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CUENTEOS ATEMPORALES

MARIANO HAUARRD

La elaboracién del texto principal del catdlogo de una exposicién es una de las responsabilidades de la per-
sona o personas que la comisarian o, dicho de otro modo, es la firma definitiva de su autoria.

En este caso, como comisario de “Encuentros Atemporales”, propuse a Tiago de Abreu Pinto, director artis-
tico de la Galeria Marlborough, que colaborase conmigo, mediante comentarios adjuntos, en la elaboracién del que
el lector tiene ante sus ojos. Y a la gran mayoria de los artistas les solicité, también, textos breves referidos a sus obras
que han sido incluidos. De este modo hay una triple conversacion que enriquece el discurso comisarial.

Su idea germinal es el reconocimiento de las mas de tres décadas de existencia de la galeria de Madrid y la
fidelidad demostrada a algunos de los nombres que creo fundamentales en el desarrollo del arte espafiol del dltimo
medio siglo, y la idea de realizarlo mediante su encuentro con otros artistas. Los menos, proximos en edad a éstos y
ya de contrastada trayectoria; los mas, de generaciones posteriores, pero de interés igualmente confirmado.

Una constelacion convincente

Sostengo como un concepto central que el trabajo artistico es el fruto de una prolongada conversaciéon en
el tiempo en la que participan varios interlocutores: el artista, los artistas que le precedieron en el tiempo, los que le
acompanan en el suyo, y, finalmente, el espectador.

“Encuentros Atemporales” quiere ser un elemento propicio para que esa conversacion muestre su faz per-
petua en un presente activo. En el bien entendido de que en modo alguno pretende historiar ese momento, mucho
menos establecer ranking de ningun tipo de los artistas actuales en activo ni, tampoco, considerar que representen
las tinicas alternativas posibles para un didlogo productivo y fecundo.

Para explicarlo mas correctamente creo que es preciso extenderme minimamente en cémo he abordado el
trabajo.

Los cinco artistas representados por Marlborough -Luis Gordillo, Juan Navarro Baldeweg, Soledad Sevilla,
Alfonso Albacete y Francisco Leiro- se corresponden con maneras excelentes de la practica del arte que valoro como
aquellas cuya capacidad de renovacién ha demostrado su permanencia y, a la vez, su transmisibilidad a férmulas
semejantes igualmente innovadoras.

Del mismo modo, los restantes artistas participantes no han sido elegidos para la exposicién por ser, en
ninguna de sus acepciones, discipulos o seguidores de estos cinco. Lo han sido en la medida en que, a mi juicio, con-
forman con ellos una constelacion convincente que responde a los mismos conceptos y al tiempo expande y amplia
su campo y posibilidades de trabajo.

Las obras seleccionadas no ilustran el discurso comisarial, sino que son los elementos, a veces incluso con-
tradictorios, que permiten formularlo. De hecho, en no pocos casos —Arancha Goyeneche, Cristina Lucas, Nacho
Martin Silva, MP&MP Rosado, Julia Santa Olalla, Leonor Serrano Rivas, Vicky Uslé- sabiendo que su presencia era
imprescindible en la exposicién, no era siempre posible que fuese con piezas ya existentes, sino que lo ha sido con

obras realizadas en el transcurso de los meses desde que efectué la propuesta hasta pocas semanas antes de la inau-
guracién. Eso si: responden perfectamente al planteamiento que me habia hecho desde un principio.

Asimismo, si bien cada uno de ellos ha sido considerado en relacién con uno de los artistas veteranos, no
es menos cierto que, en la exposicion, se han establecido vinculos con otros distintos, o la realidad de la pieza final-

mente participante ha hecho que cambie su primera adscripcién por otra mas ajustada a su materialidad y sustanti-
vidad.

No puede ser objeto de este texto resumir en unas lineas trayectorias tan extensas como las de Gordillo,
Navarro Baldeweg, Sevilla, Albacete y Leiro y, tampoco, la de la mayor parte de los otros artistas participantes. Nos
inclinaremos, pues, por aquellos rasgos mds sobresalientes sobre los que asienta el hecho de su presencia en la expo-
sicidén y los términos del dialogo, los didlogos o la conversacién que mantienen unos artistas con otros; y cada pieza
con las restantes que la integran.



UM SISTEMA DIMAMICO DE FUERZAS HATURALES




En el texto del catdlogo de su tltima exposicion en la galeria, Juan Navarro Baldeweg (Santander, 1939), en
junio de 2022, apuntaba que las obras eran indicativas de sus intereses tanto actuales como perceptibles en sus tra-
bajos de los tltimos afios sesenta y, afiado yo, hasta bien mediados los setenta: «concentrar la expresién en modos
de hacer vinculados muy estrechamente, bien a un sistema dinamico de fuerzas naturales o bien a un contacto ma-
nual».

Del «sistema dindamico de fuerzas naturales» da testimonio en esta exposicion la pequefia fotografia de 1975
titulada Sierra heladas; el perfil de su mujer compone una fria analogia con la silueta del pefién que emerge de las
aguas del mar a sus espaldas. Y se corresponde en esencia con sus investigaciones de aquellos afios respecto a la luz,
la gravedad, las tensiones fisicas contrapuestas, las medidas y sus célculos, el peso, caracterizadas todas ellas por la
elaboracién simultdnea de exploraciones en el terreno de la ciencia y sus aledafios y una poética tan profunda como
sugerente de sus elementos constitutivos.

De la primacia del contacto manual hace lo propio el gran diptico, 200 x 400 cm., Y, 2022, visible desde la
entrada misma de la galeria, al fondo de las salas, que se corresponde con el modo de hacer que Navarro Baldeweg
denomina solo con las manos, es decir, «que fue hecha en un contacto fisico directo, corpdreo, y por transferencia
tactil». Son, pues, obras «generadas en el marco organico humano, es decir, causadas por la motricidad corporal e
impulsos que afloran en el hacer desde el fondo de uno mismo».

La pintura de Navarro Baldeweg comparte espacio con otras varias —-Rasmus Nilausen, Luis Gordillo, Pere
Llobera y Nacho Martin Silva- que en cierto sentido podriamos encuadrar en un marco mental en las antipodas de
su modo de hacer y, sin embargo, creo que sostienen una honda conversacién que ataiie a los fundamentos mismos
del hacer pintura en estos momentos.

Del mismo modo, pero por argumentos diferentes, Y, la liquida nebulosa que barre el juego de las manos y
las reacciones que los pigmentos experimentan en el proceso, dialoga, aunque ubicadas en espacios diferentes, con
Lunas de nieve, 2023, de Leonor Serrano Rivas (Mélaga, 1986) —quien en un didlogo distinto lo hace también con
varios de esos mismos artistas de signo distinto con el que lo sostiene Navarro Baldeweg-.

Lunas de nieve se inscribe en la serie de obras iniciada con Nubes de nebulosas, 2023, que, a su vez, parte de
un trabajo anterior de la artista, Polvo de Estrellas. «Pequeias piezas de vidrio —describe- en las que silicatos y otros
elementos quimicos se abrasan al horno copiando un proceso similar al que sufren las estrellas al nacer. Supone la
primera pieza textil de una serie mas amplia donde los vidrios lacados al horno se trasforman en su versién en nega-
tivo, esta vez textil. De este modo el vidrio blanco pasa a hilo negro, el nitrato de cobre que conforma los rojos a ur-
dimbre azul y asi van asemejandose mas a lo que serfa una visiéon del cosmos. Una visién no natural, sino construi-
da. Posteriormente, estas imagenes han sido dadas a una astrénoma y una astréloga con el fin de que las interpreten
como si fueran visiones del universo o unas cartas astrales respectivamente. Asi, un proceso azaroso —pero también
rayano en lo alquimico- de construccién de una imagen da una nueva vuelta de tuerca y pretende ser un agente con
entidad propia para ser interpretado donde el conocimiento cientifico y pseudo-cientifico orbitan al mismo nivel».
La artista define el trabajo final como «un cosmos colgando de un hilo, un mundo hecho de polvo».

Sierra helada cuelga en la misma sala, la de la vitrina al exterior, que piezas de distintos artistas en los que
aprecio ciertas concomitancias con Navarro Baldeweg. Asi, muy préxima a la fotografia aparece la instalacién Trave-
sia, 2022, de Rubén Ramos Balsa (Santiago de Compostela, 1978), quien se define a si mismo como sigue: «Tecndlo-
go con instinto geométrico. Artista en el tiempo libre. (Critico de arte y coleccionista en la intimidad). Y, sobre todo,
amante de la Ciencia». Me resulta significativo que considere su préctica artistica como préxima al ocio que le per-
mite el trabajo cientifico, en el que ha trabajado en colaboraciones internacionales de primer nivel y producido un
conjunto de trabajos y publicaciones relevantes, especialmente en el campo de la dindmica y el electromagnetismo.

La magia inherente a su produccidn artistica reside en la aparente simplicidad de sus propuestas. Asi, en el
caso de la obra expuesta, Travesia, el espectador contempla un pequeflo mueble escritorio —un motivo de muchas de
sus piezas— con un tablero con las permutaciones numeéricas de los digitos del 1 al 8, una ldmpara de lectura encen-
dida, de tulipa azulada, que lo ilumina, y un vaso de agua —otro motivo recurrente, objeto de la primera obra suya
que incluf hace ya mas de dos décadas en una exposicién-. Al lado del vaso y sobre el tablero, mini proyecciones de
video transforman absolutamente la sencillez del objeto elegido en otro, en el que cualquier imagen resulta factible,

ya sea el vuelo de ocho ocas en formacién de V, ya el suave vibrar del oleaje en la base del vaso o el del recorrido de
la luna en una curva que atraviesa la tabla numeérica, se oculta bajo la base del vaso, y simula sus fases. Por tltimo,
un leve y continuo rumor de mar y viento procede del interior del mueble.

«La obra poetiza —escribe el artista— sobre la idea atemporal del Camino de Santiago como viaje iniciatico
hacia un infinito indeterminado, que termina siempre en la linea del horizonte, la frontera mévil de nuestro cono-
cimiento ultimo. Travesia nos habla sobre caminar en el tiempo como un viaje de incertidumbre hacia la estancia
indefinida del porvenir, el futuro».

En el rincédn de enfrente, una segunda instalacidn, ésta de Juan Lépez (Alto Maliafio, Cantabria, 1979),
ESTE MADRID (REMASTER 2023), 2023. Y dos collages fotograficos, Ignoring the guidelines 5y 6 (Ignorando las
pautas 5y 6), unos afios anteriores, 2016.

El d&mbito general en el que Juan Lépez ha desplegado su préctica artistica es el de la ciudad, y en su interior
el del papel que ésta juega en la conciencia del ciudadano, en su percepcion del espacio urbano, las imposiciones
visuales de la arquitectura y el territorio de sus actuaciones, éstas tltimas especificamente centradas en las distintas
culturas urbanitas de la juventud.

Es importante puntualizar que sus acciones, intervenciones y procesos de transformacion o escritura se han
desarrollado tanto en espacios interiores (Indoor) como en espacios exteriores (Outdoor) y que uno de sus empefios
principales ha sido romper las barreras entre interior y exterior, alcanzando un medio fluido entre ambos aspectos.
«Supongo que ese paso del exterior (urbano) al interior (museo) se ha dado siempre en mi trabajo. Ya sea en forma
de trabajo plastico o en forma de documentacién de vivencias en la ciudad», afirma el artista. Respecto a la instala-
cidn, se trata de un trozo de asfalto extraido de una calle de Madrid, al que el artista adjunta un complejo mecanis-
mo robdtico que le permite hacer oir los sonidos ocultos de la piel de la calle por la que transitamos.

«Prospeccidn de superficie —escribe—. Un proceso de trabajo por el que se busca sefialar nuevos yacimientos
contemporaneos. Se centra en la capa superficial del terreno para extraer la informacién de la actividad mas reciente.
De esa manera, sobre fragmentos arrancados del pavimento, ESTE MADRID (REMASTER 2023) realiza una lectura
de lo invisible y el paisaje sonoro.

