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introduccion.
DECONSTRUYENDO.
/2. .ABSTRACCION,
pintura.valenciana,
1970-202Y.

1970-202M.






El fendmeno de la abstraccion, en su sentido

mas tradicional y de modo genérico, ha sido

temporalmente apartado de los circulos
oficiales, en parte debido a que existe en el subconscien-
te de algunos gestores e incluso criticos de arte- la idea
de que este género pictorico ha tocado techo y quedado
encapsulada o encarcelada en un éxito pasado.

Cierto es que el movimiento abstracto alcanzo
gran relevancia cultural en la primera y sequnda fase
de su existencia y que la pintura abstracta se asento,
con firmeza y de una forma rotunda, en I3 sociedad.
Sin embargo, ello no es razén para considerar
agotadas todas las soluciones futuras.

La exposicion que presentamos, Deconstruyendo
la abstraccidn. Pintura valenciana, 1970-2024, N0S
acerca al proceso evolutivo de la pintura abstracta en
los Ultimos cincuenta anos en la Comunitat Valenciana.
Gracias al fendmeno deconstructivo que planteamos
en esta muestra, los creadores abstractos -aunque
nacidos artisticamente dentro unas estructuras
conceptuales muy concretas y bastante cerradas- han
salido del asedio que imponia Ia antigua y triunfante
abstraccion, desarrollando una nueva revision de los
planteamientos estéticos informalistas.

Se ha elegido este titulo porque define nuestro
objetivo, emancipar las nuevas versiones abstractas y
contextualizarlas en los tiempos evolutivos mas
cercanos generacionalmente. Ponerlas en valor frente
a la abstraccidn pictorica mas asentada; demostrar que
la abstraccion pictorica no ha muerto; mas bien, por el
contrario, ha sido capaz de avanzar al ritmo del devenir
de los tiempos.

El fenomen de I'abstraccid, en el seu sentit

més tradicional i de mode generic, ha sigut

temporalment apartat dels cercles oficials,
en part perqué en el subconscient d'alguns gestors —i
fins i tot critics d'art— existix la idea que este génere
pictoric ha tocat sostre i ha quedat encapsulat 0
empresonat en un éxit passat.

Es cert que el moviment abstracte va arribar a
tindre gran rellevancia cultural en la primera i segona
fase de la seua existéncia i que la pintura abstracta es
va establir, amb fermesa i d'una manera rotunda, en la
societat. Tanmateix, aix0 No és una rad per a conside-
rar esgotades totes les solucions futures.

L'exposicio que presentem, Desconstruint
I'abstracci6. Pintura valenciana, 1970-2024, ens
acosta al procés evolutiu de |a pintura abstracta en els
ultims quaranta anys a la Comunitat Valenciana.
Gracies al fenomen desconstructiu que plantegem en
esta mostra, els creadors abstractes —encara que
nascuts artisticament dins d'unes estructures
conceptuals molt concretes i bastant tancades— han
eixit del setge que imposava l'antiga i triomfant
abstraccio, i han desplegat una nova revisio dels
plantejaments estetics informalistes.

S'ha triat este titol perqué definix el nostre
objectiu, gue és emancipar les noves versions
abstractes i contextualitzar-les en els temps evolutius
meés proxims generacionalment. Posar-les en valor
enfront de I'abstraccio pictorica més consolidada;
demostrar gue l'abstraccio pictorica no ha mort; més
aina, per contra, ha sigut capag d'avancar al ritme del
pas del temps.



Los “nuevos abstraccionistas” parten de una forma
de conocimiento cuyo objetivo principal es abatir (que
no destruir), desarmar el pasado (que no enterrar), y
levantar algo de nuevo partiendo de esa sabiduria
primigenia.

Asi, buscamos exhibir las continuas e ininterrum-
pidas u, a su vez, mas destacadas permutaciones
estéticas. Las que, en definitiva, han extendido la
experiencia de la creatividad abstracta pictérica mas
alla de lo que en principio podria ser imaginado.
Veremos como la abstraccion, en su constante proceso
deconstructivo, ha ido abriéndose a todos los nuevos
procedimientos técnicos como elemento esencial del
proceso creativo. Esta exposicion corrobora como, en la
medida que se ha ido abandonado la manualidad de
los procedimientos pictéricos, los artistas han
comenzado a interesarse por |0s nuevos métodos
tecnoldgicos, deconstruyendo Ia pintura abstracta a
partir de la propia materia pictorica.

Por tal motivo, aunque el setenta por cien de los
artistas escogidos para esta muestra trabajen con
pinceles, no es el Unico procedimiento que convivird en
esta exposicion. Asi, se incluyen fotografias abstractas,
instalaciones, performances, obras digitales y video,
trabajos sobre pantallas, etc...

La seleccion de |a obra expuesta tiene la virtuali-
dad de acercarnos a muchos de los artistas imprescin-
dibles, surgidos en Ias Ultimas generaciones con la
finalidad de visibilizar sus formas de trabajar dentro de
un contexto evolutivo. Comenzamos por las experien-
Cias abstractas mas pictoricas. Posteriormente
observaremos aquellas fotograficas, asi como las
producidas a partir de variados medios tecnolégicos.

Se presenta explicitamente Ia manera en que Ia
gran innovacion de la pintura abstracta de los ultimos
tiempos llega de la mano de la tecnologia, de
imdagenes creadas a través de una maquina. Compro-
baremos de qué modo Ia abstraccion del siglo XxI se
nos presenta como un proceso en el gue las disciplinas
artisticas y no artisticas se mezclan para formar obras

Els “nous abstraccionistes” partixen d'una forma
de coneixement l'objectiu principal del qual és abatre
(que no destruir), desarmar el passat (que no soterrar),
i alcar alguna cosa nova a partir d'eixa saviesa
primigenia.

Aixi, busquem exhibir les continues i ininterrom-
pudes i, al seu torn, més destacades permutacions
estetiques. Les que, en definitiva, han estés 'experi-
encia de la creativitat abstracta pictorica més enlla del
gue en principi podria ser previsible. Vorem com
I'abstraccio, en el seu constant procés desconstructiu,
ha anat obrint-se a tots els nous procediments
tecnics com a element essencial del procés creatiu.
Esta exposicid corrobora com, en la mesura gue s'ha
anat abandonat la manualitat dels procediments
pictorics, els artistes han comencat a interessar-se
pels nous metodes tecnologics, desconstruint la
pintura abstracta a partir de la mateixa matéria
pictorica.

Per este motiu, encara que el setanta per cent dels
artistes triats per a esta mostra treballen amb pinzells,
no és I'tnic procediment que conviura en esta
exposicid. Aixi, sinclouen fotografies abstractes,
instal-lacions, performance, obres digitals i video,
treballs sobre pantalles, etc.

La seleccio de I'obra exposada té la virtualitat
d'acostar-nos a molts dels artistes imprescindibles
Sorgits en les ultimes generacions amb a finalitat de
visibilitzar les seues maneres de treballar dins d'un
context evolutiu. Comencem per les experiéncies
abstractes més pictorigues. Posteriorment n'observa-
rem les fotografiques, aixi com les que s'han produit a
partir de diversos mitjans tecnologics.

Es presenta explicitament la manera en que la
gran innovacio de la pintura abstracta dels ultims
temps arriba de Ia ma de la tecnologia, d'imatges
creades mitjancant una maquina. Comprovarem de
quin mode l'abstraccio del segle XXI se'ns presenta
com un procés en el qual les disciplines artistiques i no
artistiques es mesclen per a formar obres que van més



que van mas allad de la pintura, de la escultura e incluso
de la arquitectura y como los espectadores interactUan
con las obras.

La seleccion de la obra expuesta tiene la virtuali-
dad de acercarnos a muchos de los artistas imprescin-
dibles, surgidos en las ultimas generaciones con la
finalidad de visibilizar sus formas de trabajar dentro de
un contexto evolutivo. Comenzamos por las experien-
cias abstractas mas pictoricas. Posteriormente
observaremos aquellas fotogrdficas, asi como las
producidas a partir de variados medios tecnolgicos.

En definitiva, el visitante interesado corroborara
que la abstraccion sigue estando mas viva que nunca
en su forma y concepto. Asi, este estilo pictorico no es
ni un Movimiento antiguo ni tampoco NUevo;
constituye una simple manifestacion del pluralismo
que se produce en nuestro tiempo.

(Cada treinta anos, aproximadamente, hay un
replanteamiento del fendmeno pictorico abstracto y de
su contemporaneidad. Por ejemplo, en 1996 una
exposicién comisariada por Enrique Juncosa, en el
Museo Reina Sofia, ya se referia a cierta "reemergen-
Cia" de la pintura abstracta. En ese mismo catalogo, el
texto de Demetrio Paparoni hablaba acerca de la
“redefinicion” reciente de la abstraccion y su “muerte”.
Nos lanzaron asi 3 este proyecto afirmaciones tan
rotundas como que con la llegada de Ia postmoderni-
dad se aceptaba su final y |a abstraccion dejaba de
tener sentido.

Buscamos abrir el interesante debate sobre la
actualidad de la pintura abstracta. Creemos que es un
grave error aceptar unicamente la existencia de esa
version pictorica, triunfal y hegemonica de la abstrac-
cion con sus diferentes subtendencias tantas veces
estudiadas por los historiadores del arte, puesto que,
aungue es muy complejo determinar el potencial
ultimo de cualquier tendencia artistica e imposible
predecir el futuro del arte, se constata una evidencia: “la
deconstruccion”. De Ia misma idea se nutren algunos
abstraccionistas desde hace décadas, que han revisado

enlla de I3 pintura, de l'escultura i fins i tot de
I'arquitectura, i com els espectadors interactuen amb
les obres.

La seleccio de I'obra exposada té I3 virtualitat
d'acostar-nos a molts dels artistes imprescindibles
sSorgits en les Ultimes generacions amb Ia finalitat de
visibilitzar les seues maneres de treballar dins d'un
context evolutiu. Comencem per les experiencies
abstractes més pictoriques. Posteriorment n‘observa-
rem les fotografiques, aixi com les que s'han produit a
partir de diversos mitjans tecnologics.

