MAX

El pasado día 5 tuvimos el placer de escuchar las palabras de uno de los autores españoles más importantes de las últimas décadas, Françesc Capdevila “Max” (Barcelona, 1956) en el marco de la Biblioteca Regional y dentro del ciclo Hojeando cómics. Los comentarios, de su trayectoria profesional, fueron acometidos a la vez que analizaba una muestra de diapositivas digitales de páginas suyas, que se proyectaban a su espalda.
Mi carrera es muy atípica en el mundo de la historieta porque me he dedicado mucho a despistar a los lectores, es decir, comenzaba un personaje, una línea, una forma de dibujar y cuando todo estaba en el mejor momento, cambiaba totalmente, encaminándome en otra dirección. Tal vez por inquietud en probar cosas nuevas o de que todo lo hago como una aventura basada en el aburrimiento de la fórmula que uso hasta ese momento.
Nunca me planteé realizar cómics a pesar de que desde muy pequeño los leía. “Pulgarcito”, “Pumby” o “TBO” eran mi lectura y de los que solía copiar sus dibujos. Luego pase a “Tintín”, “Asterix”, la revista “Tinca” o “Lucky Luke”, pero fue cuando cayeron en mis manos unos tebeos americanos undergrounds cuando vi la luz. Yo quería hacer algo revolucionario dibujando historietas, contar cosas reales que pasaban a diario en mi calle o en mi ciudad y no cómics de aventuras, que era lo que se hacía hasta el momento.

Comencé en 1973 en un tebeo underground, ahora se llamaría fanzine, titulado “El Rrollo Enmascarado”, donde también se inició gente como Mariscal o Nazario. Éste fue mi entrenamiento en una actividad marginal de sábado tarde y domingo que me sirvió para, en 1979, entrar en la revista “El Víbora”.
José María Berenguer, el editor, que era arquitecto, muy interesado por el arte pero desconocedor en lo referente a cómic, reunió a todos aquéllos que estaban colaborando en revistas alternativas para crear una nueva revista que, en principio, se iba a llamar “Goma 3” pero fue prohibido por el Ministerio. Fue la primera oportunidad de cobrar  por los trabajos y de publicar puntualmente cada mes.
Se nos motivó para crear personajes que conectaran con el lector. Yo realicé unas páginas con el personaje Gustavo, que había creado un par de años, antes cuando estudiaba Bellas Artes. Éste conectó con un sector de público ecologista, algo de hippy y anarquista, al igual que lo harían Gallardo y Mediavilla con su Makoki que enganchó a lectores barriobajeros y carcelarios o Nazario con Anarcoma, que hizo lo propio con el incipiente mundo homosexual. Y todo esto, a su vez, atraía a lectores de todo tipo, haciendo que, muy pronto, “El Víbora” fuera un gran éxito y vendiera bastante.

La redacción de la revista funcionaba de manera asamblearia donde los propios dibujantes controlaban la creación con reuniones semanales, ya que Berenguer era un hippy sin dotes de mando alguno.
La culminación de esta primera época de “El Víbora” fue el especial que sacamos tras el “golpe de Estado” de Tejero. Esa misma noche nos reunimos todos y decidimos hacer un número muy rápido. Quince días después estaba en la calle, fuimos el único medio gráfico que respondió a este tema y tuvimos una crítica salvaje de fuerzas del orden y sectores inmovilistas. Fue un superventas y nos abrió las puertas a medios de prensa que nos empezaron a tomar en serio.
Un par de años después, nos dimos cuenta de que la revista se estaba vendiendo más que lo que nos contaba Berenguer por lo que los dibujantes pedimos aumento de sueldo. El editor se negó y nosotros le “hicimos frente” amenazándole con que el siguiente mes no tendría material para la revista. No nos creyó y tampoco salió la revista, por lo que tuvo que ceder y empezamos a cobrar verdaderamente muy bien, lo cual hacía el trabajo más agradable.