»Por medio de un robot fabricado ex profeso comprueba si la superficie registra toda la actividad que suce-
de sobre ella. Los trozos de asfalto se convierten en discos de vinilo que una aguja hace sonar. A través del rascado o
lectura de los distintos surcos escuchamos su ruido de fondo, traduciendo quiza el sonido de la rodada de vehiculos
y del caminar de los viandantes».

Al respecto, me resultan iluminadoras las apreciaciones de Tiago, quien hilvana un discurso que atafie a un
punto de vista mds general: «Aquellos que estdn acostumbrados a visitar exposiciones saben que espacialmente, de-
pendiendo de la configuracién arquitecténica del espacio expositivo, una exposicién puede ser visitada de distintas
maneras. Las dos vias de toma de contacto en la Galeria Marlborough ocurren por medio de su vitrina a la calle y de
su puerta de acceso. Dependiendo de cémo suceda ese encuentro, la narrativa de la exposicién cambia. Al momento
de trabar esta conversacion, tenemos en cuenta una configuracién mental de las obras en el espacio. De hecho, po-
driamos relatar sobre el encuentro de un espectador hipotético con las obras de esta exposicidn.

»Podriamos empezar este relato con un espectador que, a través de la vitrina, ve la obra de Juan Lépez que
estd en si muy vinculada a la arquitectura y a sus componentes fisicos y espaciales. Por un lado, los collages presentes
en la exposicion nacen de la manipulacidn de elementos preexistentes y logran configurar un nuevo lugar poética-
mente. Aquel que la mire desde la vitrina no tendrd en cuenta el sonido de la escultura, ubicada al lado de estos co-
llages. Un sonido que alude a lo que esta afuera: el sonido de la calle».

En la misma sala se emplaza la obra de Juan del Junco (Jerez de la Frontera, 1972), quien por razones tanto
personales como por legado biogréfico —su padre es un ornitélogo y entomélogo acreditado- ha hecho de la ornito-
logia el fundamento de su obra, que constituye un nutridisimo archivo fotogréfico, textual y testimonial del 4mbito
ecoldgico de su tierra vy, al tiempo, su transposicién a un universo simbdlico y social.



Subrayaré que la gran mayoria de su produccion son fotografias en blanco y negro, mas testimoniales que
estéticas, de una belleza fruto del tiempo y de una cuidadosa observacién.

Este trabajo pertenece al bloque Conceptual Andalusia (2015-2023). «En el caso de Vogel deer Mer (Mar y
sol negro), 2023, se atiende a la busqueda de aves marinas a la vez que se acude a la interpelacion de gestos y acciones
arcaicas, como es la mirada al horizonte que nos ofrece el mar al atardecer. Esta serie de fotografias del mar aparecen
desperdigadas entre una gran cantidad de imagenes de gaviotas en vuelo, por lo que el proceso cientifico de observa-
cién aviar se ve interrumpido por el placer visual de mirar la inmensidad marina».

«Es verdad que -interviene Tiago-, como el sonido de la obra de Lépez, las fotografias de Juan del Junco
también aluden al exterior. O, mejor dicho: a lo que esta en el exterior, volando libremente en el horizonte maritimo
en el ocaso: las aves marinas. Y, lo que podria parecer muy distante o frio, por seguir una practica conceptual como
la de Jan Dibbets, cambia a algo mas célido y se nos acerca al darnos cuenta de que alude a un aspecto humano, au-
tobiografico del artista. Lo autobiografico y lo marino se cruzan en la delicada fotografia que Juan Navarro Baldeweg
saca de su esposa, estableciendo un didlogo formal y lidico con la montafiosa topografia en segundo plano. Hay,
pues, también una concurrencia entre Sierra helada y Mar y sol negro, que procede de ese placer visual compartido».

La anica pintura de la sala es Girando en el austero ballet de las estrellas (fondo amarillo) Peter Sloterdijk,
2023, de Cristina Lucas, una de las tltimas obras de una ya numerosa serie Environment is Us, iniciada hace poco
mas de tres afos, en los que vincula modos de produccion de la obra ligados a un cierto azar con el pensamiento
filoséfico y una exploracién de las relaciones posibles entre los elementos naturales y los pigmentos pictdricos. Lucas
parece recordarnos, como dijo Robert Musil, que «ya no hay un ser humano entero frente a un mundo entero, sino
un algo humano que se mueve en un liquido nutricio universal».

«Lo humano responde a las leyes de lo fisico igual que todo lo que nos rodea —escribia la artista en una de
sus notas en una exposicién—. Es la materia lo que dota de consciencia al mundo en su dimensién mads intima. De ahi
proviene la abstraccidn propuesta en esta serie, de un lugar intimo que nos conecta con el entorno de un modo cés-
mico. Un materialismo que se inclina a recuperar lo espiritual perdido».

La presente exposicién promueve encuentros entre obras, discursos, artistas que conforman distintos espa-
cios animados que dialogan entre si. Es una exposicién policéntrica y promueve la multiplicidad de voces.

Lucas establece también un didlogo, quizds mas en sus aspectos formales, con otras piezas abstractas de
artistas mujeres: Soledad Sevilla, Teresa Solar, Arancha Goyeneche y Vicky Uslé.

Juan Navarro Baldeweg Teresa Solar
Y, 2022 Forma de fuga, 2020
dleo sobre lienzo arcilla cocida, resina, pintura y tinta

200 x 400 cm (2 piczas) 40x30x30cm
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Juan Lépez
Ignoring de guidelines S, 2016
collage

70 x 100 cm




Rubén Ramos Balsa
Travesia, 2022

instalacién audiovisual con escritorio

dimensiones variables

Juan Navarro Baldeweg
Sierra helada, 1975
fotografia

13x 18 cm



Cristina Lucas

Girando en el austero ballet de las estrellas (fondo amarillo) Peter Sloterdijk, 2023
pigmento y rocas

180x220 cm
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Leonor Serrano Rivas
Lunas de nieve, 2023

textil y cartén

94x 62 x40 cm

(izquierda, detalles)



DISPOSITIVOS CORPOREALES

La figura humana es el fundamento de la actividad escultérica de Leiro y los hermanos Rosado, pero ese
sustento podemos encontrarlo también en trabajos y obras de juegos muy diferentes, asi en nombres tan singulares
como Victoria Civera o Juan Muiioz -en la exposicion el inico artista lamentablemente ya fallecido-, o con propues-
tas alejadas de cualquier representacién biomdrfica, como Guillermo Mora o Elena Alonso.

En el recorrido por la exposicidn, la primera propuesta que encuentra el visitante es un didlogo entre dos
modos de concebir la nocién de intimidad y la transformacién metaférica y simbdlica del 4mbito psicoldgico de lo
doméstico.

El conjunto que configuran la instalacién de Victoria Civera (Port de Sagunt, Valencia, 1955), Abecedario
espiritual, 1993-1994, y una pintura sobre aluminio de pequefias dimensiones, Deseo, de la serie «Every day», de
2022, tiene como primer interlocutor a Juan Mufloz, con una de las litografias de su serie «Mobiliario», de 1996.

La propia Civera ofrece, en el texto que me remite, la mejor contextualizacion de la pieza: «En 1992, en
Nueva York, empiezan a germinar y crecer las obras-objetos de formato pequefio. Al crecer dejan en mi memoria
una linea ondulada, organica y secuencial, que las propias formas del soporte y los espacios y tiempos entre su
formacién iban poco a poco configurando. Usaba, en forma desinhibida, soportes, materiales, temas, elementos y
signos que iba afiadiendo y sustrayendo hasta que surgia una especie de alfabeto sintéctico o abecedario. Son obras
compuestas de varias piezas o partes en relacién o didlogo y, para montarlas, para instalarlas, necesitaba siempre una
s6lida red invisible que articulara correctamente la relacién energética entre las unidades. Deberfan funcionar como
palabras de una frase, pero sin que ello sustrajera, ni restara, nada intrinseco a su propio caricter y energia; a su voz
individual.

»Sobre la pared cae en vertical un tejido azul de neopreno, y un armario plegable con varios objetos dentro,
amodo de escenario contenedor que muestra en él, como una puesta en escena nihilista, un abecedario espiritual
doméstico, mudo, como un retablo visual narrativo y excéntrico. En un lateral de este armario colgado de tela, se
sujeta una foto en blanco y negro de una mujer en posicién de yoga, boca abajo, en disciplina, simbolizando unién y
creencia en ella misma.

»La pintura que también se muestra en la misma sala es una obra reciente, perteneciente a la serie “Every
Day” que vengo desarrollando desde 2015, continda Civera.

»Entre Abecedario espiritual y la pintura de “Every Day” hay treinta afios de diferencia. Sorprendentemente
me reconozco en ambas propuestas, sin tiempos de separacién, cohabitando en una unidad conceptual, dentro de
un todo».

De algiin modo, la instalacién de Civera y las estampas de Juan Mufioz (Madrid, 1953 - Ibiza, 2001), con
esos negros de tiniebla y el emerger fantasmagdrico de los muebles, evocan un mismo aire de soledad y cierta deso-
lacién emocional, un extremar de la sensibilidad hasta la composicién de un discurso que de inmediato involucra al
espectador. Al tiempo hay en Civera una afirmacién personal, una confianza en el relato que las palabras componen
y en Muifioz la invisible presencia de lo humano en la escena en la que los humanos habitantes de la casa estan del
todo ausentes y eternamente evocados.

En los casos de Leiro, Mufioz y Civera —también de Teresa Solar, pero ella juega en campos adyacentes-,
hemos optado por obra pintada o sobre papel —o una instalaciéon que remite a la planitud de la imagen-, para de este
modo subrayar las cualidades argumentales de su trabajo.

Francisco Leiro (Cambados, 1957) expuso en la galeria entre septiembre y noviembre de 2022, en la que
considero ha sido una de sus muestras mas contundentes, A filla da porteira, que, curiosamente, se iniciaba con una
obra, Divano, descartada en su exposicién anterior, en 2018, titulada Cuerpo inventado, que me impacté de un modo
especial.

Pues bien, en el mismo lugar de la galeria en el que se emplazé Divano, como memoria recuperada y en-
cuentro para un nuevo didlogo, se ubica ahora Segundo cuerpo, de los hermanos MP&MP Rosado (San Fernando,
1971), una figura humana —«retrato de uno de los gemelos»- tendida y con la piel abrasada.




Responde, segtin informan los propios artistas, a las ideas generadas tras la lectura de «Reflexiones simples
sobre el cuerpo» (1943), texto en el que Paul Valéry afirma que a cada uno de nosotros, en nuestros pensamientos,
nos corresponden al menos tres cuerpos —aunque termina afiadiendo un cuarto-. El primero de ellos es aquel que
entendemos como Mi-cuerpo, un ente misterioso que conocemos y desconocemos a partes iguales, que se nos pre-
senta fragmentado, instantdneo y fulgurante, pero al que sin duda pertenecemos; el Segundo corresponde al que ven
los demas, el que nos muestra el espejo y aquel que ve el amor ansioso de tocarlo, es la superficie que lo envuelve, la
piel; por tltimo, el Tercer cuerpo es el que solo tiene lugar en nuestro pensamiento y que no vemos. El Cuarto cuer-
po, apéndice que afiade Valéry, es imaginario, su condicién de posibilidad es el espacio y el tiempo.

Esa condicién miltiple sumada a la dualidad que caracteriza el trabajo de los hermanos conforman las pie-
zas, tres esculturas de figura humana (Primer cuerpo, Segundo cuerpo y Tercer cuerpo, 2023) —de la que solo expone-
mos Segundo cuerpo— que aparecen visiblemente cansadas, en una situacién de tedio, quizd de espera infinita.

Hay una estrategia de mimetismo o quiza doppelgénger (y al fenémeno de bilocacién) ya que estamos
delante de un doble andante, un sosia de una persona viva, o mejor de dos personas vivas: un autorretrato de los
artistas gemelos. Y teniendo en cuenta que el artista crea otro cuerpo, hay una relacién con el atrevimiento de la hu-
manidad en su relacién con dios.