En definitiva, el visitant interessat corroborara que
I'abstraccié continua més viva que mai en la seua
forma i concepte. Aixi, este estil pictoric no és ni un
moviment antic ni tampoc un de nou; constituix una
simple manifestacio del pluralisme que es produix en
el nostre temps.

(Cada trenta anys, aproximadament, arriba un
replantejament del fenomen pictoric abstracte i de I
seua contemporaneitat. Per exemple, en 1996 una
exposicid comissariada per Enrique Juncosa, en el
Museu Reina Sofia, ja es referia a una certa "reemer-
geéncia" de la pintura abstracta. En eixe mateix cataleg,
el text de Demetrio Paparoni parlava sobre la
“redefinicié” recent de l'abstraccid i la seua “mort". Aixi,
en este projecte es van llancar afirmacions tan
rotundes com que amb I'arribada de la postmoderni-
tat s'accepta la seua fi i I'abstraccid deixa de tindre
sentit.

Busquem obrir l'interessant debat sobre
I'actualitat de Ia pintura abstracta. Creiem gue és un
greu error acceptar unicament l'existéncia d'eixa versio
pictorica, triomfal i hegemonica de I'abstraccié amb les
seues diferents subtendencies tantes vegades
estudiades pels historiadors de I'art, ja que, encara que
és molt complex determinar el potencial ultim de
qualsevol tendéncia artistica i impossible predir el
futur del'art, es constata una evidéncia: “Ia descons-
truccio”. De Ia mateixa idea es nodrixen alguns
abstraccionistes des de fa décades, que han revisat i



y transformado los planteamientos estéticos de esta
tendencia. Y, al mismo tiempo, ha provocado un efecto
reactivo que ha lanzado a un abismo ilimitado a sus
creadores tal como se podra percibir en esta exposicion.

A través de esa rigurosa seleccion de cincuenta y
Cinco obras producidas entre 1970 Y 2024 por artistas
del dmbito de Ia Comunitat Valenciana, brindamos un
homenaje a Ia “pintura-pintura” y a todos aquellos
que, con sus relevantes aportaciones y esfuerzo, han
procurado renovar su practica.

Se exhiben mas de cincuenta obras de cuarenta y dos
pintores con la decidida intencion de mostrar la
variedad de las nuevas y mejores formas de
abstraccion de nuestra época. Se han seleccionado
obras de pintores, un grupo de ellos ya consagrados
como: Uiso Alemany, Soledad Sevilla, José Sanledn,
Jordi Teixidor y José M.? Yturralde. Completa tal
elenco de artistas un grupo mas numeroso: Alberto
Adsuara, Elena Aguilera, Tofo Barreiro, Sergio Barrera,
Francisco Caparros, Vicent Carda, Toni Cucala, Robert
Ferrer i Martorell, Ricardo Gil Romagera, Marusela
Granell, Cristina Ghetti, Oliver Johnson, Moisés Manas,
M.2 José Marco, Luis Moscardd, Nico Munuera, Juan
Carlos Nadal, Martin Noguerol, Carmen Ortiz, Manolo
Rey, Amparo Tormo, Ximo Real, Rubén Tortosa, Aurora
Valero, asi como una generacion de creadores mas
jovenes entre los que cabe destacar también a:
Rosana Antoli, José Luis Cremades, Inma Femenia,
Ferran Gisbert Carbonell, Silvia Lerin, Soliman Lopez,
Alex Marco, Mario Omega, Felipe Pantone, Nelo
Vinuesa, Keke Vilabelda, entre otros.

La exposicion se divide en tres bloques principales
y los artistas se organizan generacionalmente. A traves
de sus trabajos recorreremos desde I3 abstraccion mas
gestual a las posturas mas liricas y constructivas.
Dejamos apartadas, por razones de espacio, aquellas
posturas mas oniricas y matericas de dicho estilo y
solo tangencialmente se trataran algunos comporta-

transformat els plantejaments estetics d'esta
tendéncia. Al mateix temps, ha provocat un efecte
reactiu que ha llangat a un abisme il-limitat els seus
creadors, com es podra percebre en esta exposicio.

Per mitja d'eixa rigorosa seleccié de cinquan-
ta-cinc obres produides entre 1970 i 2024 per artistes
de 'ambit de la Comunitat Valenciana, retem
homenatge a la “pintura-pintura” i a tots els qui, amb
les seues rellevants aportacions i esforcos, han
procurat renovar la seua practica.

S'exhibixen més de cinquanta obres de quaranta-dos
pintors amb |a decidida intencié de mostrar la
varietat de les noves i millors formes d'abstraccio de
|a nostra época. S'han seleccionat obres de pintors,
un grup d'ells ja consagrats com: Uiso Alemany,
Soledad Sevilla, José Sanledn, Jordi Teixidor i José
Maria Yturralde. Completa este elenc d'artistes un
grup més nombras: Alberto Adsuara, Elena Aguilera,
Tofo Barreiro, Sergio Barrera, Francisco Caparros,
Vicent Carda, Toni Cucala, Robert Ferrer i Martorell,
Ricardo Gil Romagera, Marusela Granell, Cristina
Ghetti, Qliver Johnson, Moisés Mafias, Maria José
Marco, Luis Moscardd, Nico Munuera, Juan Carlos
Nadal, Martin Noguerol, Carmen Ortiz, Manolo Rey,
Amparo Tormo, Ximo Real, Rubén Tortosa, Aurora
Valero, aixi com una generacio de creadors més
jovens entre els quals cal destacar també: Rosana
Antoli, José Luis Cremades, Inma Femenia, Ferran
Gisbert Carbonell, Silvia Lerin, Soliman Lopez, Alex
Marco, Mario Omega, Felipe Pantone, Nelo Vinuesa,
Keke Vilabelda, entre altres.

L'exposicio es dividix en tres blocs principals i els
artistes s'organitzen generacionalment. Per mitja dels
seus treballs recorrerem des de |'abstracciéo meés gestu-
al a les postures més liriques i constructives. Deixem a
banda, per raons d'espai, les postures mes oniriques i
materiques d'este estil i només tangencialment es
tractaran alguns comportaments més conceptuals. Les



mientos mas conceptuales. Las piezas quedaran
agrupadas en seis espacios fisicos bien diferenciados:

Para la abstraccion mas gestual

(Sala Goerlich,delaly ll);

Para la abstraccién mas geométrica. (Sala Ferreres,

lado derecho);

Para la abstraccion lirica (Sala Ferreres, lado

izquierdo) y capilla del fondo de Ia Sala Ferreres,

para aquellas propuestas mas tecnoldgicas.

Aunque hubiera sido deseable retrotraernos a
periodos anteriores y posteriores e incluir a muchos
otros artistas cuyas producciones se han desarrollado
durante estos ultimos cincuenta anos, 1a limitacion
fisica de espacio nos ha obligado a concentrarnos en
un determinado marco cronoldgico. Creadores nacidos
todos después de 1940 y hasta los nacidos en los

peces quedaran agrupades en sis espais fisics ben
diferenciats:

Per a I'abstraccié més gestual

(Sala Goerlich, delalill);

Per a I'abstraccié més geometrica

(Sala Ferreres, costat dret);

Per a I'abstraccid lirica (Sala Ferreres, costat

esquerre), i capella del fons de la Sala Ferreres,

per a les propostes més tecnologiques.

Encara que hauria sigut desitjable retrotraure'ns a
periodes anteriors i posteriors i incloure molts altres
artistes les produccions dels quals s'han desenrotllat
durant estos Ultims quaranta anys, la limitacio fisica
d'espai ens ha obligat a concentrar-nos en un
determinat marc cronologic. Tots els creadors van
naixer després de 1940 i s'arriba fins als nascuts en els




ochenta. Artistas con carreras desarrolladas sélo en

nuestra Comunitat. Ellos optaron por la abstraccion

desde sus origenes, y fueron enriqueciéndola década
tras década sin abandonarla. Anhelamos a revision de
un “fenémeno” que ha desempernado un importante
papel en 3 evolucion de nuestras artes plasticas desde
el punto de vista deconstructivo.

Dada Ia pluralidad y variedades estilisticas que
confluyen dentro de cualquier estilo pictorico, ha resul-
tado muy complejo la seleccion de creadores para esta
exposicion. Discernir entre lo que realmente ha
significado la deconstruccion de la pintura abstracta
-seglin nuestro criterio- de lo que no lo es, ha sido el
primer dilema. Primero, nada es ni tan abstracto, ni tan
figurativo, ni tan conceptual ni tan puro, ni tan
deconstructivo como parece en un primer momento.
Como reitera el historiador y ensayista Pomian en
diversas publicaciones: "el arte del siglo XX, lejos de
reducirse a la "vanguardia radical’ gue muchos
historiadores del arte recalcan, es un arte plural en el
que dos concepciones heterogéneas de la vanguardia
coexisten con la tradicion de las bellas artes". El
segundo, encontrar el marco curatorial para un tema
tan amplio como es el de la abstraccion pictorica.

Se ha optado en esta muestra, hemos de aclarar,
por uno de los innumerables planteamientos posibles
que hubieran podido existir enfrentdndonos a un
proyecto expositivo de esta envergadura. Tengamos
en cuenta que los sequidores del fendmeno fueron
siempre muy numerosos, solamente el antiguo
movimiento Abstracion-Creation, formado en Paris
hacia 1931, llegd a contar con mas de cuatrocientos
asociados de diversos paises y tendencias. Obviamen-
te, son muchos Y variados los artistas y numerosas 10s
pintores que podrian estar igualmente bajo este gran
paraguas de la abstraccion pictorica valenciana.

1 HEINICH, Nathalie, £/ paradigma del arte contempora-
neo: Estructuras de una revolucion artistica, Madrid, Ed.
Casimiro, 2017, p. 39; POMIAN, Krzysztof, “Sur les
matériaux de lart", Techne, num. 8,1998, p.14.

huitanta. Son artistes amb carreres desenrotllades

nomes en la nostra Comunitat. Ells van optar per

I'abstraccid des dels seus origens, i van anar enri-

quint-la década rere década sense abandonar-la.

