivados) en un fenómeno de masas que rompieron todos los esquemas preconcebidos de lo 
que “debía” ser un cómic de superhéroes. Nadando a contracorriente aplicaron a sus tebeos la 
estructura de la comedia televisiva clásica norteamericana con diálogos rápidos, personajes con 
papeles muy bien definidos (y con muchas y divertidas neuras), con gags que se encadenaban 
con asombrosa rapidez y que aparecían periódicamente a lo largo de los números y manipulando 
alguna de las leyes no escritas del universo superheroico (esos monólogos del villano de turno 
por ejemplo) en pos de la diversión más pura y dura. Porque eso es lo que son los tebeos de la 
LJA/LJE, tebeos para pasarlo bien y, muchas veces, reír a carcajada limpia (y no, no voy a 
reproducir aquí la típica risa de los cómics de la LJA que uno ya tiene una edad). Y aunque al 
principio los autores tuvieron que lidiar con los pesos pesados de la compañía (Superman, 
Batman y Wonder Woman) fueron tan hábiles como para, primero, respetarlos lo suficiente para 
que funcionaran en clave de comedia dentro de sus obvias limitaciones icónicas (Batman, por 
ejemplo, protagonizaría un hilarante gag con el Linterna Verde Guy Gardner) y, segundo, ir 
sustituyéndolos con personajes menos importantes pero con más potencial de diversión. Así 
personajes como Blue Beetle, Booster Gold o el comentado Guy Gardner (que era un Linterna 
Verde como mínimo peculiar) formarían el grupo duro de las aventuras del grupo.  
 
Y la verdad es que la jugada les salió tan bien que la compañía continuó la broma sacándose de 
la manga,  y con los mismos guionistas, una franquicia europea del grupo original, la Liga de la 
Justicia de Europa (LJE) que les permitía dar su versión de las típicas aventuras de americanos 
ignorantes en el viejo continente (vamos algo así como Las vacaciones europeas de una chiflada 
familia americana pero con gracia). Claro que aparte del buen hacer de los guionistas buena 
parte del éxito de las colecciones se debe a sus dibujantes, unos novatos de gran calidad 
llamados Kevin Maguire (dibujante original y que marcó el camino a seguir), Adam Hughes y Bart 
Sears que, con la expresividad de sus personajes, hicieron funcionar cada elemento de la 
comedia ideada por Giffen y DeMatteis. 
 
Lástima que al final la compañía, haciendo caso a los aficionados más reaccionarios, decidiera 
que aquellas aventuras no hacían justicia a sus personajes más emblemáticos y desautorizara a 
los autores, destituyéndolos y volviendo a las dos colecciones a caminos mucho más “normales”. 
Un movimiento que, encima, sólo sirvió para hundir las dos colecciones en la mediocridad más 
absoluta. Pero bueno, siempre nos quedará París, digo, la edición española de Planeta que, 
aunque mejorable, nos permite recuperar las descacharrantes aventuras de los superhéroes más 
sorprendentes de la historia y echarnos unas abundantes risas. Algo que, curiosamente, 
nuestros vecinos americanos no pueden decir ya que, aparte de un par de mini series de reciente 
publicación, estas aventuras nunca han sido reeditadas en su totalidad. Y es que estoy seguro 
que los jefes de DC todavía no se creen que llegaran a autorizar unas colecciones como éstas. 
Pero bueno, quizás ellos no, pero nosotros… nosotros sí que nos lo pasaremos bien. 
 