En la pared a su izquierda cuelga Mosca 3, uno de los dibujos de una serie mds numerosa en el que brillan
los recursos de Leiro como inventor de formas. Las Moscas formaron parte de una serie de piezas que estuvieron
presentes en la exposicion Purgatorio en la Galeria Marlborough en 2014. Son trabajos preparatorios de su labor es-
cultérica y tomaron como marco conceptual la Divina Comedia de Dante. Muchos de los personajes de la exposicién
llevaban un peso, alusidn clara al trabajo que Sisifo tuvo que cumplir en el inframundo de Hades.

La pieza Mosca 3 es una mosca antropomorfizada en la que en su parte delantera vemos a la vez alas y pie-
dras. «El habitante del lugar de la purga —segtin Rafael Argullol-, es ahora un ser hibrido en el que se conjugan el
cargador y la piedra, el condenado y la condena». De hecho, Argullol alude al cuento de Kafka en el que Prometeo,
tras tantos afios aprisionado, conforma una unidad con la piedra que estd encadenada a él. Esta obra sirve como
ejemplo de la forma en que Leiro, de manera poco ortodoxa, reinterpreta subjetivamente mitologias y narrativas
histdricas. Para Argullol, el gran escultor debe asumir que nada de lo que concierne al cuerpo humano puede serle
ajeno.

En otra sala de la galeria hemos instalado otras dos obras sobre papel que en este caso inciden en un aspecto
menos veces resefiado del trabajo de Leiro: aquel que critica aspectos sociales, civiles y politicos de las sociedades
actuales, éstas realizadas durante los dias posteriores al naufragio del petrolero Prestige —Recolectora 1y Recolectora 2-,
2002, que representan a las limpiadoras del chapapote vertido en las costas gallegas.

Por ultimo, hay otras dos piezas de dos artistas diferentes, Guillermo Mora y Elena Alonso, que podemos
relacionar con la préictica o los conceptos espaciales derivados de la gramatica de la escultura y la arquitectura, pero
que en el discurso que trazan generan modos de la abstraccién que los vinculan a otro apartado o capitulo de“En-
cuentros Atemporales”, éste dedicado a las complejas relaciones de los artistas con algo hoy tan indefinible como lo
real existente. De ahi que sus obras se emplacen no junto a Leiro y los Rosado, Civera o Muiioz, sino en el mismo
espacio que Alfonso Albacete y Julia Santa Olalla.

Victoria Civera Victoria Civera
Deseo (Serie Everyday), 2022 Abecedario espiritual, 1993 - 1994
técnica mixta sobre metal técnica mixta

66 x 44 cm 240x 145 x 80 cm



Victoria Civera

Abecedario espiritual, 1993 - 1994
técnica mixta

240 x 145x 80 cm

(detalle) Vista de las obras de Teresa Solar (izquierda), Victoria Civera y Arancha Goyeneche (derecha)




Juan Muinoz

Mobiliario VII'y Mobiliario XVIII, 1996

grabado a la manera negra, ed. de 15
160x 120 cm

Dibujos de Francisco Leiro (derecha)

L

Vista de las obras de Nacho Martin Silva (izquierda), Pere Llobera (centro

izquierda), Leonor Serrano Rivas (centro derecha) y Juan Mufioz (derecha)



Francisco Leiro

Recolectora 1,2002
técnica mixta sobre tablilla
37,5x50,7 cm

(izquierda)

Recolectora 2,2002
técnica mixta sobre tablilla
37,5x50,7 cm

(derecha)



Francisco Leiro

Recolectora 2,2002

técnica mixta sobre tablilla

37,5x50,7 cm




MP & MP Rosado
Segundo cuerpo, 2023
arcilla cocida y pigmentos
80x 130 x 65 cm
(derecha)

(pdgina siguiente, detalle)




PERMANENCIA DE LA A

TRACCION

La permanencia de la abstraccién, entendida en su sentido mds amplio, es el sello de Soledad Sevilla. Una
abstraccién que tanto atiende a los elementos formales desarrollados a lo largo de un siglo largo, como a los argu-
mentales, en la mayor parte de casos vinculados a lo natural, incluso paisajistico, en las obras de Arancha Goyeneche
y Vicky Uslé. O derivados de otros de signo muy diferente, asi las formas derivadas tanto en el dibujo como en la
escultura del biomorfismo en las piezas de Teresa Solar o mi personal interpretacion de los collages de tela de la
hispano-brasilefia Sara Ramo, en su origen estandartes reivindicativos de cuestiones sociales, cuyo emplazamiento
singular y la presencia de uno solo de ellos sirve de gozne de unién entre los espacios domésticos de Civera y Mufioz
y las abstracciones geométricas de Goyeneche y Sevilla.

Empezaremos por ese gozne, la pieza titulada Abre-alas, estandarte para apoteosis 11. Sofiar debemos, 2019,
definitoria de la manera de actuar de Sara Ramo (Madrid, 1975), quien prefiere los materiales pobres, muchas veces
encontrados entre los objetos cotidianos o las cosas desechadas, a los que su labor confiere un significado nuevo, que
propone al espectador una relectura de los aspectos de la existencia humana, no solo femenina, habitualmente desa-
tendidos.

Con relacién al titulo de la obra de Sara Ramo —me aclara Tiago- por un lado, Abre-alas es un atrezo, ador-
no, letrero o carroza que siempre se pone frente a una escuela de samba o cuadra de carnaval. También se puede uti-
lizar para referirse al grupo de personas que encabezan esta apertura o que abre el desfile de la entidad carnavalesca.
Por otro lado, estandarte es una bandera utilizada en el carnaval.

Los estandartes tuvieron un papel activo en la XIII Bienal de la Habana, el mismo afo de su realizacion,
20109, titulada La construccion de lo posible, y formaron parte de su muestra individual en la sala de la Comunidad de
Madrid de Alcala 31, ese mismo afo.

El trabajo compone visualmente una serie de estandartes comunicados por una marchinha, un género mu-
sical brasilefio que comenzd en los afios veinte y esta relacionada con el carnaval callejero. Hay que sefialar que este
aspecto callejero/urbano/publico estd conectado con las obras de Juan Lépez o de Juan del Junco.

«El carnaval es movilidad, se mantiene con fuerza gracias a la capacidad de renovacidn, actualiza los con-
flictos para hacer de la fiesta resistencia —cuenta Sara Ramo-. En la idea de figura-fondo los contrastes, las inver-
siones y la superposicién de telas se abren a un campo multidimensional donde los velos sociales son todo menos
evidentes.

»En esta superposicién de capas que no coinciden, se muestra al mismo tiempo la vulnerabilidad de la fa-
chada y la potencia de lo que se relega al fondo.

»No se trata solamente de exponer o denunciar las versiones oficiales sino de rescatar los retales-restos,
reconocer las historias que estos guardan y su capacidad de generar otras composiciones, en un movimiento que

transforma». Retales-restos recuerda la configuracién formal de las obras de Gordillo, Arancha Goyeneche y Nacho
Martin-Silva.

«Hay una provocacion en la transmutacion del himno nacional brasilefio en marchinha de carnaval, donde
ademas de modificar la estructura de la letra, se reelabora una bandera en estandarte de desfile festivo». Y la trans-
mutacién de este componente de la obra se conecta, como veremos en paginas mds adelante, a la historia de la fe
de Pere Llobera: la Fe siendo pura es invisible y como le sucede al aire contaminado de particulas, que ésta Fe sea
visible es sefial de impureza. Es curioso, ademds, que las obras de Ramo, Diezma y Llobera se acerquen tonalmente a
obras monadsticas o barrocas.

«En la numerologia el niimero 11 representa la espiritualidad, el idealismo y la colaboracién —concluye
Ramo-. Reactualizar los suefios nos mantiene despiertos, el deseo de mejoria nos mueve. Por eso sofiar es indispen-
sable para la supervivencia. En este viaje, palco, barco, fuego, andamos como las serpientes, bien al raso, para as{
sentir mejor la textura de las tierras y los territorios, incorporando con fuerza el poder de los suefios».

Ciertamente, en su simplicidad aparente se abre a multiples perspectivas que van mas alld de una pura for-
mulacidn plastica.




Las pinturas de Soledad Sevilla (Valencia, 1944) de fecha reciente se corresponden con modos de trabajo
habituales en su pintura desde hace otros muchos, en lo que constituye una investigaciéon tan exhaustiva como rigu-
rosa sobre las posibilidades de la linea y el color para sostener por si mismas la composicién total de la pintura.

La pieza titulada El talento de A.M., 2022, homenajea y reconoce la importancia que el conocimiento de la
obra de la canadiense Agnes Martin (Maklin, Saskatchewam, Canada, 1912 - Taos, Nuevo México, 2004) ha tenido
en su propio trabajo. Una referencia en la que cabe reconocer el mismo convencimiento en las dos artistas de que «la
geometria podia ponerse al servicio de la contemplacion espiritual», tal como sefialaba Barbara Haskell, comisaria
de la exposicién que acogié el Museo Nacional Centro de Arte Reina Sofia en 1996.

Las realizaciones de Soledad Sevilla se han desplegado tanto en obras como éstas, préximas al minimal,
como en pinturas préximas a la nocion de lo sublime, marcadas por su aproximacion al paisaje, e instalaciones de
una extraordinaria belleza en las que su vertiente poética conoce una gramatica tan personal como tnica.

En cierto sentido, Arancha Goyeneche (Santander, 1967), a mi juicio, podria también hablar del talento de
S.S., pues sin que crea que haya una influencia directa, si hay una cierta alma comun entre las composiciones de li-
neas de Soledad Sevilla, incluidas sus diferentes referentes —que van desde Las meninas, de Veldzquez, o las estancias
y jardines de la Alhambra, y como hemos dicho a cierta nocién del paisaje- y los cuadros de vinilos cortados en tiras
y —como en el caso de Lago de Andara en la noche y Vegarredonda- pegados sobre fotografias.

Hay una evidente diferencia de texturas, desde la casi invisibilidad de la materia en Soledad Sevilla, hasta la
contundente impronta que la sustancia plastica del vinilo presta a las obras de Goyeneche.

Como escribiera Santiago Martinez en la introduccién a una exposicién de ésta tltima: «Su arraigo con la
tierra propicia que muchos de sus trabajos estén conectados e inspirados en el entorno natural, permitiendo que per-
cibamos sus obras como paisajes de interior, como lugares para contemplar o como recorridos propiciatorios para
Vivir experiencias sensoriales».

En otra sala de la exposicién cuelgan dos piezas en volumen, correspondientes a la serie «El afio que hay
primavera», Cardos y cardillos y Primulas. Como explica Goyeneche: «Esta serie de 11 piezas que comencé en febre-
ro de 2021 provienen de la observacion directa de la floracion silvestre de los meses de febrero hasta julio en la que
ese afo fue, como ocurrié en 2020, especialmente exuberante. Es una reinterpretacion del género del bodegén floral
mediante la incorporacién de formas tridimensionales, asi como una catalogacién de las distintas especies que cre-
cen en estado salvaje. Cada obra alude a una flor o conjunto de flores».

«Mi obra se asocia a veces a la idea de paisaje —afirma en una entrevista reciente Vicky Uslé (Santander,
1981)-, quizas por la presencia de color, estructura, ritmos y gestos primordialmente orgdnicos, pero entiendo que el
paisaje, como género, enmarca la naturaleza tal y como se percibe, como se retrata y como se imagina. Veo mi obra
como el resultado de la accidn e interaccion de factores naturales y factores humanos, con todo lo que esto connota:
vinculos, humanidad, interaccidn, vivencias, infancia».

Dificil no recordar que en la misma exposicion tenemos la obra de Alfonso Albacete, que también se en-
cuentra en esta interseccion de factores naturales y humanos, especialmente en lo que Uslé menciona sobre las vi-
vencias y la infancia.

«Mi pasaje esta en ese proceso doble, de ir desenmarafnando y cribando, lentamente, para después configu-
rar y proponer algo a partir de esa marafa. Es, pues, un proceso en crecimiento, en permanente interaccion entre la
sociedad y la naturaleza; un territorio de paso, un pasaje humanamente sentido y un residuo como representacién
procesual del mismo».

En sus obras tltimas, Moving Through y Démeter, ambas de 2023, dotadas de un extremo lirismo, desempe-
flan un papel central la exuberancia de las formas y, en ocasiones, la presencia del gesto inmediato, no premeditado,
que traza una intima experiencia autobiografica.