Anhelem la revisio d'un “fenomen” que ha exercit un

important paper en l'evolucio de les nostres arts

plastiques des del punt de vista desconstructiu.

A causa de la pluralitat i les varietats estilistiques
que confluixen dins de qualsevol estil pictoric, ha sigut
molt complexa la seleccid de creadors per a esta
exposicid. Discernir entre el que realment ha significat
la desconstruccid de la pintura abstracta —segons el
nostre criteri— del que no ho és ha sigut el primer
dilema. En primer lloc, res és ni tan abstracte, ni tan
figuratiu, ni tan conceptual, ni tan pur, ni tan descons-
tructiu com sembla en un primer moment. Com reitera
I'historiador i assagista Pomian en diverses publicaci-
ons: “l'art del segle xx, lluny de reduir-se a I'«avant-
guarda radical» que molts historiadors de l'art
emfatitzen, és un art plural en el qual dos concepcions
heterogénies de I'avantguarda coexistixen amb la
tradicio de les belles arts*". En segon lloc, calia trobar el
marc comissarial per a un tema tan ampli com és el de
I'abstraccid pictorica.

Hem d'aclarir que en esta mostra s'ha optat per un
dels innombrables plantejaments possibles que
s'haurien pogut proposar per a enfrontar-nos a un
projecte expositiu d'esta envergadura. Tinguem en
compte que els sequidors del fenomen van ser sempre
molt nombrosos; només I'antic moviment Abstracti-
on-Création, format a Paris cap a 1931, va arribar a
comptar amb més de quatre-cents associats de
diversos paisos i tendéncies. Obviament, son molts i
diversos els artistes i nombrosos els pintors que
podrien ser inclosos igualment davall d'este gran
paraigua de I'abstraccio pictorica valenciana.

1 HEINICH, Nathalie, £/ paradigma del arte contempors-
neo: Estructuras de una revolucion artistica, Madrid, Ed.
(Casimiro, 2017, p. 39; POMIAN, Krzysztof, “Sur les
matériaux de l'art", Techné, num. 8,1998, p. 14.



Nuestro propdsito se cifie a s6lo algunas de esas
trayectorias, fundamentalmente aquellas que
entendemos han ido encaminadas a deconstruir la
pintura abstracta valenciana. El objetivo no es dar un
enfoque exhaustivo ni exacto, ni tan siquiera completo,
del "fenémeno” artistico de Ia abstraccion valenciana.
Primero porque seria materialmente imposible y,
segundo, porque pretendemos defender la labor
curatorial del profesional. La exposicion pueda llegar a
ser un hecho creativo en si mismo con Mas 0 menos
acierto.

Esta comisaria ha puesto su impronta personal
desde el inicial planteamiento con I3 libre eleccion de
los artistas, obras, y marco cronoldgico hasta llegar al
montaje. Pensamos que Ia muestra debe convertirse
en un espacio de comparaciones y de contextualiza-
cion atendiendo al criterio e imaginacion del experto. El
principal proposito de esta exposicion es lograr una
revision historico-temporal de lo que ha sido el
movimiento, generar una lectura contextualizada y
continuada a partir de las vias fijadas en su dia por
algunos de los artistas que podriamos calificar de
clasicos de la abstraccion, admitiendo el eco que
tuvieron en Ias generaciones siguientes a lo largo y
ancho de las tres provincias de la Comunitat Valencia-
na. El sequndo propaosito, no menos relevante,
demostrar gue la abstraccion ha sido capaz de avanzar
al ritmo del devenir de los tiempos, y como, después
de casi cien anos de existencia, Ia deconstruccion ha
permitido su avance. Por eso Nos hemos visto
obligados a incluir artistas cuyas lineas de investiga-
cién construyen una linea argumental en torno a la
circunstancia y los cambios que esta nueva “abstrac-
Cion deconstruida” ha producido en los artistas no
figurativos.

Sus marcadas individualidades provocan que este
conjunto de creadores no conforme un grupo
homogeéneo y que esa diversidad de propuestas haga
particularmente interesante la muestra. Lo que une a
todos ellos es el afan por investigar, al objeto de

El nostre proposit se cenyix només a algunes
d'eixes trajectories, fonamentalment aguelles que
entenem que han anat encaminades a desconstruir la
pintura abstracta valenciana. L'objectiu no és donar un
enfocament exhaustiu ni exacte, ni tan sols complet,
del "fenomen” artistic de I'abstracci¢ valenciana. En
primer lloc, perqué seria materialment impossible; en
segon lloc, perque pretenem defendre Ia tasca
comissarial del professional. L'exposicié pot arribar a
ser un fet creatiu en si mateix amb més o menys
encert.

Esta comissaria ha posat la seua empremta
personal des de l'inicial plantejament amb la lliure
eleccid dels artistes, les obres i el marc cronologic
fins a arribar al muntatge. Pensem que la mostra
ha de convertir-se en un espai de comparacions i de
contextualitzacio atés el criteri i la imaginacio de
I'expert. El principal proposit d'esta exposicio es
aconsequir una revisio historica i temporal del que ha
sigut el moviment, generar una lectura contextualitza-
da i continuada a partir de les vies fixades en el seu
moment per alguns dels artistes que podriem definir
com a classics de I'abstraccio, admetent el resso que
van tindre en les generacions seglents de llarg a llarg
de les tres provincies de la Comunitat Valenciana. El
segon proposit, no menys rellevant, és demostrar gue
I'abstraccid ha sigut capag d'avancar al ritme del pas
del temps, i com després de quasi cent anys d'existen-
Cia la desconstrucci ha permés el seu avang. Per aixo,
ens hem vist obligats a incloure artistes les linies
d'investigacio dels guals construixen una linia
argumental al voltant de Ia circumstancia i els canvis
que esta nova “abstraccid desconstruida” ha produit en
els artistes no figuratius.

Les seues marcades individualitats provoguen que
este conjunt de creadors no conforme un grup
homogeni i gue eixa diversitat de propostes faca
particularment interessant la mostra. El que els unix a
tots és I'afany per investigar, a fi de trobar nous camins
artistics. Des de la pintura, el camp de la imatge, la



encontrar nuevos caminos artisticos. Desde la pintura,
el campo de la imagen, Ia tecnologia digital, el video 0
el performance han marcado -tal como se puede
verificar aqui- un nuevo paso en el renacer del
movimiento abstracto.

Visto que el prestigio institucional hacia “la
abstraccion pictdrica” ha decaido en los dltimos afios,
pensamos que podria ser un buen momento para
dialogar sobre su contemporaneidad.

Debemos salir del equivoco, en mi criterio, de
cercar este fenomeno artistico en aquella antigua
visién basicamente pictorica. Hay que separar “el
grano de la paja", mirar a los mas jovenes creadores;
también a los no tan recientes atendiendo a Ia reinven-
Cion por la que unos y otros lucharon y siguen
luchando diariamente. En arte, los maovimientos sélo
suceden si existen los artistas y, por su puesto, sus
trabajos, de modo que los limites deben ser lo
suficientemente eldsticos como para admitir 1a
pluralidad, su continuidad en el tiempo y la autonomia

tecnologia digital, el video o la performance s'ha
marcat —tal com es pot verificar aci— un nou pas en el
renaixement del moviment abstracte.

Vist que el prestigi institucional cap a “I'abstraccid
pictorica” ha decaigut en els Ultims anys, pensem que
podria ser un bon moment per a dialogar sobre la seua
contemporaneitat.

Hem d'eixir de I'equivoc, a parer meu, de limitar
este fenomen artistic a aquella antiga visié basicament
pictorica. Cal "separar el gra de la palla”, mirar els
creadors més jovens; també els que no son tan
recents, atesa la reinvencié per la qual els unsi els
altres van lluitar i continuen lluitant diariament. En
I'art, els moviments només succeixen si hi ha artistes i,
per descomptat, els seus treballs, de manera que els
limits han de ser prou elastics per a admetre la
pluralitat, Ia seua continuitat en el temps i 'autonomia
creativa, independentment de dogmatismes i
tendencies. Els margens entre les tendencies son
sempre més porosos i fluids del que ens agradaria als



creativa, independientes de dogmatismos y tenden-
cias. Los margenes entre Ias tendencias son siempre
mas porosos Y fluidos de lo que nos gustaria a los
historiadores del arte, y por ello, resulta especialmente
complejo establecer una frontera precisa entre bloques
de artistas.

Por ultimo, agradecer al Consorci de Museus, a
Nicolds Bugueda y todo su equipo esta exposicion,
especialmente a Vicente Samper quien, como director
artistico en funciones, entendid el interés de este
proyecto que nos acerca a uno de los fenémenos
creativos que mas relevancia y continuidad han
logrado dentro del arte de nuestro tiempo. En
definitiva, reivindicar Ia vigencia que corresponde a Ia
pintura abstracta y a sus representantes de los ultimos
cincuenta anos. Exhibir 1as continuas e ininterrumpidas
transformaciones estéticas que se han extendido,
mostrar como la experiencia de Ia creatividad abstracta
haido mucho mas alla de lo que era previsible =

historiadors de I'art. Per aixo, resulta especialment
complex establir una frontera precisa entre blocs
d'artistes.

Per ultim, agrair al Consorci de Museus, a Nicolds
Bugeda i a tot el seu equip esta exposicio, especial-
ment a Vicente Samper qui, com a director artistic en
funcions, va entendre linterés d'este projecte que ens
acosta a un dels fenomens creatius que més rellevan-
cia i continuitat han aconseguit dins de I'art del nostre
temps. En definitiva, una exposici6 que ha permés
reclamar la validesa gue correspon al quadre abstracte
i els seus representants dels Ultims cinquanta anys.
Exhibir-hi les continues i ininterrompudes permuta-
cions estétiques que s'han estés al llarg dels anys i
mostrar com I'experiencia de I3 creativitat abstracta ha
anat molt més enlla del que era previsible. =
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‘L3 'muerte de la pintura’ fue anunciada por
Kasimir Malevich en el comienzo del siglo XX.
El pintor ruso, uno de los mas importantes
pioneros de la vanguardia abstracta, creia
que la pintura era ‘'un prejuicio del pasado.