HÈCTOR CALVET 
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LJA / LJE / Keith Giffen, J.M. de Matteis (guión) y Kevin Maguire (dibujo) 

 

Planeta. 176 p. Color. Rústica. 8,95 € 



 

 

Ha salido a la venta el segundo libro del artista barcelonés ─ya con más nombre gracias a su 
anterior libro, Viviendo del cuento, y sus tres ediciones en Random House Mondadori─ Juanjo 
Saéz. Sáez saltó a la fama por su ácida crítica en diferentes publicaciones alternativas de 
Barcelona al movimiento “moderno” de la ciudad y al artista Jordi Labanda en especial, algunas de 
ellas recogidas en el cómic antes mencionado, y desde entonces no ha parado de crecer: 
campañas publicitarias para Nike, premios de publicidad en Cannes y San Sebastián… Es un 
artista que como muchos de los artistas jóvenes de ahora, toca todo lo que puede, polifacético, 
pero siempre dejando su propia marca allí donde se mete. 
 
En este libro, el autor se aleja de todo lo que le hizo famoso para preguntarse qué es el arte y para 
qué sirve y, de paso, preguntarse lo mismo sobre la vida porque, al fin y al cabo, el arte es vida, es 
una expresión de la misma y la función que pueda tener es igual a la que pueda tener la vida. El 
arte es arte así como la vida no es sino vida. 
 
Durante 263 páginas, Sáez nos habla de lo que para él es el arte a través de unas conversaciones 
imaginarias con su madre, una dialéctica intergeneracional muy habitual en las familias cuando se 
habla de qué es arte y qué no. A través de su estilo explícitamente naïf e infantil y sencillo, Sáez 
recorre diferentes momentos del arte, así como artistas contemporáneos y técnicas, y nos los 
explica de una manera muy sencilla y simple, sin pretensiones académicas de ningún tipo. Habla 
de todo ello tal y como lo siente, como lo vive, y si no le gusta, no se corta ni un pelo a la hora de 
criticarlo.  
 
Pero en medio de todo esto, el autor también incluye fragmentos de su vida, de su relación con su 
madre y su familia, que no tienen nada que ver con el objetivo principal, más bien didáctico, del 
libro pero que sí se relacionan con la idea del arte como vida y al inrevés, acercándonos además 
al autor y su entorno. En esta obra Sáez nos invita a conocerle, a él y a su familia, sus gustos y su 
visión particular y peculiar sobre el arte y la vida. 
 
Juanjo Sáez es uno de esos autores a los que o se le ama, o se le odia, como a su “archienemigo” 
Jordi Labanda. Su estilo es el de un niño de seis años (un comentario que ha tenido que oír 
repetidas veces) pero porque él lo ha querido, no porque no lo sepa hacer mejor. Su opción 
estética es el reflejo de su posición ética hacia el arte: el arte como un juego y los artistas como 
niños que juegan incluso con los límites y las reglas del juego establecidas por “nosequién”. Sáez 
mantiene vivo a ese niño de seis años que todos llevamos dentro ─aunque a muchos les cueste 
admitirlo─ mediante su dibujo infantil, las faltas de ortografía y los textos autógrafos. Por eso es 
tan difícil no sonreír cuando lees y ves sus ilustraciones, porque apelan a lo más profundo de 
nosotros. 
 
Que nadie espere sacarse Historia del Arte sólo con leer El arte pero estoy convencido que 
ayudará a más de uno a, por lo menos, empatizar un poquito más con el arte y los artistas. 
 
 
MANUEL VIDAL 
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Reservoir books.  263 p. Color. Rústica. 19,90 € 
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  DANI & CO. : JUNTOS Y REVUELTOS / LuisD. 

 

Dibbuks. 48 p. Color. Rústica. 12 € 

 

 
El quejica suele quejarse, y yo lo hago a menudo. Me quejaba de la poca atención 
que reciben los lectores infantiles y juveniles en materia de cómic, que ellos y ellas 
son los lectores del mañana, que hay que educarlos en la historieta con material 
acorde a sus edades y expectativas, para ir formándolos de cara a futuras viñetas. 
Y, mira por dónde, últimamente, coincidiendo con el crecimiento de la oferta en 
materia de cómics, han aparecido diversos editores ocupados en esta franja, tanto 
con álbumes (Astiberri, Rossell) como con revistas (¡Dibus!, la veterana, Witch o 
Mister K); hasta en manga disfrutamos de productos como Doraemon o ¡Yotsuba!
Dibbuks, reciente en la plaza, pequeña pero emprendedora editorial, nos ha 
regalado un álbum infantil, dirigido realmente a lectores a partir de 5 ó 6 años: 
Dani & Co. 
 