Hay algo disruptivo en la inclusion de las piezas de Teresa Solar (Madrid, 1985) en esta constelacién de
abstracciones, tanto por el caracter organico, casi fisioldgico de sus piezas, como por el hecho de que una de ellas sea
una escultura, policromada en su interior.

En apariencia, el mas ortodoxo con la abstraccién es un dibujo de grandes dimensiones, Echo chamber, 2020,
realizado en los dias de confinamiento durante la pandemia.

El término echo chamber (camara de eco) remonta sus origenes a las teorfas de Marshall McLuhan y podria
definirse brevemente como la sobreexposicién del usuario de internet y de las redes sociales a sus propias ideas,
creencias y opiniones que, repetidas, mil veces, y cercenadas o invisibles las opuestas a ellas, llegan a convencerlo de
que el mundo es como lo piensa, no como es en realidad.

En sus propios términos: «refleja una situacién de aislamiento y de soledad, en un espacio en el que la mis-
ma informacidn rebota constantemente. La artista dibuja el limite entre dos cuerpos, creando un sistema abstracto
de camaras estancas que se entrelazan y que a la vez no tienen salida».

Viene a establecerse, de este modo, un vinculo narrativo con los interiores desolados de Juan Mufloz y el
abecedario que deletrea Civera.

La escultura, organica como otras obras suyas, pertenece a una serie, «Formas de fuga», en la que la artista
crea tineles arrancados de la tierra y seccionados para su disposicién a la vista del espectador. En un gesto singular,
las piezas se completan, en algunos casos, con dibujos y anotaciones sobre el interior. En este caso, hay una leve co-
rriente de aire que emana de la boca del tinel.



Vista de la exposicién con obras de Sara Ramo, Vicky Uslé, Francisco Leiro, Rasmus Nilausen, Juan Navarro Baldeweg,
Teresa Solar, MP & MP Rosado, Soledad Sevilla y Teresa Solar (segﬁn sentido de las agujas del reloj)

Sara Ramo

Abre-alas, estandarte para apoteosis 11. Sosiar debemos, 2019
textil, pigmento, papel, tinta e hilo

154,4x 106,7 cm



Rasmus Nilausen
Self Portrait as a Painter, 2020
6leo sobre lienzo

55 x 46 cm

Soledad Sevilla
Palabras, 2023

acrilico sobre lienzo
100 x 81 cm
(izquierda)

L.

El talento de AM 4, 2022
acrilico sobre lienzo
100x 81 cm

(derecha)




Arancha Goyeneche
Primulas, 2021
madera, PVC y vinilo
34 x48 x40 cm

(siguiente pagina)
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Vista de la exposicion con obras de Vicky Uslé, Francisco Leiro, Rasmus Nilausen, Juan Navarro Baldeweg, Teresa Solar,
MP & MP Rosado y Soledad Sevilla (segtn sentido de las agujas del reloj)

Vicky Uslé

Démeter, 2023

pigmento seco, grafito y pastel sobre papel
200x 150 cm

(derecha)
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Teresa Solar

Forma de fuga, 2020

arcilla cocida, resina, pinturay tinta
40x30x30cm

Soledad Sevilla
(izquierda)

Teresa Solar

Echo Chamber, 2020
tinta sobre papel
210x 100 cm
(derecha)



ELEMENTOS PakA COMPREENDER LA ReEALIDAD

Una relacién directa en el seno de la pintura y la historia de los géneros ha sido, entre otras, pero ésta verte-
bral, el eje sobre el que ha pivotado la obra de Alfonso Albacete (Malaga, 1950).

Una de sus investigaciones mds exigentes y a la vez plenas de contenido conceptual es la que toma —desde
una ya muy lejana serie de 1979-1980 titulada «En el estudio», clave de arco en la pintura espafiola contemporanea—
el propio taller del artista como elemento central no de su representacion realista, sino de su interpretacién meta-
morfoseada desde todas las posibilidades de la perspectiva, la composicidn, la gama cromatica e incluso la factura
misma de su plasmacion en la superficie del lienzo.

Hace ahora cinco afios, con motivo de la exposicién retrospectiva que comisarié para el Centro Andaluz de
Arte Contemporaneo de Sevilla, tuvimos ocasion de reunir varias de las obras sobre este tema realizadas a lo largo
del tiempo por Alfonso Albacete y atestiguar con ello los distintos caminos que el pintor habia hollado en su trans-
curso, desde las posibilidades mas simuladamente realistas a las mas proximas a la abstraccion.

Ahora hemos seleccionado dos de las piezas que componen la serie tltima en la que esta trabajando y que
tiene lugar en su nuevo y luminoso estudio madrilefio. En estas destacan dos aspectos fundamentales: la visualiza-
cién de un espacio mediante los recursos de la escala y la repeticién formal y cromatica y, en un juego barroco al que
es mas que aficionado, la inclusién del cuadro dentro del cuadro, que multiplica sus posibilidades metaféricas y con-
ceptuales, mediante un guifio doblemente inteligente, tanto simbélico como cargado de ironia.

Infantil 3, 2023 es, por tanto, un ejercicio de comprension pictdrica que incluye otro cuadro, este Sin titulo,
del mismo afio, que a su vez «reproduce» una fotografia de su primera juventud en la que sostiene en sus manos un
conejo de grandes dimensiones que parece ofrecernos y que evoca inmediatamente el recuerdo de la accién de Joseph
Beuys ensefiando qué es el arte a una liebre muerta, en el caso de Albacete instruyendo a un conejo vivo.

Hay en la posicién del pintor un elemento voluntariamente reiterativo en el que se conjugan los elementos
autobiograficos con los conceptuales y plasticos en la construccién de la obra definitiva. Una cierta domesticidad de
signo muy distinto al que hemos descrito en los casos de Civera o Juan Mufioz, y que aqui se despliega concretamen-
te en las pinturas de Julia Santa Olalla (Granada, 1985), a mi modo de ver, pareja de la que informa a Albacete.

Pilar de la Cubana, 2023, y Garzas, 2022, son dos motivos, de exterior e interior, de un mismo lugar car-
gado de recuerdos y referencias para la artista. Ella misma cuenta: «Pilar estd en una finca que se llama La Cubana
que tiene mi familia en Cérdoba, estd enfrente de un jardin al que ya se le nota el tiempo. En este pilar abrevaban los
animales que alli habia. He querido no ser tan literal y he mezclado varias imdgenes, pero todas de La Cubana. Creo
que cada imagen en si ya contiene un relato y al mezclarse coge una forma o un caracter nuevo. En una primera
mancha he dejado que el cuadro sea sin imponerle lo que queria que fuera. En las siguientes capas hay mas inten-
cidn, estructura y orden entre los elementos. «He empleado formas de poner la pintura que sugieren otras y propor-
cionan cierta extrafieza al cuadro». Contra el fondo forestal y la turbiedad del agua restalla el blanco de la pileta y ese
fulgurante trazo naranja que divide la superficie de la tela.

«Garzas se ubica en el salén y, préxima a él, hay una chimenea cuyos humos han oscurecido el cuadro.
Cuando yo era pequeiia era un cuadro que me daba miedo, porque la garza estaba muerta y se acercaba a ella un es-
carabajo que me inquietaba bastante. En este cuadro no he mezclado imdgenes, pero si he incorporado un segundo
escarabajo, éste vivo, sobre la mesa, que repite la escena de arriba. Quien se fije, verd que la garza tiene dos cabezas,
lo que también proporciona extrafieza al cuadro».

Como anticipamos péginas atras, en la misma sala que ocupan Albacete y Santa Olalla, se emplazan las
obras de Guillermo Mora y Elena Alonso.

Las siete columnas de Una semana de estudio, 2023, de Guillermo Mora (Alcald de Henares, 1980), respon-

den a la l6gica de la pintura, en una muy sofisticada manera de abordar un género mayor: el retrato.

El artista lo describe de forma explicita: «Hace algunos afios comencé a memorizar combinaciones de color
que me llamaban la atencién, como un juego de retentiva, y posteriormente las materializaba en el estudio con pe-
quenos retazos de papel.




»Ese juego se convirti6 posteriormente en un ejercicio, y mas adelante en una practica diaria, casi en una
obsesién. La cuarentena vivida en 2020 desvié mi mirada desde los objetos hacia las personas. [...]

»El siguiente paso fue materializarlos y construir relatos con ellos, formalizar esos cruces de personas a tra-
vés del color, darles cuerpo y proyectarlos mas alla de los cajones donde estdn guardados.

»Un ejemplo es la obra Una semana de estudio, en la que tomo como punto de partida siete esquemas de co-
lor realizados sobre mi mismo durante una semana del 2022. La instalacién se compone de siete cilindros que tienen
la longitud de mi cuerpo extendido (algo mds de 2 metros) divididos en 3 6 4 tramos de color, en base a los colores
del esquema de color de cada uno de esos dias.

»Por cada color pinto entre 4 y 6 metros cuadrados de papel. Luego descompongo estas pinturas en peque-
fios pedazos del tamaifio de la yema de un dedo y posteriormente los grapo a las estructuras cilindricas. Cada una de
las siete piezas esta cubierta con mas de 10.000 grapas aplicadas manualmente, generando una superficie con un alto
componente pictérico. Por tanto, el color pasa de los tejidos que me envuelven a mi memoria; luego forma parte de
un pequefio boceto de papel de tamafio bolsillo, después pasa a ser ampliado en pinturas monocromas y posterior-
mente se destruye en minusculos pedazos para ser grapados finalmente sobre una superficie tridimensional».

A su vez, la comprension por Elena Alonso (Madrid, 1981) de la naturaleza del cuerpo la conduce a una
formulacién analoga a lo arquitecténico. La serie Disefio para un cuerpo voluptuoso, 2022, a la que pertenece el di-
bujo expuesto, «asimila conceptos desarrollados por la artista en otras precedentes —esculturas o instalaciones— do-
tandolos de una mayor corporalidad y solidez, traducido o reflejado principalmente en el uso de una mayor cantidad
de pintura, concentrada en una superficie de color continua y central. Esta forma cobra protagonismo en el dibujo,
realzando la sensualidad de su forma y materialidad —como si de un retrato se tratase- en una apariencia de volumen
a medio camino entre lo arquitecténico y lo corporal».

Fuera de la sala, en comunicacién con la anteriormente descrita y relacionada con las obras expuestas en la
adyacente, la pintura de Rasmus Nilausen (Copenhague, 1980), aunque desde una seleccién de motivos diferentes,
se incluye creo en cierta manera de comprender una realidad.

Memorial Gate, 2019, responde a sus modos que podemos considerar mas potentes, la eleccién de un prin-
cipio generador mds o menos andmalo, en este caso la representacién de un simbolo de ortografia que ha utilizado
mucho desde hace bastantes afios. Se trata del llamado calderén o antigrafo, el signo tipografico utilizado antigua-
mente para marcar los diferentes parrafos.

«Pinto los calderones -escribe Nilausen- porque son signos de parrafo, que de alguna manera es como yo
vivo la pintura. Mi pintura es narrativa, pero cada cuadro funciona mds bien como un pérrafo, cada exposicion seria
un capitulo y todo forma parte de una historia mds larga con el paso de los afos.

»En este cuadro de gran formato —Memorial Gate- el calderdén aparece casi como un portal en medio de un
espacio parecido a un paisaje estilizado. Todo forma parte de todo a la vez que el portal divide el espacio a nivel de
color y significado. La pieza también cuenta con unas comillas latinas pero situadas al revés, lo cual podria indicar
que aquella cosa que se cita se encuentra fuera del marco de la pintura en cuestién. De alguna manera me parece que
sitda lo que pasa fuera de la pintura al mismo nivel de importancia que lo que sucede dentro».

La otra obra suya seleccionada, Self Portrait as a painter, 2020, establece un dialogo por analogia con las
obras de Alfonso Albacete y la idea del cuadro dentro del cuadro, pues en él aparece el artista pintando precisamente
el motivo central de Memorial Gate. Si Albacete cita a Joseph Beuys, Nilausen hace lo propio con Chardin.