El fantasma de su muerte, desde entonces,
sobrevold toda 1a historia del arte
moderno".

Durante la primera mitad de los afos

cincuenta del siglo pasado, el arte abstracto

espanol obtuvo un merecido reconocimiento
internacional gracias al informalismo de Tapies, Millares,
Saura, Canogar, Chilida y Oteiza, entre otros. Bien lo
demuestra Ia presencia de bastantes espafioles en la
mitica Bienal de Venecia de 1958, con Ia asistencia de
Rafael Canogar, Luis Feito, Manolo Millares, Manuel Rivera,
Antonio Sudrez y Antonio Saura. Igualmente, Antonio
Tapies, quien ya habia asistido dos afios antes al mismo
certamen junto a Modest Cuixart y Joan Josep Tharrats.
También donde Eduardo Chillida obtuvo el gran premio
de escultura. Esos anos, al menos hasta la Bienal de 1966,
fueron tiempos de informalismo.

Ala hora de escribir sobre los origenes de la
pintura abstracta espaola es de justicia nombrar a los
grupos Pdrtico en Zaragoza, Dau al Set en Cataluna o E/
Paso en Madrid. Dentro de este estilo aparecieron en el
panorama artistico valenciano grupos como el Parpallo
(Alfaro, Monjalés, Gil Soria etc..) y otros mas (Antes del
Arte, Bulto, Tramant la trama, etc.) y ademas de otros

1 www.lanacion.com.ar/cultura/que-paso-con-la-pintura-
nid184107/4 de febrero de 2001. [Consultado: marzo 2023].

“La «mort de la pintura» va ser anunciada
per Kassimir Malévich en els comencaments
del segle xx. El pintor rus, un dels més
importants pioners de I'avantguarda
abstracta, creia que la pintura era «un prejui
del passat». El fantasma de |a seua mort, des
de llavors, va sobrevolar tota Ia historia de
I'art modern®".

Durant la primera mitat dels anys cinquanta

del segle passat, I'art abstracte espanyol va

obtindre un merescut reconeixement
internacional gracies a l'informalisme de Tapies,
Millares, Saura, Canogar, Chilida i Oteiza, entre altres.
Aixi ho demostra |a preséncia de bastants espanyols
en la mitica Biennal de Venecia de 1958, amb
Iassistencia de Rafael Canogar, Luis Feito, Manolo Milla-
res, Manuel Rivera, Antonio Sudrez i Antonio Saura.
També Antoni Tapies, que ja havia assistit dos anys
abans al mateix certamen juntament amb Modest
Cuixart i Joan Josep Tharrats. A més, Eduardo Chillida
va obtindre el gran premi d'escultura. Eixos anys,
almenys fins a Ia Biennal de 1966, van ser temps
d'informalisme.

AI'hora d'escriure sobre els origens de la pintura
abstracta espanyola, cal mencionar els grups Portico a
Saragossa, Dau al Set a Catalunya o El Paso a Madrid.
Dins d'este estil van aparéixer en el panorama artistic
valencia grups com Parpalld (Alfaro, Monjalés, Gil Soria,
etc.) i altres (Antes del Arte, Bulto, Tramant la trama,

1 wwwlanacion.com.ar/cultura/que-paso-con-Ia-pintura-
nid184107/ 4 de febrer de 2001. [Consultat: marg 2023].



creadores que marcaron los inicios del arte abstracto
en nuestra comunidad.

El afi0 1966, como culminacion de la presencia
abstracta en Espana y bajo la influencia de la conocida
como Escuela de Cuenca, liderada por Fernando Zébel
y Gustavo Torner, se inaugurd el Museo de Arte
Abstracto Espaiiol en la bella ciudad castellana-man-
chega, convirtiéndose 13 iniciativa en una realidad: las
colecciones de arte contemporaneo mds importantes
de mundo de aquellos afos; no es exagerado
afirmarlo. Gracias a la metamorfosis que supuso el
asentamiento de una auténtica colonia de artistas en
esa ciudad -entre ellos algunos valencianos- los
conquenses vivieron una época magica. Aquellos
jovenes creadores, procedentes de distintos territorios
de la piel de toro, compartian la idea clara de que la
creacion artistica pasada debia progresar, transformar
la sociedad, la vida y la capital de esa provincia. Una
valiosa iniciativa que se adelantd a los museos de la
contemporaneidad gracias al trabajo conjunto de ese
inquieto grupo de artistas y un poder politico
llamativamente receptivo para aguellos afios. Cuenca
represento, sin lugar a dudas, en un modelo de
revolucion cultural inigualable. Gran influencia tuvo en
el devenir de los artistas plasticos José M.2 Yturralde y
Jordi Teixidor, cuya contribucion al mundo de la
abstraccion es incuestionable.

A pesar de |a rapidez con 13 que se implanto la
abstraccion en Espana, la discusion sobre “la muerte o
resurreccion” de Ia pintura abstracta estuvo presente
en los circulos artisticos desde muy temprano; de
hecho, en |a sequnda mitad de los pasados afnos
setenta ya se discutia sobre ello.

En la primavera de 1976, tan solo diez anos
después de su fundacion del Museo de Arte Abstracto
Espanol, el mismo Tapies reflexionaba sobre los ejes
basicos que debia asumir la pintura abstracta futura.
Bajo el clarividente titulo Per g una critica de la

etc.), @a més d'altres creadors que van marcar els inicis
de l'art abstracte en la nostra Comunitat.

Enl'any 1966, com a culminacio de I3 presencia
abstracta a Espanya i amb Ia influencia de la coneguda
com Escuela de Cuenca, liderada per Fernando Zabel i
Gustavo Torner, es va inaugurar el Museu d'Art
Abstracte Espanyol en I3 bella ciutat manxega,
convertint-se I3 iniciativa en una realitat: les col-lecci-
ons d'art contemporani més importants del mén
d'aquells anys; no és exagerat afirmar-ho. Gracies a Ia
metamorfosi que va suposar l'establiment d'una
autentica colonia d'artistes en eixa ciutat —entre ells
alguns valencians— els de Conca van viure una epoca
magica. Aquells jovens creadors, procedents de
diferents territoris de I3 pell de brau, compartien Ia
idea clara que Ia creacid artistica passada devia
progressar, transformar |a societat, la vida i Ia capital
d'eixa provincia. Una valuosa iniciativa que es va
avancar als museus de la contemporaneitat gracies al
treball conjunt d'eixe inquiet grup d'artistes i un poder
politic cridanerament receptiu per a aquells anys.
Conca va representar, sense cap dubte, un model de
revolucio cultural inigualable. Va tindre una gran
influéncia en Ia trajectoria dels artistes plastics José
Maria Yturralde i Jordi Teixidor, amb una contribucio al
mon de I'abstraccio ingUestionable.

Malgrat la rapidesa amb Ia qual es va implantar
I'abstraccié a Espanya, |a discussio sobre “la mort o
resurreccié” de la pintura abstracta va estar present en
els cercles artistics des de molt prompte; de fet, en I3
segona mitat dels passats anys setanta ja es discutia
sobre aixo.

En la primavera de 1976, tan sols deu anys
després de Ia fundacio del Museu d'Art Abstracte
Espanyol, el mateix Tapies reflexionava sobre els eixos
basics que havia d'assumir la pintura abstracta futura.
Amb el clarivident titol "Per a una critica de Ia



pintura 1a galeria de arte Maeght de Barcelona
0rganizo una muestra en Ia que ua se planteaba la
cuestion sobre la modernidad de la pintura abstracta.
El texto de introduccion defendia abiertamente que,
después de afos de instalacion y arte conceptual, la
"pintura-pintura” era un género de total actualidad. No
fue s6lo Tapies U su grupo de artistas (entre ellos Juan
Manuel Broto, Xavier Grau, Javier Rubio, Gonzalo Tena),
hubo varias exposiciones colectivas que se celebrarian
con el mismo sentido curatorial: 10 abstractos (Baudel
1975); L3 Pintura (Palacio de Cristal, 1977) etc. En ésta
Ultima muestra llama la atencién que el critico del arte
Santiago Aman, desde las paginas del £/ Pais
cuestionara abiertamente el estilo de aquellos artistas
abstractos, calificdndolos de “encaladores de muros”,

2 GUASCH, Ana Maria., El arte del siglo XX en sus
exposiciones.1945-1995, Barcelona, ediciones Serbal, 2°
edicion, 2009, p. 263.

pintura", |a galeria d'art Maeght de Barcelona va
organitzar una mostra en |a qual ja es plantejava la
qlestio sobre la modernitat de la pintura abstracta. El
text d'introduccio defenia obertament que, després
d'anys d'instal-lacio i art conceptual, 13 "pintura-pintu-
ra" era un genere de total actualitat. No fou només
Tapies i el seu grup d'artistes (entre ells, Juan Manuel
Broto, Xavier Grau, Javier Rubio, Gonzalo Tena), perque
va haver-hi diverses exposicions col-lectives que se
celebrarien amb el mateix sentit comissarial: “10
abstractes" (Baudel, 1975); “La Pintura” (Palau de
Cristall, 1977), etc. En esta Ultima mostra crida I'atencio
que el critic de I'art Santiago Aman, des de les pagines
d'El Pais qUestionara obertament I'estil d'aquells
artistes abstractes, als quals va qualificar d"encalcina-
dors de murs", i va afirmar que no tenien cap interés

2 GUASCH, Anna M., El arte del siglo XX en sus exposicio-
nes. 1945-1995, Barcelona, Ediciones Serbal, 22 edicio,
2009, p. 263.



afirmando que no tenian ningun interés especifico
para el debate de la vanguardia de los anos setenta®.
En resumen, 13 “pintura-pintura” fue tildada de
anticuada, primero por parte de los propios artistas y
luego de los especialistas®; ya en la década de los
setenta. Sin embargo, la Espana de los ochenta se vivio
anos de auténtica sacralizacion de |a pintura —particu-
larmente las tendencias figurativas con la llamada
“vuelta al orden"- y con ella de |a pintura abstracta.
Importantes plumas como las de Juan Manuel Bonet®
y Simon Marchan escribieron en nuestro pais sobre el
resurgimiento de los géneros basicamente pictoricos®.
En el crespusculo del siglo pasado, cuando daba la
impresion de que el conceptualismo y la fotografia se
habian llevado por delante el arte de los pinceles y con
ello |a veterana pintura abstracta, ésta volvia a ser el
centro de los debates estéticos. La magnifica
exposicion celebrada en el Museo Nacional Centro de
Arte Reina Soffa, bajo el llamativo titulo de Nuevas abs-
tracciones, retornaba el tema de Ia reemergencia y
redefinicion de la “nueva” pintura abstracta. En aquella
0Casion estuvieron presentes artistas y obras de
diferente procedencia y cronologia, teniendo todos

3 GUASCH, Ana Maria., El arte del siglo XX en sus
exposiciones.1945-1995, Barcelona, ediciones Serbal, 2°
edicion, 2009, p.265

4 HEINICH, Nathalie, EI paradigma del arte contempora-
neo. Estructuras de una revolucion artistica, Madrid, Ed.
Casimiro, 2017, p.150.