De entrada, es bienvenida una iniciativa como ésta, porque reitero que teníamos 
muy desatendido al lector infantil en materia de cómics; y, para completar la dicha, 
nos hallamos ante un buen producto realizado por un autor de la casa: Luis 
Domínguez. Con el sencillo planteamiento de la vida cotidiana de una pareja con 
niño (y otro en camino, nacido al final del álbum), Domínguez transmite historias 
del día a día de una forma natural, con un toque que mezcla la ternura con un 
cierto halo de picaresca, muy en la línea de la actitud del niño protagonista, algo 
ingenuo y con una gran capacidad para sorprenderse de todo y para sorprender a 
los demás, sobre todo a sus sufridos padres. De alguna manera, el autor es capaz 
de meterse en la piel de ese niño para configurar historias desarrolladas en una 
sola página que nos hablan del mundo infantil en toda su extensión, pero desde su 
perspectiva, desde esa curiosidad e imaginación innata en los infantes que 
Domínguez transmite con insólita soltura. Para ello, este autor salmantino utiliza 
un grafismo bastante personal, de líneas sintéticas, expresivo, muy acorde para el 
lector al que va destinado, de colores suaves, bien aplicados según la situación, y 
con un claro dominio del “efecto página” en cuanto a narración y diseño de la 
estructura de las viñetas. De hecho, Domínguez no es exactamente un recién 
llegado a la historieta, ya que aunque haya publicado poco (Miedo, comic-book 
editado por Camaleón Ediciones, por ejemplo) es un buen diseñador de 
personajes y excelente diseñador gráfico. 
 
En resumen: Dani & Co. es uno de esos cómics que no deberían faltar en las 
bibliotecas. Háganlo por los niños. 
 
 
 
ANTONI GUIRAL 
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Autores  europeos 

 
 
 

Entrialgo, Mauro. Los domingos. Edicions de Ponent. 48 p. Color. Cartoné. 20 € 
Figueras, Alfons. Topolino, el último héroe.  Astiberri. 128 p. B/N. Cartoné. 25 € 
March, Guillermo. Sofía, Ana y Victoria. Diábolo. 96 p. Color. Cartoné. 16 € 
Pérez Navarro, Francisco; Jan. Nosotros los catalanes (cast.) / Nosaltres els catalans (cat.). Glénat. 68 p. Color. Cartoné. 14 €   
Ramírez, David. Minimonsters vol. 2: el perfeccionador. Norma. 48 p. Color. Cartoné. 12 €  INFANTIL 
Sáez, Juanjo.El arte: conversaciones imaginarias con mi madre. Reservoir Books. 264 p. Color. Rústica con solapas. 17,50 € 
Sampayo, Carlos; Muñoz, José. Historias del bar de Joe vol. 2 (de 3): episodios amistosos.  Planeta-DeAgostini. 128 p. B/N. Rústica. 8,95 € 
Torres, Daniel et al. Opium. Norma. 240 p. B/N. Rústica. 12 € 
Vázquez, Alberto. Psiconautas.  Astiberri. 104 p. B/N. Rústica. 12 € 
 
 
 
 