«No es la primera y probablemente tampoco la tltima vez que cito directamente a este pintor maravilloso.
El cuadro del Mono pintor forma parte de un sub-sub-género de la pintura, sobre todo popular en Francia en su
época. Mediante la ironfa muy mal escondida, se mostraba a monos realizando diferentes labores artisticas para de
esa manera reirse abiertamente de aquellos artistas con pocas ideas propias que se vieron obligados a copiar o inspi-
rarse fuertemente en otros para realizar su trabajo.

»En mi pequefio boceto me pongo en la piel del mono, que no es otra que la mia propia, realizando una
pintura con un simbolo de pérrafo con pies, en movimiento. Lo cual hace referencia a mi costumbre de utilizar la
auto-cita como recurso conceptual y practico en mi produccién artistica».

«Si continudramos el relato que propuse paginas atrds —apunta Tiago-, este visitante hipotético encontraria
tres obras que conversan en otro de los puntos de encuentro entre las obras: el estudio del artista. La obra de Alfonso
Albacete, que retrata a su estudio, la de Rasmus Nilausen, que hace referencia al mono pintor de Chardin, y Guillermo
Mora, que hace un trasvase de cdmo él va vestido a su estudio durante una semana. En el caso de Albacete se activa
una memoria muy temprana: la de su infancia. A su vez, Guillermo activa una memoria reciente y autobiogréfica. Y
Nilausen arroja luz a una memoria histérica (a la tradicion de la pintura) asi como a si mismo ya que se trata de un
autorretrato».

Y prosigue: «Existe ademds un trabajo de reflexion sobre la pintura en las obras de Albacete y Nilausen. Son
obras que tratan de la pintura o del acto de pintar, que hacen visibles los medios de representaciéon y que convierten
estas decisiones en la temdtica de la obra. En Albacete, encontramos el recurso barroco del cuadro dentro del cuadro
o el dispositivo holandés del doorkijkje, que abre la vista de una habitacién a otra a través de una serie de puertas
abiertas. En la de Nilausen se ve al pintor en accidn, travestido de mono. Y, en este caso especifico, se podria men-
cionar incluso la estrategia de autoficcién, ya que el autor se autorretrata reconstruyendo y manipulando su imagen
personal a modo alegdrico y alusivo. Y la obra EI Contrato, 2018, de Pere Llobera realiza el desnudamiento del sector
artistico, de una herramienta de gestién/burocracia como temadtica central, algo que probablemente influye en el
bienestar del artista. Y de este modo hay una especie de huida del ilusionismo pictdrico y un acercamiento a la vida
del autor».



Julia Santa Olalla

- Pilar cubana, 2023
Vista de la exposicion con obras de Guillermo Mora, Alfonso Albacete y Julia Santa Olalla . Ty e
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Alfonso Albacete

Julia Santa Olalla

Sin titulo, 2023 Infantil 3,2023 Garzas, 2023
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Elena Alonso

Disefio para un cuerpo voluptuoso (9),2020
técnica mixta sobre papel

190x 137 cm

Guillermo Mora

Una semana de estudio, 2022
papel, acrilico, grapas y dm
204x 147 x21 cm

(derecha)
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Rasmus Nilausen
Memorial Gate, 2019
6leo sobre lienzo

200 x 160 cm
(izquierda)






LA PREEMIMNENCIA DE LA IMAGEN

El uso y manipulacién constantes de la imagen ha sido el instrumento de trabajo vertebral de Luis Gordillo
(Sevilla, 1934). Digamos que es un artista que define en cierto modo la posibilidad misma de existencia artistica de
la imagen en cada uno de sus trabajos.

En su caso, como en el de los artistas que relaciono con él, es de suma importancia el origen de la imagen,
su caracter, y el argumento fotografico, cinematografico, cibernético, pero también histérico —ya proceda de la histo-
ria misma, ya de la particular de la pintura— que desarrolla ante los ojos del espectador.

Una tentacién inmediata es la de explorar y enunciar las diferentes maniobras y modos de manipulacién de
éstas, de las imagenes, que ha hecho Gordillo a lo largo de su carrera, desde la primitiva utilizacién de la fotocopia o
las posibilidades de imprimacidn, hasta las sofisticadas férmulas proporcionadas por el ordenador, sin renunciar en
modo alguno a las que proceden de las distintas posibilidades técnicas de la propia pintura.

Resumiremos todas ellas, para lo que nos interesa, en las que siguen: fragmentacion de la imagen, la mayor
parte de las veces en coincidencia con la parcelacidon de la superficie pintada; repeticidn sin reiteracién o con ella, su
buscada implosién interna.

Hagamos una breve reflexion por las dos pinturas incluidas en la muestra, ambas del mismo afio, 2020 (el
afio primero de la pandemia), relativamente recientes y que formaron parte de la exposicién Memorandum, en el
Museo Universidad de Navarra, en 2021.

Oremus ofrece tres planos con motivos diferentes y diferenciados, todos extraidos de lo que podemos con-
siderar una naturaleza artificial, ya sea el supuesto animal del que vemos la mitad inferior, ya las formas biomérfi-
cas -—entre glandular y cerebral del plano medio-, ya, por ultimo, la gordillesca figura sobre la que se superponen
las otras dos. Resalta en ella, como lo hace también en el otro cuadro, Desojado, lo brutal y violento de la factura
pictdrica, ese restallar tanto de la extrafia gama cromatica como de la violencia con la que el pintor se emplea sobre
la superficie del lienzo.

Ademas, Gordillo se sirve de objetos reales, que en algunos casos fotografia como referencia a sus obras.
David Barro ha sefialado la importancia de esa tendencia del artista a generar documentos fotografiando toda la
vida de cada cuadro y empleando fotografias que permiten «deconstruir el resultado para derivar en una suerte de
fractal capaz de revelar cada paso, cada pensamiento y avance». Segun el critico José Jiménez, Gordillo desarrolla
una constante en la esfera de la duplicacién y la multiplicacién: «el recurso al desdoblamiento de la imagen resulta
decisivo». Sus obras introducen «la modulacién del flujo pictérico como secuencia» acercdndola al cine o al cémic.
Cabe sefialar que Oremus parece escenificar estéticamente a modo de blow-up la secuencialidad, narratividad, ritmo
o temporalidad de los comics/tebeos/tiras de prensa, con sus habituales unidades minimas de narracidn (vifietas).
En Desojado también hay una posible alusion a las vifietas, asi como a la estrategia de superposicién de capas, esta-
bleciendo una construcciéon volumétrica.

Mas resolutivamente evidente en Desojado que en Oremus, el plano o capa inferior de la pintura se ve mo-
numentalmente ampliado en el superior, que se antepone a él, conformando, de ese modo, una estremecedora ver-
sién de un ojo seguramente ciego.

Hay en Pere Llobera (Barcelona, 1970) una voluntaria contradiccién permanente entre la tentacién de ser
un pintor tradicional y la tendencia irrefrenable por cuestionar la sustancia fundamental de la imagen pintada. Tam-
bién una posicién en la que prima la ironia y el sentido del humor, sin menoscabo de la profundidad de sus referen-
tes.

Rasgos que creo evidentes en las piezas incluidas en la exposicion y que resefiaré primeramente en la que
hace pendant con Oremus, Vaydmonos matando ya, 2018.

Las imdgenes proceden de sendas fotografias de las que se servia el padre del pintor cuando impartia sus
clases, para explicar lo que era una exposicién larga. Trasladadas a un simulacro de monocromia andmala, estable-

cen un relato imposible, pero de extraordinaria eficacia visual, de la que, sin embargo, resulta imposible extraer, a
su vez, una narracion convincente. Es un choque de elementos parejos que resulta, a mi juicio, tan inquietante como
indescifrable.




Confieso mi debilidad ante otra pintura suya, esta de menores dimensiones y ubicada en didlogo con otras
de diferentes artistas, incursa, curiosamente, en uno de los géneros tradicionales de la pintura, el del bodegdn, sin
que comparezca en ella ni uno solo de los objetos o cosas que componen una naturaleza muerta. Un rayo de luz,
2016.

En sus propias palabras: «Un bodegén de un rayo de luz. El reto era justamente captar algo dificil de captar
y no servirme para nada de la fotograffa. Fabriqué un sellado de la luz con una perforacién y una maquina de humo
mientras pintaba, inspirado en unas palabras de San Juan de la Cruz.

»Segun él, la Fe siendo pura es invisible y como le sucede al aire contaminado de particulas, que esta Fe sea
visible es sefial de impureza.

»Yo soy un descreido, pero respeto mucho la profundidad de San Juan. Con todo yo no soy un alma pura
y todo lo que alcanzo a hacer es desenmascarar un poco mis propias mezquindades. Por eso decidi medio-bromear
con fabricar un milagro pintable; atrapar lo inasible. Un milagro casero, de los malos, autoparédico con mi condi-
cién de pintor tradicional, pero que sin embargo podria redimirme en algo. Por eso lo de medio en broma.

»Pintando ese rayo confieso quien soy. Y en la confesion, al mds puro estilo catélico, puede existir una pe-
quena redencion».

Por dltimo, hay igualmente en Llobera una critica, las mas de las veces implicita, a los mecanismos del mer-
cado y la sociedad del arte. Asi, un lienzo de pequefias dimensiones reproduce, con la fidelidad del caligrafo, EI Con-
trato, 2018, suscrito por el artista con el galerista Xavier Ristol por el que cede los derechos de explotacién de una de
sus obras, guardado en una funda de plastico y colgado de la pared. Un documento mercantil convertido a su vez en
una obra de arte.

Emplazado en la misma sala que los dos gordillos, y en didlogo con él, una pintura de dimensiones mayores
de Nacho Martin Silva (Madrid, 1977), Rol, 2021.

Nacho Martin Silva me envié durante el proceso de seleccién de obra una fotografia del rincén del estudio
en el que dispuso los elementos y objetos integrantes motivo de la pintura: una seleccién de imagenes recortadas y
pegadas en cierto desorden, una escultura de Moisés, una esfera metalica coronada por la media luna, un rollo de

papel...

Sobre Rol, escribe el pintor: «Esta pintura toma como modelo una escenografia construida en el estudio con
elementos habituales de trabajo (figuras, recortes de prensa y de revistas de arte, bastidores, etc.) que, a modo de co-
llage tridimensional, se organizan segtn una serie de relaciones poéticas, que no racionales, en las que las multiples
lecturas del espacio fragmentado se ven multiplicadas por la forma de trabajo, abordando cada parte de la imagen en
un lienzo independiente con diferentes registros cada uno.

»El titulo, Rol, como el resto de los titulos que utilizo, surge tras la observacién detenida de la imagen. Ob-
servando las alusiones a diferentes géneros, creencias y latitudes que pueblan la pintura. Las tres letras que forman el
titulo son rescatadas de uno de los recortes utilizados para construir la escenografia original».

En conversacién con las piezas de dimensiones mas reducidas de Pere Llobera, Rasmus Nilausen y Jorge
Diezma, comparecen dos pequefios retratos de Nacho Martin Silva, Sin titulo, ambos de 2023.

«Llevo varios afios pintando estos retratos a partir de fragmentos de reproducciones de pinturas de otros
artistas.

»Rasgo estas reproducciones y las recompongo de manera muy precaria, sin ningan tipo de fijacién, y con
la complejidad que implica manipular pequefios trozos de papel con las manos. Es decir que nunca consigo el mode-
lo que busco, sino el que surge de la casualidad».

Hugo Castignani, autor de una extensa introduccién a la pintura de Jorge Diezma (Madrid, 1973) divide
su produccién en bodegones, cuadros de animales y pinturas abstractas: «como si en ellas los cuadros figurativos
supurasen o exudasen su figura: si los bodegones y los animales son la repeticion de una pintura tradicional, popular

y figurativa, los abstractos son su evolucion oscura, un camino hacia y desde la noche de la materia que acaba repi-
tiendo el cuadro negro malevichiano, fin a la vez que principio de las series anteriores».

Hemos optado por ceiiir su presencia tinicamente a dos bodegones fechados este mismo afio 2023, Caracola
y Sardinas picantonas.