5  "Hacia finales de 1979, los “nuevos” profetas del “nuevo”
arte se dan publica y ampliamente a conocer. Los
primeros nombres son los criticos Juan Manuel Bonet,
Angel Gonzalez, Aurora Garcia y Francisco Rivas, siendo
Bonet la principal voz cantante. Se trata de I3 exposicion
1980, celebrada en la galeria Juana Mordd de Madrid. En el
catalogo, perfilan ya lo que seran su linea programatica.”
MARZO0, Jorge Luis, “El ¢triunfo? de la ¢nueva? Pintura
Espaniola de los 80", en: GUTIN, F, Toma de partido.
Desplazamientos, QUAM, n° 6, Barcelona, 1995, p.16.

6  MARCHAN FiZ, Siman, Del arte objetual al arte del
concepto. Arte y estética, Akal, 2012, p. 321.

especific quant al debat de |'avantguarda dels anys
setantas.

En resum, la "pintura-pintura” va ser titllada
d'antiquada, primer per part dels mateixos artistes i
després pels especialistes, ja en la decada dels
setanta. No obstant aixo, en I'Espanya dels huitanta es
van viure anys d'autentica sacralitzacio de la pintura
—particularment les tendencies figuratives amb
I'anomenada “tornada a 'orde"— i amb esta, de I3
pintura abstracta. Importants plomes com les de Juan
Manuel Bonet® i Simdn Marchan van escriure en el
nostre pais sobre el ressorgiment dels generes
basicament pictorics®.

En el crepuscle del segle passat, quan feia I'efecte
que el conceptualisme i la fotografia s'havien emportat
l'art dels pinzells i amb aixo |a veterana pintura
abstracta, esta tornava a ser el centre dels debats
esteétics. La magnifica exposicid celebrada en el Museu
Nacional Centre d'Art Reina Sofia, amb el cridaner titol
de "Noves abstraccions”, retornava el tema de la
reemergencia i redefinicié de la “nova" pintura
abstracta. LIavors, van estar presents artistes i obres
de diferent procedéncia i cronologia, i tots tenien en

3 GUASCH, Anna M., El arte del siglo XX en sus exposicio-
nes. 1945-1995, Barcelona, Ediciones Serbal, 23 edicio,
2009, p. 265.

4 HEINICH, Nathalie, £/ paradigma del arte contempora-
neo. Estructuras de una revolucion artistica, Madrid, Ed.
(Casimiro, 2017, p. 150.

5 “Capafinals de 1979, els «nous» profetes del «nou» art
es donen publicament i ampliament a conéixer. Els
primers noms son els critics Juan Manuel Bonet, Angel
Gonzalez, Aurora Garcia i Francisco Rivas, sent Bonet I
principal veu cantant. Es tracta de I'exposicio «1980»,
celebrada en la galeria Juana Mordd de Madrid. En el
cataleg, perfilen ja el que sera la seua linia programatica.”
MARZO0, Jorge Luis, "El ¢triunfo? de la ¢nueva? Pintura
Espanola de los 80", en: GUTIN, F, Toma de partido.
Desplazamientos, QUAM, num. 6, Barcelona, 1995, p. 16.

6  MARCHAN FIZ, Simon, Del arte objetual al arte del
concepto. Arte y estética, Akal, 2012, p. 321.



ellos en comun el discurso critico y revisionista con
relacion a la abstraccion pura. A partir de dicha
muestra se reflexiono particularmente sobre el papel
de la pintura abstracta en la creacion contemporanea.
De hecho, el folleto de Ia exposicion fue bien expresivo
recogiendo que "Una cierta reemergencia de la pintura
durante |a primera mitad de la década de los noventa,
se plantea a traves de una aproximacion a un grupo
formado por 29 artistas no homologables entre si, ni
pertenecientes a un sector generacional, nacional o
escuela, cuya obra tiene en comun 1a investigacion
profunda acerca de las potencialidades de la abstrac-
Cién pura en un contexto ya lejano de modernidad™.
En las primeras lineas de su texto, escrito en 1996, el
comisario Enrigue Juncosa hacia mencion del articulo
de Roberta Smith en el New York Times, reconociendo
abiertamente el “retorno de la pintura abstracta” a
través de 1as numerosas exposiciones que se venian

7 https://www.museoreinasofia.es/publicaciones/
nuevas-abstracciones. [Consultado: enero 2022].

comu el discurs critic i revisionista en relacio amb I'abs-
traccio pura. A partir d'esta mostra es va reflexionar
particularment sobre el paper de la pintura abstracta
en la creacio contemporania. De fet, el fullet de
I'exposicid va ser ben expressiu arreplegant que “Una
certa reemergéncia de la pintura durant la primera
mitat de la década dels noranta es planteja mitjangant
una aproximacio a un grup format per 29 artistes no
homologables entre si, ni pertanyents a un sector
generacional, nacional o escola, I'obra dels quals té en
comu la investigacio profunda sobre les potencialitats
de I'abstraccio pura en un context ja llunua de
modernitat™. En les primeres linies del seu text, escrit
en 1996, el comissari Enrique Juncosa mencionava
Iarticle de Roberta Smith en el New York Times, i
reconeixia obertament el “retorn de la pintura
abstracta” per mitja de les nombroses exposicions que
es realitzaven en eixos anys i que presagiaven la

7 https://www.museoreinasofia.es/publicaciones/
nuevas-abstracciones. [Consultat: gener de 2022].



realizando en esos afnos presagiando la consolidacion
de una nueva tendencia artistica. El autor del articulo
destacaba que los artistas relacionados con este tipo
de movimiento no eran jovenes, trabajaban antes de
los afos 80, e hizo ver que 13 critica no habia sabido
articular 1as creaciones de esos artistas abstractos,
considerados como "simples epilogos” de Ia tradicion
desprestigiada de la modernidad. Apostillo: “si se
aceptaba su final y 13 llegada de la postmodernidad, la
abstraccion pictorica dejaba de tener sentido®".

En esa misma publicacion, Artur C. Danto, llega al
convencimiento firme de que desde el punto de vista
de la critica existieron fundamentos para afirmar que
la pintura después de la modernidad estaba muerta y
no le quedaban mas vias para avanzar. Apoyandose en
el New York Times, concretamente en Michael Brenson,
argumentaba que “la muerte de la pintura" y |a caida
de la calidad eran como acontecimientos entrelazados.
Este sentimiento de muerte de la pintura en los 70-80
aseveraba el experto era el encuadre histérico donde
se enmarcaba |a exposicién sobre pintura abstracta
que se comenta. Se justificaba diciendo que el
fallecimiento de I3 pintura se habia basado continua-
mente en imperativos supuestamente derivados de las
direcciones de la historia y que el devenir de I3 pintura
abstracta caminaba por Ia misma senda.

Ya entrado el siglo XXI se aborda nuevamente la
cuestion de la continuidad de la pintura. En 2016,
Alvaro Romero (de la Universitat Politécnica de
Valencia), dedicd un amplio estudio al término que
habia acunado en 1974 David Barro para referirse a la
pintura mas reciente, calificada por éste como “pintura
encarnada”. Hacia referencia a Ia pintura después de la
pintura y su conexion con el empleo de |a fotografia.
Romero entiende que se podria traducir esa resistencia
de la pintura contemporanea por estar continuamente
8  JUNCOSA, Enrique; DANTO Arthur C.; MOLINS Miguel;
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consolidacio d'una nova tendeéncia artistica. L'autor de
I'article destacava que els artistes relacionats amb este
tipus de moviment no eren jovens, treballaven abans
dels anys 80, i va fer vore que Ia critica no havia sabut
articular les creacions d'eixos artistes abstractes,
considerats com a "simples epilegs” de la tradicio
desprestigiada de la modernitat. Va postilar: “si
s'acceptava la seua fi i 'arribada de la postmodernitat,
I'abstraccid pictorica deixava de tindre sentit"®.

En eixa mateixa publicacio, Arthur C. Danto arriba
al convenciment ferm que des del punt de vista de la
critica va haver-hi fonaments per a afirmar que la
pintura després de la modernitat estava morta i no i
quedaven mes vies per a avancar. Basant-se en el New
York Times, concretament en Michael Brenson,
argumentava que “la mort de la pintura” i I3 caiguda de
la qualitat eren com esdeveniments entrellacats. Este
sentiment de mort de la pintura en els 70-80 que
asseverava l'expert era I'enquadrament historic en que
s'emmarcava l'exposicid sobre pintura abstracta que es
comenta. Es justificava dient que la defuncié de la
pintura s'havia basat continuament en imperatius
suposadament derivats de les direccions de I3 historia i
que 'esdevindre de la pintura abstracta caminava per
la mateixa senda.