B. David. La ascensión del gran mal vol. 5. Sinsentido. 64 p. B/N. Rústica con solapas. 11,90 €   
B. David; Guibert, Emmanuel. El capitán escarlata. Glénat. 72 p. Color. Cartoné. 15 €  
Boersma, Matt. Insomnia vol. 1. Sinsentido. 32 p. Bitono. Grapa. 9 € 
Christin, Pierre; Mézières, Jean-Claude. Valerian, agente espaciotemporal vol. 1. Norma. 152 p. Color. Cartoné. 25 € 
Coppée, Thierry. Las bromas de Totó vol. 2: la vuelta al cole, ¡qué rollo! (cast.) / Les bromes de Totó vol. 2: els trapelles tornen a classe (cat.).  
Rossell. 32 p. Color. Cartoné. 12,80 € (cast.), 13,80 € (cat.)   INFANTIL 
Davodeau, Éttiene. La mala gente. Ponent Mon. 184 p. B/N. Rústica con solapas. 18 € 
Dupuy; Berberian. Henriette: demasiados sueños. Alfaguara. 64 p. Color. Cartoné. 12,25 €  INFANTIL 
Gipi. Los inocentes. Sinsentido. 32 p. Bitono. Grapa. 9 € 
Goscinny; Morris. Lucky Luke vol. 14, 15, 16, 17 y 18. Planeta-DeAgostini. 56 p. Color. Cartoné. 7,95 €  INFANTIL 
Goscinny; Tabary. Iznogud  vol. 8, 9, 10  y 11 (de 27). Planeta-DeAgostini. 56 p. Color. Cartoné. 7,95 €  INFANTIL 
Igort. Baobab vol. 1. Sinsentido. 32 p. Bitono. Grapa. 9 € 
K. Ulf. La primera estrella y otros relatos. Dolmen. 48 p. B/N. Rústica. 6,95 € 
König, Ralf. Konrad & Paul vol. 2. La Cúpula. 48 p. B/N. Rústica con solapas. 7,50 € 
Larcenet, Manu. Vida de perros: una aventura rocambolesca de Sigmund Freud. Norma. 48 p. Color. Cartoné. 12 € 
Mawil. Safari playero. Bang. 80 p. B/N. Rústica. 8 €   
Morvan; Buchet. Estela  vol. 8: naturaleza humana. Norma. 48 p. Color. Rústica. 9 € 
Ott, Thomas. Hellville. La Cúpula. 104 p. B/N. Rústica con solapas. 11,95 €   
Pétillon, Réne. El caso del velo.  Norma. 48 p. Color. Cartoné. 11 € 
Satrapi, Marjane. Persépolis Integral (en català). Norma. 360 p. B/N. Rústica con solapas. 24 €   
Sente, Yves; Rosinski. La venganza del conde Skarbek vol. 2. Norma. 56 p. Color. Cartoné. 14 €  
Sfar, Joann. El minúsculo mosquetero vol. 1: la academia de Bellas Artes. Norma. 48 p. Color. Cartoné. 12 €   
Sfar; Trondheim; Kerascoët. La Mazmorra crepúsculo 105: el dojo de la laguna. Norma. 48 p. Color. Rústica. 9 €   
Trondheim, Lewis; Parrondo, José. Cuéntame un cuento. Ediciones B. 32 p. Color. Cartoné. 9,95 €  INFANTIL 
 
 
 