Sefialaré dos aspectos que en su caso me resultan reveladores. En primer término, las dimensiones de sus
piezas, en su inmensa mayoria y voluntariamente pequefas, cuando no miniaturas, como si su tamafio persiguiese
quitarles importancia, una modesta consideracidn a lo exquisito de la factura.

En segundo lugar, y de fundamental calado, la extraordinaria calidad pictdrica de sus realizaciones, su hon-
do conocimiento del oficio de pintar, que le conduce, en palabras de Armando Montesinos, como referencia genéri-
ca, a ser un pintor que no pinta cuadros, sino que pinta pintura.

En la obra de Diezma hay indudablemente una relectura critica de la representacién barroca, que cifie mo-
tivacionalmente a las cosas mads banales y que bien podriamos considerar totalmente desprovista de cual se quiera
simbologia heroica. «Aunque haya intentado visualizar la exposicién contigo como una narracién o multiples na-
rraciones dependiendo de la manera como uno hace el recorrido por las salas y las distintas conexiones provocadas
por los encuentros entre las obras -me dice Tiago-, hay que sefialar que a mi modo de ver no hay una narracién. Lo
que hay, si el espectador estd metido en la exposicién, como cuando estamos metidos en la lectura de un libro, es un
encuentro atemporal con el objeto artistico. Podemos visualizarlo y entenderlo, por ejemplo, por medio de la obra
de Jorge Diezma, que se considera un bodegonista espafiol porque acenttia esta extrafieza atemporal de los objetos.
Como en el caso de la lata en la obra Sardinas Picantonas, la exposicién es una potencia entre fuera y dentro y su
contenido lleva un elemento temporal, tiene algo introducido ahi para el futuro. Para este futuro encuentro».



Luis Gordillo
Desojado, 2020
acrilico sobre lienzo
130 x 180 cm
(izquierda)

Oremus, 2020
acrilico sobre lienzo
282 x 180 cm
(derecha)

Vista de la exposicion con obras de Nacho Martin Silva, Jorge Diezma y Luis Gordillo
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Nacho Martin Silva

Rol, 2021 Nacho Martin Silva
6leo sobre lienzo

Sin titulo y Sin titulo, 2023
180x270 cm 6leo sobre lienzo
38x30cm
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Pere Llobera

El contrato, 2018
dleo sobre lienzo
46,3 x 34,2 cm
(derecha)

Pere Llobera
Rayo de luz,2016
6leo sobre lienzo

96 x 132 cm
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Pere Llobera

Vaydmonos matando ya, 2016
6leo sobre lienzo

81 x 100 cm




JUAN HAUARRED BALDEMEG

Juan Navarro Baldeweg (Santander, 1939) es arquitecto y pintor y fue nombrado
académico de Bellas Artes y Premio Nacional de Artes Pldsticas en 1990. Pintor reco-
nocido, ha expuesto en solitario en una veintena de ocasiones destacando las muestras
celebradas recientemente en: Museo CaPesaro, en Venecia; Museo di Santa Giulia,
Brescia y el Museo Patio Herreriano de Valladolid. Colectivamente ha participado en
infinidad de exposiciones como las celebradas en: Centro Botin, en Santander; Fun-

dacién Juan March, en Madrid y Centre Pompidou-Metz, en Francia.

Su trabajo esta presente en varios museos y colecciones espafioles e internacionales,

tales como: Museo Nacional Centro de Arte Reina Sofia; Academia de Bellas Artes
de San Fernando; Museo Patio Herreriano; Museo de Bellas Artes de Alava; Museo
de Malmo, Suecia; Coleccién Dobe, Zurich; The Art Institute, Chicago; Museo de
Arquitectura de la Universidad Técnica de Munich y Getty Villa, Los Angeles.

Arquitecto de proyeccién nacional e internacional, cuenta en su curriculo con nu-
merosos proyectos y realizaciones de peso, logrados, en la mayoria de los casos, en
concursos en los que competia con grandes figuras internacionales. Entre su produc-
cién arquitectdnica cabe distinguir: la Casa de la Lluvia de Santander; el Palacio de
Congresos y Exposiciones Castilla-Ledn, Salamanca; la Biblioteca Municipal de San
Francisco el Grande, Madrid; el Centro Cultural de Villanueva de la Canada, Madrid;
la biblioteca de la Facultad de Musica de la Universidad de Princeton y el Museo Na-
cional y Centro de Investigacion de Altamira, que alberga la copia de las famosisimas

pinturas rupestres.



LEONOR SERRAND RIUAS

El trabajo artistico de Leonor Serrano Rivas (Méalaga, 1986) se encuentra en el campo
de unién entre los dos elementos, que a su juicio, componen una obra: el publico y la
pieza. Esa linea que los separa y une al mismo tiempo es donde la artista crea, como
en este caso, lugares de encuentro a base de espacios escénicos donde el limite entre
publico y arte se difumine gracias a la interaccidén necesaria de ambas partes. De esta

manera el ptblico es actor y apoya el desarrollo de la obra de arte.

Entre sus exposiciones individuales y performances mas recientes se incluyen las cele-
bradas en el Museo Nacional Centro de Arte Reina Sofia en Madrid y en Intermediae,
en Matadero Madrid. De sus exposiciones colectivas mas recientes cabe destacar las
celebradas en el Centro Botin de Santander; el Centro de Arte Dos de Mayo, en Ma-

drid y su participacién en la Bienal de Liverpool.

Su obra estd presente en las colecciones nacionales e internacionales: CAAC, Centro
Andaluz de Arte Contemporéneo, en Sevilla; CA2M, Centro de Arte Dos de Mayo,
en Mostoles; Estrellita and Daniel Brodsky Collection, en EE.UU.; Fundacién Botin,

en Santander y Museo Nacional Centro de Arte Reina Sofia, en Madrid.

RUBEN RAMOS BALSA

Rubén Ramos Balsa (Santiago de Compostela, 1978) es artista y tecnélogo y en su
préctica artistica defiende el sentido performético como la base tecnolédgica de toda
actividad creativa. Como artista pretende alterar el estado general de la técnica; para
ello, se considera una suerte de técnico que lleva en la caja de herramientas un manual

de epistemologia, un prontuario de estética y un tratado de semidtica.

Individualmente ha expuesto su obra en el MAC naturgy Museo de Arte Contem-
poraneo, en Le Parvis Centre D’Art Contemporain de Ibos, Francia y en la Galeria
Mario Sequeira de Braga, Portugal. Entre las exposiciones colectivas en las que se ha
incluido su obra destacan la “Open House” de la Bienal de Singapur; “SIM-CINE-
MA, en Itatt Cultural, de Sao Paulo, Brasil; “Acciones y Situaciones, Coleccién Pi
Fernandino”, en el Museo Nacional Centro de Arte Reina Sofia, Madrid y “Paraiso

Fragmentado’, en el pabellén de Espana de la 54 Bienal de Venecia, Italia.

Su trabajo esta presente en la Coleccion de Arte ABANCA, el Museo Nacional Cen-
tro de Arte Reina Sofia, el Ayuntamiento de Pamplona, el Centro Galego de Arte

Contemporaneo y Artium.



JuaH LOPEZ

En su préctica artistica, Juan Lépez (Alto Maliafio, 1979) quiebra y luego recompone
los vinculos entre los tres elementos que conforman la ecuacién de su trabajo: ciudad,
subjetividad y poder, que reverbera en el collage enfatizando una relacién compleja 'y

ambigua entre textos e imagenes.

El trabajo de Juan Lépez se ha podido ver en galerias, centros de arte, ferias y museos
nacionales e internacionales como el Museo Patio Herreriano de Valladolid con la
muestra “Scratch The Surface” y South Florida Art Center, en Miami, EE.UU. con
“Beetween Walls”, entre otras exposiciones. Entre las muestras colectivas en las que
ha participado estin: “Miradas al Arte”, en el Centro Botin de Santander; “Nomadis-
me”, en FRAC Corsica, de Corte, Francia y “They print it!”, en Kunsthalle de Zurich,

Suiza.

Su obra esta presente en las siguientes colecciones: Coleccion INELCOM, Madrid;
Coleccién de Arte Contemporaneo de la Comunidad de Madrid-CA2M; Coleccién
del MUSAC, Museo de Arte Contemporaneo de Castillay Ledn, en Le6n; Funda-

cién Coca-Colay Colecciéon DKV, entre otras muchas.

JuaM el JUNCO

El trabajo de Juan del Junco (Jerez de la Frontera, 1972) discurre en torno a una meto-

dologia inter y transdisciplinaria entre la prictica artistica y la ornitologia de campo.

Del Junco ha participado en numerosas exposiciones individuales en diferentes mu-
seos y centros de arte entre los que se encuentran el Centro de Arte de Alcobendasy
el Centro Andaluz de Arte Contemporaneo, en Sevilla. También ha participado en
muestras colectivas organizadas en instituciones y galerias como el Real Jardin Botdni-
co de Madrid; Bombas Gens Centre d’Art, en Valencia y Pratt Manhattan Gallery, en
Nueva York, EE.UU, entre otras.

Colecciones publicas y privadas de toda Espafia atesoran piezas suyas. Entre ellas
cabe destacar las de Artium, Centro-Museo Vasco de Arte Contempordneo de Vi-
toria-Gasteiz; Coleccién CAC de Mélaga; Coleccién INELCOM, en Madrid; Es
Baluard Museu d’Art Modern i Contemporani, en Palmay MUSAC, Museo de Arte

Contemporaneo de Castillay Ledn, en Ledn.



CRISTINA LUCAS

Con su obra, Cristina Lucas (Jaén, 1973) nos recuerda que el arte es una forma de
seduccién que contribuye a hacernos conscientes de lo que ocurre en nuestra sociedad.
Interesada en los mecanismos del poder, analiza las principales estructuras politicas y
econdmicas, diseccionadndolas para revelar las contradicciones existentes entre la his-
toria oficial, la realidad y la memoria colectiva. Lucas comenzé experimentando el arte
de accidn, la performance y el happening, para més tarde trabajar la pintura, la foto-
grafia y el video, aunque sin perder ese cardcter performativo que nunca va a desapare-

cer de su obra, siendo més bien el elemento que le confiere cardcter definidor.

Su obra se ha presentado en exposiciones individuales en: Kunstruimte De Neder-
landsche Bank, Amsterdam; MUDAM, Luxemburgo; Kunstraum Innsbruck, Inns-
bruck; Stedelijk Museum, Schiedam y el Museo de Arte Carrillo Gil, en Ciudad de
México. También ha participado en la 282 Bienal de Sao Paulo, en la 10 Bienal de
Liverpool y en Manifesta 12, celebrada en Palermo, asi como en multitud de exposi-
ciones colectivas: Herzliya Museum, Tel Aviv; Microwave International New Media
Arts Festival, Hong Kong; BAK, Utrecht; 8 Bienal do Mercosul, Porto Alegre y Mu-

seo Nacional Thyssen-Bornemizsa, entre muchos otros.

Su trayectoria tiene un marcado cardcter internacional: MUDAM, Luxemburgo;
Centre Pompidou, Paris; FRAC Lorraine, Metz; KIASMA National Museum of
Contemporary Art, Helsinki; Van Abbe Museum, Eindhoven; The Coppel Collec-

tion, México y Bulgary Collection, Italia, entre otras.

VICTORIA CIVERA

Victoria Civera (Port de Sagunt, 1955) concibe el arte como un universo que se tra-
duce en una constante busqueda conceptual donde se unen mundos imaginarios de

su conciencia: material como sintaxis, pintura y abstraccién, densidad y fragilidad,
evocacion y evanescencia. A lo largo de su carrera ha experimentado con la fotografia,
el happening, el fotomontaje y la instalacién, convirtiéndose en una de las primeras ar-
tistas espafnolas que se aleja voluntariamente de la nocién de estilo. Del mismo modo,

figuracién y abstraccion se entremezclan de forma libre y expresiva en su trabajo.

En 2005 el Museo Nacional Centro de Arte Reina Sofia le dedicé la muestra indivi-
dual “Victoria Civera. Bajo la piel”. Colectivamente ha expuesto desde los afios ochen-
ta en galerfas y museos de todo el mundo entre los que se incluyen: Galeria Nacional

Hamburger Bahnhof, en Berlin; The New Museum of Contemporary Art, en Nueva
York; y Whitechapel Art Gallery y The Museum of Modern Art, en Londres.