Ja entrat el segle XXI es tracta novament |a
qiestio de la continuitat de la pintura. En 2016, Alvaro
Romero (de la Universitat Politécnica de Valencia), va
dedicar un ampli estudi al terme que havia encunyat
en 1974 David Barro per a referir-se a la pintura més
recent, qualificada per este de “pintura encarnada”.
Feia referéncia a la pintura després de la pinturaila
seua connexié amb I'Us de la fotografia. Romero entén
que es podria traduir eixa resistencia de la pintura
contemporania per estar continuament repensant el
seu lloc en l'art, preguntant-se que pintar i per que
8  JUNCOSA, Enrique; DANTO, Arthur C.; MOLINS, Miguel;
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repensando su lugar en el arte, preguntandose el qué
pintar y por qué seguir haciéndolo®. Gracias a ese “qué
pintar" y "qué modificar” de las practicas artisticas, 1a
pintura comenzd a traspasar los limites de las telas del
lienzo y la pared, produciéndose una nueva proyeccion
en otros soportes Y la manifestacion de lo pictdrico
mediante distintas herramientas. Por esa razon, que
exista vida después de la muerte es un hecho para
Romero, pero refiriéndose no tanto de una resurrec-
Cion de la pintura como tal, sino al concepto aleman
llamado Nachleben, es decir la nueva proyeccion de la
pintura esta a medio camino entre la idea de
pervivencia y la de supervivencia.

Fueron varios los autores que se dedicaron a
enumerar y defender aquellos aspectos que han
sustentado la pintura de los ultimos afos. Merece la
pena destacar la labor que desde el departamento de

q ROMERQ MOLINA, Alvaro, La pintura reencarnada,
Valencia, Universitat Politecnica de Valencia, 2020, p.6.

continuar fent-ho?. Gracies a eixe “que pintar” i “que
modificar” de les practiques artistiques, Ia pintura va
comencar a traspassar els limits de les teles del lleng i
|a paret, i es va produir una nova projeccio en altres
suports i la manifestacio del fet pictoric mitjancant
diferents ferramentes. Per eixa rad, gue hi haja vida
després de la mort és un fet per a3 Romero, perd no
tant pel que fa a una resurreccio de |a pintura com a
tal, sind al concepte alemany anomenat Nachleben, és
a dir, 1a nova projeccio de la pintura esta a mitjan cami
entre 13 idea de pervivencia i la de supervivencia.

Van ser diversos els autors que es van dedicar a
enumerar i defendre els aspectes que han sustentat la
pintura dels ultims anus. Paga Ia pena destacar la labor
que des del Departament de Pintura de la Facultat de
Belles Arts de Vigo ha realitzat I'artista Almudena

9  ROMERO MOLINA, Alvaro, La pintura reencarnada,
Valéncia, Universitat Politécnica de Valéncia, 2020, p. 6.



pintura de la Facultad de Bellas Artes de Vigo, ha
realizado la artista Almudena Fernandez'°, que en 2010
realizo un estudio detallado del texto cabecera para la
historia del arte titulado La pintura en el campo
expandido: revision de la teoria de Rosalinda E. Krauss.
Seria precisamente, la reconocida critica de arte
estadounidense de la Universidad de Columbia la que
ayudo con la emblematica publicacion a comprender la
gran metamorfosis del pensamiento creativo moderno,
asi como los cambios gue se estaban produciendo en la
concepcion escultorica de la modernidad con un texto
publicado en 1979, concretamente en el nimero ocho
de la revista October. Ambos trabajos, el de Rosalinda E.
Krauss y el de Aimudena Fernandez, desgranan como
la pintura u I3 escultura han ido traspasando los limites
fisicos y como su avance hacia el espacio tridimensional
ha resuelto el progreso.

Es una evidencia que, una vez superadas las
teorias formalistas y Ia busqueda de la entendida
“pureza pictorica” defendida por Clement Greenberg, el
arte comenzo a virar en una nueva direccion,
inicidndose un proceso imparable de deconstruccion
que afectd también a la pintura abstracta. Al final, Ia
pintura contemporanea construyo un complejo
sistema basado en multiplicidad de procedimientos y
eso fue lo que detuvo su muerte. Parece que Krauss y
Greenberg obviaron que, del mismo modo que enla
llamada modernidad, Ia escultura dejé de esculpirse,
transformdandose radicalmente en otra cosa; la pintura
también estaba superando aspectos y valores propios
de su disciplina y condicion; en realidad la pintura
estaba conllevando el mismo proceso de transforma-
cion que la escultura.

Con I3 perspectiva que da el tiempo, resulta mucho
mas acertado el planteamiento que hiciera Juncosa en
el catdlogo de aquella exposicion del Reina Sofia de
10  FERNANDEZ, Aimudena, "La pintura en el campo
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Fernandez', que en 2010 va realitzar un estudi detallat
del text capgalera per a a historia de I'art titulat La
pintura en el campo expandido: revision de Ia teoria de
Rosalinda E. Krauss. Justament, seria la reconeguda
critica d'art estatunidenca de la Universitat de
Columbia la que va ajudar amb I'emblematica
publicaci6 a comprendre la gran metamorfosi del
pensament creatiu modern, aixi com els canvis que
s'estaven produint en la concepcid escultorica de la
modernitat amb un text publicat en 1979, concreta-
ment en el numero huit de Ia revista October. Ambdos
treballs, el de Rosalinda E. Krauss i el d'AlImudena
Fernandez, detallen com la pintura i l'escultura han
anat traspassant els limits fisics i com el seu avang cap
a l'espai tridimensional ha resolt el seu progrés.

Es una evidéncia que, una vegada superades les
teories formalistes i Ia busca de |'entesa “puresa
pictorica” defesa per Clement Greenberg, I'art va
COMEeNGar a virar cap a una nova direccio, i es va iniciar
un procés imparable de desconstruccié que va afectar
també la pintura abstracta. A la fi, Ia pintura contem-
porania va construir un complex sistema basat en una
multiplicitat de procediments i aix0 va ser el gue va
detindre la seua mort. Sembla que Krauss i Greenberg
van oblidar que, de la mateixa manera que en I'anome-
nada modernitat I'escultura va deixar d'esculpir-se i es
va transformar radicalment en una altra cosa, la
pintura també estava superant aspectes i valors propis
de la seua disciplina i condicio. En realitat, la pintura
estava desenrotllant el mateix procés de transformacio
que l'escultura.

Amb la perspectiva que dona el temps, resulta
molt més encertat el plantejament que va fer Juncosa
en el cataleg de I'exposicid del Reina Sofia de 1996, en
queé sostenia que encara gue hi ha molts moments en
els quals s'ha parlat de “la mort de I'abstraccid"”, Ia
10  FERNANDEZ, Almudena, "La pintura en el campo
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1996, al sostener que, aunque son muchos los
momentos en los gue se ha hablado de "la muerte de
la abstraccion”, 1a revision continuada evidencia su
presencia constante en |a historia del arte.

El panorama artistico valenciano aparentaba ir a la
deriva a principios de los noventa; incluso algunos
autores llegaron a reconocer, como hemaos visto, el
declive del fendmeno pictdrico abstracto, pero lo cierto
es que el uso continuado de los medios tecnoldgicos,
fotograficos y digitales, a presencia de los ordenado-
res y de la tecnologia en gran nimero de talleres ha
llevado a la cima a la pintura abstracta. El alto nivel de
experimentalidad que se vivio en la década de los
sesenta del siglo pasado en la Comunitat Valenciana y
el desarrollo de |a tecnologia aplicada a las creaciones
artisticas, ha marcado el arte y la creatividad del siglo
XXI. Su genealogia es, desde hace cincuenta anos, su
propia historia, con sus avances Y retrocesos. Son
muchos los artistas valencianos que han buscado ir
mas alla en su experiencia individual dentro de la
abstraccion, destrozando todas las fronteras entre
disciplinas y escalas fisicas. Por todo esto resulta
fundamental subrayar en la conjuncion de estas cuatro
décadas la contribucion realizada por figuras tan
relevantes dentro y fuera del mbito valenciano, como
Soledad Sevilla, José M.? Yturralde y Jordi Teixidor,
los tres galardonados por sus dilatadas trayectorias
con el Premio Nacional de Artes Pl3sticas y cuyos
estilos entroncan desde sus inicios en el territorio de la
abstraccion.

Como quiera que a través de esta muestra se
invita a reflexionar sobre el impacto que la evolucion
tecnoldgica estd teniendo en el desarrollo de la
creacion artistica de nuestro presente, particularmente
de la pintura abstracta, resulta primordial la presencia
de los citados José M.? Yturralde y de Soledad Sevilla.
Ambos supieron premonitoriamente abrirse a
propuestas donde fluia el didlogo entre la creacion de

revisié continuada evidencia la seua preséncia
constant en Ia historia de I'art.

El panorama artistic valencia aparentava anar a la
deriva a comencaments dels noranta; fins i tot alguns
autors van arribar a reconéixer, com hem vist, el declivi
del fenomen pictoric abstracte, pero la veritat és que
I'Gs continuat dels mitjans tecnologics, fotografics i
digitals, la presencia dels ordinadors i de Ia tecnologia
en gran nombre de tallers ha portat al cim Ia pintura
abstracta. L'alt nivell d'experimentalitat que es va viure
en la década dels seixanta del segle passat a la
Comunitat Valenciana i el desenrotllament de la
tecnologia aplicada a les creacions artistiques han
marcat I'art i [a creativitat del segle XxI. La seua
genealogia és, des de fa cinquanta anys, Ia seua
mateixa historia, amb els seus avancos i retrocessos.
S6n molts els artistes valencians que han buscat anar
meés enlla en la seua experiencia individual dins de
I'abstraccid, derrocant totes les fronteres entre
disciplines i escales fisiques. Es per aixo que resulta
fonamental subratllar en Ia conjuncié d'estes quatre
decades |a contribucid realitzada per figures tan
rellevants dins i fora de I'ambit valencia com Soledad
Sevilla, José Maria Yturralde i Jordi Teixidor, els tres
guardonats per les seues dilatades trajectories amb el
Premi Nacional d'Arts Plastiques i amb uns estils que
entronquen des dels seus inicis en el territori de
I'abstraccio.