Pero con esta subida salarial empezó el mal ambiente con el editor y el consumo creciente de drogas que trajo aún más mal ambiente. A partir de aquí, “El Víbora” comenzó a funcionar como cualquier otra publicación liderada por el editor.

Si mis primeros cómics tenían influencias de los tebeos que leía de pequeño, de los tebeos de Tintín o de ilustradores catalanes como Opisso y los guiones realizados sobre la marcha, tras publicar reiteradamente en esta revista empiezo a cuidar más los dibujos, a utilizar la plumilla -asesorado por Juanito Mediavilla, otro dibujante de “El Víbora”-, que daba más juego, y el uso de las tramas.

Acabé cansado de Gustavo, entre otras cosas, porque se había convertido en un “tótem” del movimiento ecologista y, cuando salía a la calle, me lo encontraba en pancartas, carteles o pintadas. Yo también soy ecologista, pero sentí que se me escapaba de las manos, por lo que decidí cortar y comenzar otras cosas.

Siempre he tenido inclinación a la literatura fantástica: misterio, suspense, espacio o terror y realicé historias fantásticas a dos tintas con guiones propios o adaptando relatos literarios.

Luego empecé a usar el pincel tras descubrir a un autor francés, Yves Chaland, que estaba poniendo al día el trazo de Hergé, creando la nueva línea “clara”. Así que “copié” todo lo que me gustaba de él. 

Peter Pank fue la serie que me dio una gran fama. Por aquel entonces yo estaba bastante metido en el tema de las tribus urbanas y decidí, cansado de historias cortas, hacer un álbum con un grupo de “punks” en una isla siguiendo la novela de James Barry, “Peter Pan”, paso a paso en las cinco primeras páginas. Después, todo cambió y el guión se fue desarrollando con forma propia y de manera descontrolada e improvisada, hasta el punto de dibujar tres álbumes del personaje. En 1990 me cansé y lo dejé.
Durante la realización del tercero estaba deseando desvincularme de “El Víbora”, cosa que hice, y dedicarme a trabajos de ilustración. En este otro campo tenía que usar grafismos distintos por lo que utilice las influencias del ilustrador belga Ever Meulen, al que considero mi maestro, muy desconocido en España.
El salto a Francia lo intenté con un proyecto, “Mujeres fatales” que, con guiones del dibujante Mique Beltrán, iba dirigido a la revista “Complot” de Joan Navarro. El cierre prematuro de la misma dejo la obra inacabada y decidimos venderla a “L’echo des Savannes”. Allí, tras acabarla, me propusieron sutilmente continuar la colaboración, pero orientado a temas eróticos. Ni a Beltrán ni a mi nos interesó y nos desmotivaron para seguir por ese camino, ya que no aceptaron otros proyectos que les ofrecimos.

A mi regreso de Francia dejé de trabajar en “El Víbora” y me salió la oportunidad de trabajar en el Suplemento Infantil de “El País”. Allí creé un álbum, “La biblioteca de Turpín”. Desde ese momento, decidí ganarme la vida como ilustrador, viendo que había posibilidades de trabajo en ese campo. Era inmensamente más descansado que hacer historietas y mucho mejor pagado, además me atraía mucho desarrollar el dibujo y el grafismo por sí mismo.

Tras atravesar, a principios de los noventa, una crisis personal difícil, agravada por la guerra que se desarrollaba, en aquel momento, en Bosnia. No podía entender cómo algo así podía estar ocurriendo en nuestra civilizada Europa. Me encontré con Pere Joan, otro dibujante, y decidimos hacer algo respecto a aquella contienda. Hice una historieta a la que titulé ‘Nosotros somos los muertos’ con muy “mala hostia” y con una plumilla muy destrozada sin hacer el lápiz previo, y se la ofrecí a “El Víbora”, pero me la rechazaron aduciendo que lo que la gente demandaba era diversión, no ahondar en los problemas del mundo. Se me cayó el alma a los pies al ver en que se había convertido esta revista.