Su obra estdn presentes en los mas importantes museos y colecciones de Espana, inclu-
yendo: Coleccién Banco de Espaiia; Col.leccié Testimoni de la Fundacion “la Caixa”;
Instituto Valenciano de Arte Moderno, Valencia; Museu d’Art Contemporani de Bar-

celona y Museo Nacional Centro de Arte Reina Sofia, en Madrid, entre muchas otras.



JuUaH MUNGOZ

Juan Mufioz (Madrid, 1953 - Ibiza, 2001) es un escultor de gran prestigio interna-
cional, aunque ademas de la escultura también se dedicé a otras manifestaciones ar-
tisticas como el dibujo, la musica, la radio o la literatura, colaborando con el escritor
John Berger en una obra radiofénica y con musicos como Gavin Bryars, Bill Hawkes y

Alberto Iglesias.

Juan Munoz ha expuesto en infinidad de instituciones culturales internacionales de

prestigio como: Hangar Bicocca en Mildn y la Sala de Turbinas de la Tate Modern de
Londres. Y en exposiciones colectivas celebradas en todo el mundo entre las que cabe
destacar: Stedelijk Museum, en Amsterdam; Hermitage Museum, en San Petersburgo

y Centre Georges Pompidou, en Paris.

Su obra esta presente en las mds importantes colecciones de arte contempordneo a
nivel internacional: Museo Nacional Centro de Arte Reina Sofia, en Madrid; The
Museum of Modern Art, en Nueva York; Stedelijk Museum voor Actuele Kunst
(S.:M.A.K.), en Gante; Tate Gallery, en Londres y Van Abbemuseum, en Eindhoven,

entre muchas otras.

MF & MP EOSADO

Miguel Pablo Rosado (San Fernando, Cadiz, 1971) colabora con Manuel Pedro Ro-
sado (San Fernando, Cédiz, 1971) desde 1996 en el grupo MP & MP Rosado. Desde
entonces desarrollan un trabajo fundamentado en los mecanismos constitutivos de

los discursos del espacio, el tiempo y el sujeto. Su condicidén gemelar, paraddjica, les
permite explorar la dualidad y el alter ego, asi como la construccién del yo individual y

colectivo.

Entre sus exposiciones individuales destacan las celebradas en el Centro Andaluz de
Arte Contemporaneo, en Sevillay en DA2, Domus Artium 2002, en Salamanca.
Colectivamente han participado en exposiciones internacionales en el Museum of
Contemporary Art Tokyo, en Japén; en el Museo Nacional de Bellas Artes, en Buenos

Aires 'y en el Museo Patio Herreriano de Valladolid.

Su obra estd presente en numerosas colecciones publicas y privadas, tales como: Co-
leccién de la Comunidad Auténoma de Madrid; Coleccién de Arte Contemporineo
Fundacién “la Caixa”, en Barcelona; Fnac - Fond National d’Art Contemporain, en
Francia; Museo de Arte Contemporaneo de Castillay Ledn, en Ledn y Museo Patio

Herreriano, en Valladolid.



FREAMNCISCO LEIRO

Francisco Leiro (Cambados, 1957) es uno de los mds reconocidos escultores tanto en
nuestro pais como en el circuito internacional, por su personalisima forma de trabajar
la madera. Leiro aprovecha todas las posibilidades expresivas de este material para re-
presentar la figura humana, que en su trabajo adquiere una dimensién alegérica. For-
malmente en su trabajo se integran referencias al surrealismo, un arcaismo de influen-

cia griega pero también centroamericana y un interés por la condicién humana actual.

Entre las exposiciones individuales mas recientes que se le han dedicado cabe destacar:

“O antropomorfico’, en el MARCO de Vigo; “Giant”, en el Museo Patio Herreriano
de Valladolid; “Leiro”, en CAC Malaga; “Francisco Leiro. Human Resources”, Marl-
borough Gallery, Nueva York; “Dialogos de Silencio”, en Dag Hammarskjold Plaza,

Instituto Cervantes, Nueva York; “Francisco Leiro”, MNCARS, Palacio de Cristal y

“Francisco Leiro”, Museo de Arte Moderna da Bahia, entre otras.

Su obra estd presente en importantes colecciones de todo el mundo como las de:
Akron Art Museum, Estados Unidos; Coleccién de Arte Contempordneo Fundacién
“la Caixa”; Museu d’Art Contemporani de Barcelona; Museo Patio Herreriano y Mu-
seo Marugame Hirai, Japdn, entre otras. También ha realizado importantes encargos
de obra publica como: “Sireno” en la Puerta del Sol, Vigo; “Homenaje a Castelao” en

Santiago de Compostela y “Astronauta” en Valdemoro.

sARA BAMO

Sara Ramo (Madrid, 1975) trabaja directamente con los elementos que conforman
la cotidianidad inmediata para reconfigurarlos hasta convertirlos en presencias que
resultan extrafias y ajenas. Incorporando nociones del misticismo, la mitologia y la
magia, la artista problematiza la relacién del ser humano con los objetos, que estd de-
terminada solamente por el uso. Fracturando este paradigma se generan nuevas posi-

bilidades narrativas, que tienen consecuencias espaciales y temporales.

Entre sus exposiciones individuales mas recientes destacan las celebradas en el Museo
Nacional Centro de Arte Reina Sofia, el Centro de Arte Dos de Mayo y su participa-
cién en la 332 Bienal de Sao Paulo. Colectivamente ha expuesto a nivel internacional
en numerosos museos, galerias y centros de arte, tales como: Neuer Kunstverein Wien

en Vienay Garage Museum of Contemporary Art en Mosct.

Su obra es parte de las colecciones de la Fundacién Botin, en Santander; el Centro
de Arte Dos de Mayo, en Méstoles; la Coleccion del Banco de Espafia, en Madrid; la

FRAC’s Collection en Paris y la Coleccién Patricia Phelps de Cisneros, en Miami.



SOLEDAD SEUILLA

Soledad Sevilla (Valencia, 1944) es una de las grandes figuras del panorama artistico
contemporineo espanol. Su obra se centra en la reflexion en torno al espacio, laluzy
el color, con la geometria como protagonista, y sus obras son el resultado de una bus-
queda interior que da lugar a pinturas e instalaciones de una gran profundidad emo-

cional.

Recientemente ha expuesto individualmente en la Sala Kubo Kutxa de San Sebastidn;
en el C3A, Centro de Creaciéon Contemporinea de Andalucia, en Cérdobay en el
Museo Patio Herreriano de Valladolid. Entre sus exposiciones colectivas mas recientes
destaca su participacion en las celebradas en: Museo Nacional de Escultura Barroca
de Valladolid; Fundacién DIDAC, en Santiago de Compostela; Palais Populaire, en
Berlin; Tabakalera, en San Sebastian; Frac Centre-Val, en Orleans, Franciay en el Ins-
tituto Valenciano de Arte Moderno, entre otras. En este momento se encuentra traba-

jando en su retrospectiva en el Museo Nacional Centro de Arte Reina Sofia, prevista
para 2024.

Su obra esta presente en prestigiosas colecciones nacionales e internacionales: Museo
Nacional Centro de Arte Reina Soffa, en Madrid; Kiinstmuseum Malmoe, en Malmo,
Suecia; Museo Marugame Hirai de Arte Espanol Contemporédneo, en Marugame,
Japén; Museo de Arte Contemporineo de Barcelona, en Barcelona y en la coleccién

de arte del Parlamento Europeo.

ARANCHA GOYENECHE

Arancha Goyeneche (Santander, 1967) reinterpreta la pintura utilizando materiales
tradicionalmente ajenos a ella, sobre todo aquellos provenientes del mundo industrial,
como vinilo adhesivo, pvc, fotografia, fluorescentes o proyecciones, entre otros. Y a
pesar de que se cuestione el soporte pictérico, en todo su trabajo late una defensa inti-
ma de la pintura, una dualidad entre tradiciéon y modernidad que respeta en lo funda-

mental los postulados clésicos de la creacién artistica.

Goyeneche ha realizado exposiciones individuales y colectivas en numerosos museos
y espacios culturales como: Museo Nacional y Centro de Investigacion de Altamira;
Museo Barjola; Museo de Arte de Santander; Centro de Arte Contempordneo de

Burgos; Fundacién Caja Cantabria y Palacete del Embarcadero.

Su obra se encuentra representada en colecciones publicas y privadas tales como: Co-
leccién Lafuente, Coleccién olorVisual: Ernesto Ventds, DA2 Salamanca, Fundacién

Botin y Museo de Santander.



UICKY LUSLE

La obra de Vicky Uslé (Santander, 1981) es abierta y trascendente; cuestiona y celebra
las posibilidades e incertidumbres del medio, ilustrando de manera pasional e inteli-

gente las cualidades esenciales de la pintura y su construccion, su belleza e imposibili-

dad.

Vicky Uslé desarrolla su trabajo entre Nueva York y Cantabria y ha expuesto en ga-
lerfas y museos de todo el mundo. Individualmente su trabajo se ha podido ver en el
Museo de Bellas Artes de Santander, entre otras instituciones, y colectivamente en la
Fundacién Vital de Vitoria; el Museo de Arte Moderno y Contemporaneo de Santan-
der y Cantabria; el Centro de Arte Contempordneo de Malaga y la Fundacién Lucia-

no Benetton, en Venecia.

Colecciones publicas como Coleccién Caja Madrid; Coleccién Norte de la Conseje-
ria de Cultura del Gobierno de Cantabria; el Museo de Bellas Artes de Santander; el
Museo de Pamplona y la Simon de Pury Collection, entre otras, tienen obra de Vicky

Uslé.

TERESA SOLAR

El imaginario de Teresa Solar Abboud (Madrid, 1985) se basa en la morfologia del
habla y, por extensién, del pensamiento. Conceptos como la resistencia, el aislamien-
to, la estanqueidad y la inmunidad se desarrollan a través de una produccién multi-
disciplinar centrada en la escultura y el dibujo y basada en la creacién de narrativas
multicapa. Las instalaciones de gran formato y el trabajo en cerdmica son especialmen-
te relevantes en su produccién. La artista interpreta la arcilla como una metéfora de

la relacién de la humanidad con el manto geoldgico sobre el que se asientan nuestras
civilizaciones y crea asi sistemas cavernosos con los que contar historias de autoprotec-

cién y aislamiento.

Entre sus proyectos futuros se encuentran una exposicion individual en Kunsthalle
Lissabon en septiembre de 2023 y otra en el CA2M en 2024. Entre sus recientes ex-
posiciones individuales destaca “Ride, Ride, Ride” en Index Foundation, Estocolmo,
y entre las muestras colectivas en las que ha participado: “La leche de los suefios” en
la 592 Bienal de Venecia; “Futuros abundantes”, de la Coleccién TBA21, en el Centro
de Creacién Contemporinea de Cérdoba; Future Generation Art Prize 2021, en la

Fundacién Pinchuk de Kiev y la Bienal de Liverpool.

Su obra estd presente en colecciones nacionales e internacionales: TBA21 Thys-
sen-Bornemisza Art Contemporary, en Viena; Coleccién Fundacién Botin, en San-
tander; Coleccién CA2M- Comunidad de Madrid, en Méstoles; Coleccién Funda-
cién Coca-Cola, en Madrid y Coleccién Museo FRAC, en Céreega.



JULIA SANTA OLALLA

Julia Santa Olalla (Granada, 1985) suele pintar principalmente en dleo sobre lino,
tabla o papel, a los que a veces afiade otras técnicas. Sus retratos destacan por la po-
tente mirada de sus modelos en consonancia con la gestualidad de la artista. También
los espacios interiores y exteriores narran aquello que no evidencia. De ahi ese halo de

misterio, que funciona como el hilo conductor de sus obras.

Cuenta en su haber con varias exposiciones individuales como “La Caraluna’, en la
Galeria T20 de Murcia y “Sodstory”, en el Palacio Condes de Gabia, en Granada.
También ha participado en exposiciones colectivas dentro del &mbito nacional, como
en “Visiones figuradas”, en el Centro Cultural Juan Prado, en Madrid; “Un dia en casa
de Sorolla”, en el Museo Sorolla de Madrid y “Mujeres artistas de hoy”, en el Museo

Europeo de Arte Moderno, en Barcelona.