Pel fet que mitjancant esta mostra es convida a
reflexionar sobre l'impacte que l'evolucio tecnologica
esta tenint en el desenrotllament de I3 creacio artistica
del nostre present, particularment de la pintura
abstracta, resulta primordial Ia presencia dels citats
José Maria Yturralde i Soledad Sevilla. Tots dos van
saber de manera premonitoria obrir-se a propostes en
que fluia el dialeg entre |a creacid de voluntat racional i
limpacte creixent de les noves técniques i experiencies
cibernetiques. La participacio de Sevilla i Yturralde, a



voluntad racional y el impacto creciente de las nuevas
técnicas y experiencias cibernéticas. La participacion
de Sevilla e Yturralde, a finales de los anos 60 del siglo
XX, en las experiencias de investigacion colectiva del
Seminario de Artes del Centro de Calculo de la
Universidad de Madrid (ccuM), marco las cualidades
artisticas de ambos, gestadas en el seno de las
corrientes de corte mas analitico, entre lo constructivo
y lo cinético.

Los primeros dibujos que se realizaron en Espana
con una maquina fueron los del artista José M.2
Yturralde. Permanecié unido desde sus inicios al grupo
abstracto Antes del arte (1967-1970), igual que Soledad
Sevilla, realizando hace mas de medio siglo los
primeros trabajos con ordenador en el CCUM (1968-
1971), lo que supuso anos después el ingreso en el MIT
de Massachusetts (1977-1985), una de las mas
prestigiosas universidades a nivel mundial. Su
fundador quiso crear una facultad independiente
dedicada a la investigacion. EI MIT ha seguido el ritmo
de la era digital, convirtiéndose en el excelente centro
de tecnologia. En los anos setenta Yturralde impartio

finals dels anys 60 del segle XX, en les experiéncies
d'investigacio col-lectiva del Seminari d'Arts del Centre
de Calcul de la Universitat de Madrid (CCUM), va marcar
les qualitats artistiques d'ambdads, gestades en el si
dels corrents de tall més analitic, entre el constructiu i
el cinetic.

Els primers dibuixos que es van realitzar a
Espanya amb una maquina van ser els de I'artista
JOSE MARIA YTURRALDE. Va romandre unit des dels seus
inicis al grup abstracte Antes del arte (1967-1970),
igual que Soledad Sevilla, realitzant fa més de mig
segle els primers treballs amb ordinador en el cCUM
(1968-1971), C0Sa quUe va SUP0Sar anys després
I'ingrés en I'MIT de Massachusetts (1977-1985), una de
les més prestigioses universitats a escala mundial. El
seu fundador va voler crear una facultat independent
dedicada a Ia investigacio. L'MIT ha sequit el ritme de
I'era digital i s'ha convertit en un excellent centre de
tecnologia. En els anys setanta, Yturralde va impartir
conferéncies amb esta tematica, "Arte U tecnologia”
en |a Reial Academia de Belles Arts de Sant Carles de
Valéncia, i va protagonitzar diverses exposicions amb



conferencias con esta tematica, Arte y tecnologia en la
Real Academia de Bellas Artes de San Carlos de
Valencia, u protagonizo diversas exposiciones con los
trabajos Figuras imposibles producidas con una
computadora y presentadas en Ias salas del Museo de
Arte Contemporaneo de Madrid en 1973. Su preocupa-
Cion por la tecnologia e condujo en 1984 a participar
en una interesante exposicion Leonardo, el diseno y el
ordenador, nada menos que en el inusual pero
relevante espacio de la Lonja de Mercaderes de
Valencia.

En palabras de José M2 Yturralde: “El haber
colaborado activamente desde aquel septiembre de
1968, en los primeros acontecimientos informaticos y
de disefio que se dieron en Espaiia y posteriormente
continuar aquellos trabajos en el MIT de Estados
Unidos me permiten establecer una cierta vision
panoramica, al menos, desde lo que considero un
esperanzador pasado en el advenimiento de los
ordenadores, hechos que ahora puedo comparar con el
presente tecnoldgico y quizas aventurar un proximo
futuro posiblemente no tan optimista. Iniciamos por
aquellas fechas un seminario que denominamos
“Generacion automatica de formas plasticas con ayuda
de ordenadores” en el Centro de Calculo de la
Universidad de Madrid, aguella maquina recién llegada
de EE.UU. era una computadora IBM 7090, que ocupaba
un edificio entero, disefiado por el arquitecto Miguel
Fisac [..] me voy a referir a lo que pienso de lo
ordenadores relacionados con el arte. Se han
convertido en algo tan necesario como base tecnolagi-
3 para casi todo, como son las matematicas para la
ciencia en general o el dibujo para la pintura™".

El Centro de C3lculo de la Universidad de Madrid
inicié una tarea formativa valiente para aquellos
tiempos, impartiendo algunos seminarios como
Generacién automadtica de formas pldsticas con la

11 YTURRALDE, José M2, “Arte y tecnologia”, Revista
Contrastes, Valencia, 2000, p.15.

els treballs Figures impossibles, produides amb una
computadora i presentades en les sales del Museu
d'Art Contemporani de Madrid en 1973. La seua
preocupacio per la tecnologia li va conduir en 1984 a
participar en una interessant exposicio “Leonardo, el
disseny i I'ordinador”, ni més ni menys que en
l'inusual pero rellevant espai de la Llotja dels
Mercaders de Valéncia.

En paraules de José Maria Yturralde: “El fet d'haver
collaborat activament des d'aquell setembre de 1968
en els primers esdeveniments informatics i de disseny
que es van realitzar a Espanya i posteriorment
continuar aquells treballs en I'MIT dels Estats Units em
permeten establir una certa visio panoramica,
almenys, des del que considere un esperangador
passat en 'adveniment dels ordinadors, uns fets que
ara puc comparar amb el present tecnologic i potser
aventurar un futur proxim possiblement no tan
optimista. Iniciem per aquelles dates un seminari gue
denominem «Generacio automatica de formes
plastiques amb ajuda d'ordinadors» en el Centre de
(3lcul de la Universitat de Madrid, aquella maquina
nouvinguda d'EUA era una computadora IBM 7090, que
ocupava un edifici sencer, dissenyat per 'arquitecte
Miguel Fisac [...] em referiré al que pense dels
ordinadors relacionats amb l'art. S'han convertit en
UNa €osa tan necessaria com a base tecnologica per a
quasi tot com son les matematiques per a la ciencia en
general o el dibuix per a la pintura™".

El Centre de Calcul de la Universitat de Madrid va
iniciar una tasca formativa valenta per a llavors, amb
la imparticio d'alguns seminaris com “Generacion
automatica de formas plasticas con la ayuda de los
ordenadores’, en que es contribuia a difondre els
nous procediments artistics. Aguella obstinacio per a
establir un dialeg entre art i tecnologia i racionalitzar
els processos creatius a Madrid va fructificar

11 YTURRALDE, José M2, “Arte y tecnologia”, Revista
Contrastes, Valéncia, 2000, p. 15.



ayuda de los ordenadores, contribuyendo a difundir
los nuevos procedimientos artisticos. Aquel empefio
por establecer tal dialogo entre arte y tecnologia y de
racionalizar los procesos creativos en Madrid fructiferd
inicialmente gracias a la confluencia de cinco
valencianos. En palabras del propio artista: “todo
surgio gracias a las numerosas conversaciones que
mantuve con el cientifico y humanista Isidro Ramos,
primer catedrdtico de informatica en Espana quien
trajo desde Suiza |a primera computadora 1BM 7090
para instalarla en Ia capital espainola. Después se
Sumaron a esta iniciativa del ccuM Eusebio Sempere,
Soledad Sevilla, el critico de arte Aguilera Cerni?". Todos
ellos entendian |a necesidad de debatir sobre el
empleo del ordenador en 10s procesos creativos y se
sumaron a la audaz propuesta. Desde el CCUM se
trazaron los primeros trabajos en equipo, l0s
adelantados laboratorios de optica. Yturralde estuvo
vinculado a I3 primera exposicion oleogrdfica celebrada
en Espana; la de 1979 del Ateneo Mercantil de la capital
del Turia. Asistimos desde la abstraccion valenciana a
Una auténtica revolucion artistica.

Es complejo resumir la meritoria trayectoria de
Soledad Sevilla en unas pocas lineas, pero fundamental
en este contexto es quiza destacar que su carrera desde
muy joven estd caracterizada por Ia innovacion y por la
exploracion rigurosa y constante en el campo de la
abstraccion y la tecnologia. A propdsito de ello en 1970,
apuntaba una premonitoria frase: “La maquina
permitio trabajar con el color y las estructuras
geométricas y ortogonales de modo mas agil y
perfecto y dar un tratamiento a los campos de color
mucho mas perfecto. La maquina lejos de matar el
elemento creacional y sensible de la pintura los
posibilito mucho mas®". La investigacion en el campo

12 Segun entrevista mantenida con José M.? Yturralde,
Vialencia, agosto de 2024.

13 SORIA J. M2, “El ‘computer art' ha llegado. Soledad
Sevilla, con el concurso de una computadora electronica,
expone sus obras', Tele/expres, 3 de octubre de 1970, p.6.

inicialment gracies a la confluencia de cinc valenci-
ans. En paraules del mateix artista: “tot va sorgir
gracies a les nombroses converses que vaig
mantindre amb el cientific i humanista Isidro Ramos,
el primer catedratic d'Informatica a Espanya, qui va
portar des de Suissa la primera computadora IBM
7090 per a installar-la en la capital espanyola.
Després es van sumar a esta iniciativa del ccum
Eusebio Sempere, Soledad Sevilla, el critic d'art
Aguilera Cerni**". Tots ells entenien Ia necessitat de
debatre sobre I's de I'ordinador en els processos
creatius i es van sumar a I'audac proposta. Des del
CCUM es van tracar els primers treballs en equip, els
avancats laboratoris d'optica. Yturralde va estar
vinculat a la primera exposicio oleografica celebrada
3 Espanya; a de 1979 de |'Ateneu Mercantil de la
capital del Turia. Assistim des de |'abstraccio
valenciana a una auténtica revolucio artistica.