 
Caniff, Milton. Biblioteca Grandes del Cómic: Terry y los piratas  vol. 9 (de 16). Planeta-DeAgostini. 192 p. B/N. Cartoné. 9,95 € 
Davis, Alan. JLA: Otro clavo. Planeta-DeAgostini. 160 p. Color. Rústica. 9,95 € 
Delano, Jamie; Ridgway, John. John Constantine Hellblazer  vol. 5 y 6. Planeta-DeAgostini. 64 p. Color. Rústica. 3,50 € 
Foster, Hal. Príncipe Valiente  vol. 4+5, 6+1 y 7 (de 26). Planeta-DeAgostini. 96 p. Color. Cartoné. 8,95 €  
Kirby, Jack. Jack Kirby: cuarto  mundo vol. 6 y 7. Planeta-DeAgostini. 144 y 112 p. B/N. Rústica. 4,95 € (vol. 6), 3,95 € (vol. 7) 
Kirk Him, Derek. La misma diferencia y otras historias. Astiberri. 144 p. B/N. Rústica con solapas. 14 € 
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Lapham, David. Balas perdidas vol. 4: días negros. La Cúpula. 256 p. B/N. Rústica con solapas. 11,95 € 
Loeb, Jeph; Sale, Tim. Superman para todas las estaciones. Planeta-DeAgostini. 208 p. Color. Rústica. 12,95 € 
Millidge, Gary Spencer. Strangehaven vol. 2: la hermandad. Planeta-DeAgostini. 176 p. B/N. Rústica. 8,95 € 
Milligan, Peter; Bachalo, Chris. Shade: el hombre cambiante vol. 5. Planeta-DeAgostini. 96 p. Color. Rústica. 7,95 € 
Robinson, James; Smith, Paul. JSA: la edad de oro. Planeta-DeAgostini. 192 p. Color. Rústica. 13 € 
Sacco, Joe. Apuntes de un derrotista. Planeta-DeAgostini. 224 p. B/N. Cartoné. 16,95 € 
Sakai, Stan. Usagi Yojimbo: segadora II: viaje al templo de Atsuta. Planeta-DeAgostini. 176 p. B/N. Rústica. 9,50 € 
Thomas, Roy; Windsor-Smith, Barry; Kane, Gil. Las crónicas de Conan  vol. 4. Planeta-DeAgostini. 176 p. Color. Cartoné. 15 € 
Veitch, Rick. El uno: la última palabra en superhéroes. Norma. 192 p. B/N. Rústica. 15 € 
VV.AA. Las aventuras de Batman vol. 4: amor loco. Planeta-DeAgostini. 144 p. Color. Rústica. 5,95 € 
VV.AA. Philip Marlowe: los problemas son mi negocio. Norma. 88 p. B/N. Rústica. 7 € 
 
 
 
 
Azuma, Kiyohiro. ¡Yotsuba! vol. 4. Norma. 192 p. B/N. Rústica. 8 €  INFANTIL 
Fukuyama, Yôgi. El día del lobo. La Cúpula. 232 p. B/N. Rústica. 10,95 €  
Ito, Junji. Tomie vol. 1. La Cúpula. 208 p. B/N. Rústica con solapas. 8,95 €  
Otomo, Katsuhiro. Akira (edición en color) vol. 3 (de 6). Norma. 292 p. Color. Rústica con solapas. 19,95 €   
Sato, Syuho. Say hello to Black Jack vol. 11. Glénat. 240 p. B/N. Rústica. 8,50 €   
Takahashi, Rumiko. Lamu: urusei yatsura  vol. 6 (de 15). Glénat. 408 p. B/N. Rústica. 12 € 
Tatsumi, Yoshiro. Mujeres. La Cúpula. 160 p. B/N. Rústica con solapas. 9,95 €  
Tezuka, Osamu. El árbol que da sombra vol. 5 y 4 (de 8). Planeta-DeAgostini. 336 p. B/N. Rústica. 11,95 €   
Toriyama, Akira. Bola de Drac: edició definitiva vol. 1 (de 34) (cat.) / ultimate edition (cast.)***. Planeta-DeAgostini. 228 p. B/N. Rústica. 1,95 €   
(*** En Catalunya solo se distribuye la versión en catalán. En el resto de España se distribuye en castellano.)   
Urasawa, Naoki. 20th Century boys vol. 15. Planeta-DeAgostini. 224 p. B/N. Rústica. 7,95 € 
 
 
 
 
VV.AA. Aprende a dibujar cómic vol. 1. Dolmen. 144 p. B/N y color. Rústica. 13,95 € 
Rodríguez, Armonía. El gran libro del Capitán Trueno. Ediciones B. 128 p. Color. Cartoné. 29,50 €   
 
 
 
 
 
 
 