Su obra estd presente en las siguientes colecciones ptiblicas: Ayuntamiento de Ubeda,
Ayuntamiento de Cazorla, Fundacién Agua Granada, Fundaci6 Sorigué y Universi-

dad de Jaén, entre otras.

ALFONSO ALBACETE

Alfonso Albacete (Antequera, 1950) es testigo de una época de bisqueda y renova-
cién artistica y su obra se desarrolla entre la figuracién y la abstraccién. Su pintura
posee una estética particular, caracterizada por un impactante cromatismo, deudor del
expresionismo abstracto americano. La impronta de sus estudios de arquitectura se

trasluce en sus composiciones de interiores yen la estructuracion de sus obras.

Ha expuesto en las principales galerias y museos de Espana desde la década de los
setenta. Sus tltimas exposiciones han sido en Galeria Marlborough (Madrid, 2020);
en la Fundacién Lézaro Galdiano (Madrid, 2019) y la antoldgica “Las razones de la

pintura’, en el Centro Andaluz de Arte Contempordneo (Sevilla, 2018).

Sus obras forman parte de los fondos de importantes colecciones como las del Banco
de Espana, Comunidad de Madrid, Helga de Alvear, Fundacién “la Caixa”, Museo
Nacional Centro de Arte Reina Sofia, Museo de Arte Abstracto de Cuenca, Museo
de Bellas Artes de Bilbao, Museo Patio Herreriano, Coleccién Wiirth en Alemania,
Coleccién Dobe en Ziarich, White House en Washington y la Coleccién Lambert en

Bruselas.

En 2022 Alfonso Albacete fue elegido como académico de nimero por la seccién de

Pintura de la Real Academia de Bellas Artes de San Fernando de Madrid.



GUILLERMO MOREA

Nombre imprescindible entre los nuevos artistas espafoles, Guillermo Mora (Madrid,
1980) crea piezas que trascienden los géneros: expande la pintura a los territorios de
la escultura y la instalacién con el fin de evitar encasillamientos limitadores y se sirve
de materiales muy variados, incluyendo restos de sus obras anteriores, para dar lugar a

otras que, tal cual las observamos expuestas, solo existen temporalmente.

Galerias y museos nacionales e internacionales han dedicado exposiciones individuales
a Guillermo Mora, destacando “Si pero no’, muestra site-specific celebrada en Cen-

tre Pompidou Midlaga y “Now, Soon, Then, Tomorrow”, comisariada por Humberto
Moro en el SCAD Museum of Art de Savannah, EE.UU. Entre las exposiciones colec-
tivas que han incluido obra de Guillermo Mora se cuentan: “MYTHS and DREAMS
in the Elgiz Collection”, en Arkas Art Center de Izmir, Turquia; “Dialecto CA2M?,
en Centro de Arte Dos de Mayo, Méstoles y “Library of Love”, en el Contemporary
Arts Center de Cincinnati, EE.UU.

Su obra forma parte de numerosas colecciones entre las que se incluyen: Coleccién
de Arte Contemporaneo de la Comunidad de Madrid-CA2M; Coleccién de Arte
Contemporaneo Fundacién “la Caixa’, en Barcelona; Fondazione Benetton, en Italia;
Fundacién Casa Wabi, en México y MoMA’s Artist Book Archive, en Nueva York,
EE.UU.

ELEMA ALONSO

Elena Alonso (Madrid, 1981) desarrolla su trabajo principalmente mediante el dibu-
jo, asociado a los métodos y gramaticas de otras disciplinas como la arquitectura, el
diseno o la artesania. Alonso aborda la prictica del dibujo como un proceso de pen-
samiento para producir un nuevo tipo de abstraccién ambigua, sobrecogedoraYy, al

mismo tiempo, extremadamente precisa.

Elena Alonso ha expuesto de forma individual en el Depésito de Agua de Lleida, Cen-
tre d’Art La Panera y en Matadero Madrid con “Visita guiada’, y en el Museo ABC de
Madrid con la exposicién “Espacio alrededor”. También ha participado en numerosas
exposiciones colectivas como: “DIALECTO (DIALECT)”, en CA2M Centro de
Arte Dos de Mayo, de Méstoles; “Arte Ficcién”, en CaixaForum, de Barcelona y “Ge-
neracién 2013” en La Casa Encendida, de Madrid.

Su obra estd representada en colecciones de todo el mundo, entre las que destacan:
Coleccién Behnke, en Los Angeles, EE.UU.,; Samuel Keller, en Basilea, Suiza; Colec-
cién de Arte Contemporaneo de la Comunidad de Madrid-CA2M; Coleccién DKV

y Coleccién Xavier Guerrand-Hermés, en Paris, Francia.



EASMUS NHILAUSEN

El motivo principal que aparece en las obras presentadas por Rasmus Nilausen (Co-
penhague, Dinamarca, 1980) en “Encuentros atemporales” es un simbolo de ortogra-
fia que ha utilizado recurrentemente desde hace afos, el llamado calderén o antigrafo.
Este signo tipografico indica el espacio en blanco, como el que queda entre dos tra-
bajos en una exposicion. Nilausen también pinta los calderones porque son signos de
parrafo, que de alguna manera muestran cémo vive la pintura. Su pintura es narrativa,
pero cada obra funciona como un pérrafo, cada exposicién seria un capitulo y todo

forma parte de una historia mas larga con el paso de los afios.

A lo largo de su carrera ha realizado exposiciones individuales en importantes insti-
tuciones y galerias danesas entre las que se incluyen el Institute of Contemporary Art
de Copenhague, en Dinamarca y la Galeria Christian Andersen, también en Copen-
hague. Algunas de sus exposiciones colectivas recientes celebradas en Espana son:
“Notes for and Eye Fire”, en el Museu d’Art Contemporani de Barcelona; “Painting:

Renovacidn en curso’, en el Museo Patio Herreriano de Valladolid y “FACTOTUM?,

en la Fundacié Antoni Tapies de Barcelona.

Colecciones y museos tanto daneses como espanoles cuentan con obra de Rasmus
Nilausen en sus fondos, entre los que se puede mencionar: Coleccion MACBA, Bar-
celona; Danish Arts Council, Dinamarca; Coleccidn Pinault, Paris; Colecciéon Banc

Sabadell, Barcelona y Coleccién olorVisual, Barcelona.

LUIS GORDILLO

Luis Gordillo (Sevilla, 1934) es una de las referencias indiscutibles de la pintura es-
pafiola. Su trabajo ha recorrido, década tras década desde los afios sesenta, todos los
avatares que ha vivido la contemporaneidad en Espana. Sin duda, es uno de los autores
mds admirados y respetados y posee algunos de los galardones mds importantes que se

le pueden conceder a un artista en nuestro pais.

Su extensa produccidn se ha presentado en infinidad de exposiciones, tanto en gale-
rias privadas como museos y centros de arte, destacando las siguientes antoldgicas en:
Instituto Valenciano de Arte Moderno; Meadows Museum, en Dallas; Museu d’Art
Contemporani de Barcelona; Museum Folkwang, en Essen; Museo Nacional Centro

de Arte Reina Soffa, en Madrid y Kunst Museum, en Bonn, entre otras.

Relevantes museos, colecciones publicas y privadas, tanto nacionales como interna-
cionales, poseen obras de Luis Gordillo. Entre ellas sobresalen: Artium; Centro An-
daluz de Arte Contempordneo; Colecciéon Helga de Alvear; Museo Patio Herreriano;
Patrimonio Nacional; Fundacién Gulbenkian, Lisboa; Fundacién AENA; Fundacién
Botin; Fundacién Juan March; Catalina D’Anglade; Fundacién “la Caixa”; Fundacié
Sunol; Fundacién Pilar y Joan Miré; Museo de Bellas Artes de Bilbao, entre muchas

otras.



FERE LLOBERA

Pere Llobera (Barcelona, 1970) es un admirador de Munch, Goya y de Brueghel el
viejo y en su pintura se aprecia su pasion por las rarezas, lo insélito y la contracultura.
A pesar de la precision formal de su pintura, el peso conceptual de la obra de Llobe-
ra ha sido siempre uno de sus principales rasgos. Piensa que, a veces, el “arte menor”
ofrece mas posibilidades de didlogo que el “gran arte” y para él su obra es un almacén

de conflictos que quiere limpiar para poder ser feliz.

A Llobera se le han dedicado numerosas exposiciones a nivel internacional como las
celebradas en el Museum Tongerlohuys, en Roosendaal, Alemania y en Rijksakade-
mie van Beeldende Kunsten, en Amsterdam, Paises Bajos. También ha participado

en muestras colectivas a nivel nacional e internacional en: Fundacién Joan Mird,
Kunsthause Kaufbeuren, Alemania y Dordrechts Museum, Paises Bajos, entre muchas

otras.

Su trabajo forma parte de las colecciones publicas de la Fundacién “la Caixa’, en Bar-
celona; el Centro de Arte Dos de Mayo, en Mdstoles; la Fundacié Sorigué, en Bar-
celona; la ING Collection, en Amsterdam y el Museum Voorlinden, en Wassenaar,

Paises Bajos.

MACHO MARTIN SILUA

Como afirma Juan Francisco Rueda, la pintura de Nacho Martin Silva (Madrid, 1977)
podria calificarse como de acarreo y reconsideracion. Acarreo no solo porque el pintor
pueda tomar imdgenes preestablecidas, sino porque su estudio parece convertirse en
una suerte de depdsito, de almacén en el que se acumulan imagenes y obras que anos

mds tarde puedan encontrar un sentido que no tuvieron cuando fueron arrinconadas.

Ha participado en exposiciones colectivas en museos, galerias e instituciones interna-
cionales como: “La guerra del tiempo. Coleccién Kells”, comisariada por T20 proyec-
tos, en el Centro Parraga, Murcia; “Una historia del arte reciente (1960 - 2020)”, Co-
leccion DKV, en el Museo Fundacién Juan March, Palma de Mallorca; “DIALECTO
CA2M” en el Centro de Arte Dos de Mayo de la comunidad de Madrid, en Méstoles;
“Pintura. Renovacién permanente”, comisariada por Mariano Navarro en el Museo

Patio Herreriano, en Valladolid y “De la mano”, en CentroCentro, Madrid.

Su obra se ha mostrado en las tltimas ediciones de las ferias ARTBO, Bogotd; ARCO
Madrid y ARCO Lisboa y estd presente en las siguientes colecciones: Absolut Art
Collection; Comunidad de Madrid; Colecciéon DKV; Coleccién de Arte Contempo-

raneo Fundacién “la Caixa’, Barcelona y Kistefos Museum, en Jevnaker, Noruega.
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Galerfa Alarcén Criado

Galeria Albarrin-Bourdais

Jorge Diezma (Madrid, 1973) ha centrado su trabajo fundamentalmente en la pintura Galerfa Alegrfa
. . , . , Galeria Juan Sili6
como manera de tomar distancia respecto de la escena artistica contemporanea. Des- ,
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de entonces su préctica utiliza como punto de partida la revision de algunos lugares Galeria Moisés Pérez de Albéniz
comunes de la tradicién figurativa, utilizando la copia como método recurrente. Galerfa T20
House of Chappaz

. . ) , _ Travesia Cuatro
La obra de Jorge Diezma se ha podido ver en importantes galerias espanolas con

exposiciones como “Jarrones”, organizada por Espacio Valverde en el Museo del reloj Y a todos los arttistas que han participado en la exposicién
antiguo de la Joyeria Grassy de Madrid; “... y yo pintando flores”, en Galeria Alegria,
Barcelona y “On a negative trip”, en Helga de Alvear, Madrid. DIRECCION DE CATALOGO
Tiago de Abreu Pinto
Sus trabajos se han incluido en exposiciones colectivas dentro y fuera de Espana, tales

como: “Pintura, una renovacién permanente’, en el Museo Patio Herreriano, Vallado-
lid y “Revisioning Nature”, en New School University, Nueva York, EE.UU. MAGLETACION
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