Como el panorama nacional en cuanto a revistas de cómics era un desierto, decidimos hacer un fanzine, 300 ejemplares, y lo regalamos en el Salón del Cómic de Barcelona. La prensa se hizo eco de la noticia, “dos reconocidos dibujantes que debían autoeditarse”, como uno de los acontecimientos más importantes del Salón. Tras esto, otros compañeros nos felicitaron y hablamos de hacer algo entre todos. Dos años después editábamos “Nosotros somos los muertos” orientado al cómic independiente y de vanguardia, aunque últimamente también introducimos ilustración
En esta época mi estilo cambia hacia derroteros menos estéticos, más duros y desgarradores. Y en esta línea realizo algunas historias hasta que la Fundación Luis Cernuda de Sevilla me encarga un libro sobre el mito de Orfeo, un tema que me interesaba bastante. En este libro, “Órficas”, invertí un año y medio y puse todo lo que sabía desde ilustraciones, historietas, dibujos en blanco y negro e, incluso escribí una mininarración sobre el mito. Fue un trabajo muy importante porque hacía mucho tiempo que no me metía tanto en trabajo ni me dejaba la piel en él.
Inmediatamente hice para Ediciones De Ponent un libro escrito e ilustrado “Alucinaciones del gigante blanco” que, para mi es lo mejor que he realizado nunca. En él hay un poco de todo: dibujo poético, dibujo siniestro,…
A imagen de otros dibujantes yo quería hacer un libro voluminoso, una novela gráfica de unas 160 páginas, por lo que escribí un gran guión que nunca llegué a realizar por consejo de los amigos y que titulé “El mapa de la oscuridad”, que iba de un tío con una enfermedad terminal que inicia un viaje iniciático, descubriendo la verdad de la vida poco antes de morir. Sin embargo, sí llegué a completar “El prolongado sueño del Sr. T”,  que era una historia totalmente onírica y bastante larga. La ofrecí a “El Víbora” y me la aceptaron e incluso la publicaron en Francia, Alemania, EEUU o Italia, lo que hizo muy rentable esta larga historia de 75 páginas. Tiene imágenes muy potentes con sueños que he tenido realmente y otros inventados.
Mi última etapa es una vuelta, por decirlo de alguna forma, al estilo Pulgarcito. Me apetecía mucho, aún con la vena onírica, pero cambiada a un estilo propio del tebeo. Cree a Bardín, un personaje multiuso, después de muchos años sin ninguno, para recuperar lectores que iba perdiendo con la edad. Me servía para contar cualquier tipo de historia, usar cualquier registro gráfico o experimentar cuanto quisiera. Lo cree con la idea de que no me “encorsetara” para que no me cansara. Así que voy haciendo poco a poco historietas cortitas con el personaje.
Mi última influencia es el americano Chris Ware, un monstruo. 

Hace algunos años, una profesora de filosofía de Valencia me propuso hacer unas ilustraciones para unos libros que estaba escribiendo sobre filósofos. Me asusté mucho porque no sabía de este tema y lo veía complicado. Tras muchos intentos y semanas, no encontraba la manera de hacer las ideas en imágenes, hasta que ella me hizo ver que las ideas son como historias, por lo que en vez de ilustraciones hice minicómics principalmente sin diálogos.

Mi último personaje, del que he hecho unas pocas páginas, es un japonés, Mr. Ukada.

Hice cinco páginas para un libro de “El Quijote” colectivo, cogiendo libremente un capítulo de la obra. Me lo he pasado muy bien haciéndola. Y elegí el pasaje donde Don Quijote está en Sierra Morena sólo para no dibujar el caballo que es una cosa muy difícil de dibujar, lo más difícil del mundo. Quedé tan contento que si siguieran pagando continuaría la obra a pesar de tener que dibujar al caballo. Mi dibujo actual, comparándolo con los inicios, se aprecia una dirección hacia un minimalismo del dibujo muy fuerte. 
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