Es complex resumir la meritoria trajectoria de
Soledad Sevilla en unes poques linies, pero fonamen-
talment, en este context es pot destacar que I3 seua
carrera des de molt jove esta caracteritzada per la
innovacio i per I'exploracio rigorosa i constant en el
camp de I'abstraccio i la tecnologia. En relacié amb
3ix0, en 1970 apuntava una frase premonitoria: “La
magquina va permetre treballar amb el color i les
estructures geometriques i ortogonals de mode més
agil i perfecte i donar un tractament als camps de color
molt més perfecte. La maquina lluny de matar
I'element creacional i sensible de la pintura el va fer
molt més possible®". La investigacio en el camp de la
interaccio de 'espectador amb l'obra d'art i les més de
seixanta instal-lacions donen una mesura exacta de la
importancia del seu treball. Ha sigut guardonada amb
les més altes condecoracions en l'ambit artistic, entre

12 Segons una entrevista mantinguda amb José Maria
Yturralde a Valencia I'agost de 2024.

13 SORIA J.M2,“El ‘computer art' ha llegado. Soledad Sevilla,
con el concurso de una computadora electronica, expone
Sus obras’, en Tele/expres, 3 d'octubre de 1970, p. 6.



de la interaccion del espectador con la obra de arte y los
mas de sesenta instalaciones dan medida exacta de la
importancia de su trabajo. Ha sido galardonada con las
mas altas condecoraciones en campo artistico, entre
ellas el Premio Nacional de Artes Plasticas en1993 y la
Medalla de Oro al Mérito en Ias Bellas Artes en 2007.
También es constatable el muy estrecho y temprano
vinculo con el Museo de Arte Abstracto Espaniol de
Cuenca en el caso de Jordi Teixidor. Nombrado (junto a
Yturralde) conservador de dicho Museo entre 1966 y
1967, Teixidor es considerado uno de los maximos
representantes de la abstraccién espafola y su trabajo es
reconocido tanto nacional como internacionalmente.
Distanciado estilisticamente del lirismo de Soledad Sevilla

estes el Premi Nacional d'Arts Plastiques en 1993 i la
Medalla d'Or al Merit en les Belles Arts en 2007.

També és constatable el molt estret i primerenc
vincle amb el Museu d'Art Abstracte Espanyol de Conca
en el cas de Jordi Teixidor. Anomenat (juntament amb
Yturralde) conservador d'este museu entre 1966 i 1967,
Teixidor és considerat un dels maxims representants
de I'abstraccio espanyola i el seu treball és reconegut
tant nacionalment com internacionalment. Distanciat
estilisticament del lirisme de Soledad Sevilla i el
cientisme de José Maria Yturralde, i de la visceralitat
expressiva de José Sanledn, el seu treball preval per la
seua autenticitat i rotunditat, sempre fidel a la més
absoluta geometrica pictorica.




y el cientifismo de un José M2 Yturralde y de la
visceralidad expresiva de José Sanledn, su trabajo
prevalece por su autenticidad y rotundidad, siempre fiel a
la mas absoluta geométrica pictorica.

Significativas fueron las aportaciones, alla por los
ochenta, de cuatro artistas e investigadores valencia-
nos en el empleo de nuevas herramientas; fue Ia época
de los faxes y las fotocopiadoras de José Ramon
Alcal3, Fernando Canales, Paco Rangel y Rubén
Tortosa. No me excedo en el calificar de hito historico
la 22 Bienal de Electrografia y Copy-Art celebrada en
Valencia en 1988 y la meritoria aportacion que hicieron
estos valencianos. Reunié a un nutrido numero de
artistas fordneos de Alemania, Italia, Francia, Bélgica,
Finlandia, Reino Unido, Brasil, EE.UU., Argentina. Entre
los mas influyentes los artistas nacionales se
encontraban José Ramadn Alcala, Fernando Canales
(ambos conformaron el equipo Alcalacanales), Roma
Arranz, Oscar Font, Jesus Pastor, Paco Rangel y Rubén
Tortosa. Aquella iniciativa supuso el embrion del
primer Museo Internacional de Electrografia de Espana,
actualmente ubicado en Campus Universitario de
Cuenca, pero inicialmente asentado en la Sala del
Convento de Las Carmelitas, hoy conocida como
Fundacion Antonio Pérez de esa misma ciudad. El
museo Y su laboratorio termind reuniendo a creadores
de todo el mundo, muchos de ellos profesores de
universidad dispuestos a reflexionar sobre el uso de la
tecnologia. Llegaron a realizar exposiciones en comun,
como la titulada Humanismo y Tecnologia, a principios
de los noventa, en Las Palmas de Gran Canaria, Palau
Solleric de Sabadell y Fundacion La Caixa en Barcelona.
Impartieron talleres y seminarios en las facultades de
Cuenca, Barcelona, Valencia, Laboral de Gijon,
Fundacion Goya, Fundacion Mirg u también en el
extranjero en Francia, México, Inglaterra, Alemania etc.

Todas las elucubraciones nos advierten, en verdad,
que se produjo no tanto UNa ruptura oMo un paso
hacia delante y que la pintura abstracta valenciana de
los ultimos cincuenta anos ha madurado sin prejuicios;

Van ser significatives les aportacions, cap als
huitanta, de quatre artistes i investigadors valencians
en I's de noves ferramentes; va ser I'epoca dels faxos i
les fotocopiadores de José Raman Alcala, Fernando
Canales, Paco Rangel i Rubén Tortosa. No m'excedisc
si qualifigue de fita historica Ia 2a Biennal d'Electrogra-
fia i Copu-Art celebrada a Valéncia en1988ila
meritoria aportacio que van fer estos valencians. Va
reunir un nodrit nombre d'artistes forans d'Alemanya,
talia, Franca, Belgica, Finlandia, el Regne Unit, el Brasil,
USA, I'Argentina. Entre els més influents es trobaven
els artistes nacionals José Raman Alcald, Fernando
Canales (tots dos van conformar I'equip Alcalacanales),
Roma Arranz, Oscar Font, Jesus Pastor, Paco Rangel i
Rubén Tortosa. Aquella iniciativa va suposar 'embrio
del primer Museu Internacional d'Electrografia
d'Espanya, actualment situat en el Campus Universitari
de Conca, perd inicialment ubicat en |a sala del convent
de les Carmelites, hui coneguda com a Fundacio
Antonio Pérez d'eixa mateixa ciutat. El museu i el seu
laboratori van acabar reunint creadors de tot el man,
molts d'ells professors d'universitat disposats a reflexi-
onar sobre I'0s de Ia tecnologia. Van arribar a realitzar
exposicions en comu, com 13 titulada "Humanisme i
Tecnologia", a comencaments dels noranta, a Las
Palmas de Gran Canaria, Palau Solleric de Sabadell i
Fundacio La Caixa a Barcelona. Vian impartir tallers i
seminaris en les facultats de Conca, Barcelona,
Valencia, Laboral de Gijon, Fundacié Goya, Fundacio
Mir¢ i també a I'estranger a Franca, Mexic, Anglaterra,
Alemanyg, etc.

Totes les elucubracions ens advertixen, en veritat,
que es va produir no tant una ruptura com un pas
avant i que |a pintura abstracta valenciana dels ultims
quaranta anys ha madurat sense prejuis; ha eixit de les
Seues propies trinxeres per a transformar-se i canviar
el seu univers, de manera que el renovat codi pictoric
de base tecnologica dels anys seixanta ha anat
afermant la continuitat de les obres abstractes. El
procés d'invencid pictorica va generar una nova



ha salido de sus propias trincheras para transformarse
y cambiar su universo, de modo que el renovado
C0digo pictarico de base tecnoldgica de los aios
sesenta ha ido afianzando la continuidad de las obras
abstractas. El proceso de invencién pictorica genero
una nueva forma de crear. Los artistas de hoy
contindan Ia tendencia iniciada a finales de los setenta
de apoyarse en equipos de profesionales diferentes,
entre los que se cuentan programadores, técnicos de
sonido expertos en imagen, instaladores, musicos,
coredgrafos, ingenieros, fotografos, etc.. No fue un
fendmeno exactamente rupturista sino un paso hacia
delante. La deconstruccion en el caso valenciano
supuso liguidar muchos paradigmas modernos y
pasar por alto algunas antiguas limitaciones pictdricas.
La revision y redefinicion de las distintas
disciplinas artisticas nos muestra las nuevas maneras
de un grupo de artistas valencianos que -liberados de
los clichés mas tradicionales- se han cogido de la
mano en el progreso y han investigado con nuevos
medios, creando mMaquinas propias para trabajar, a
partir de los antiguos soportes metalicos de los afnos
cincuenta y plantean propuestas estéticas renovadas
siempre dentro de la geometria. Abandonando el
pigmento y el aglutinante y mostrando un interés
cada vez mas explicito por nuevos tipas de soportes.
Mas que coherentes y valiosas en este sentido se nos
presentan los trabajos de Tofo Barreiro, Paco
Caparros, Toni Cucala, Robert Ferrer i Martorell,
Cristina Ghetti, Oliver Johnson, Silvia Lerin, M.? José
Marco, Juan Carlos Nadal, Ximo Real y José Sanledn.
Unicas son las piezas de quienes siguen I3 pista
industrial y tecnolégica desde un registro pictorico,
como Sergio Barrera, Alex Marco o0 Mario Omega. Los
tres asientan sus investigaciones en un experimento
opuesto en Ia forma de pensar sobre lo pictorico; véase
la serie del Antigesto de Sergio Barrera, o el mundo
tecnoldgico en el que se sumerge Alex Marco, asi como
las obras del joven Mario Omega, quien opera a partir
de la fisica cudntica, estudiando el efecto que procede

manera de crear. Els artistes de hui continuen I3
tendéncia iniciada a finals dels setanta de secundar-se
en equips de professionals diferents, entre els quals es
compten programadors, técnics de so experts en
imatge, instal-ladors, musics, coreografs, enginyers,
fotografs, etc. No va ser un fenomen exactament
rupturista, sind un pas cap avant. La desconstruccio en
el cas valencia va suposar liquidar molts paradigmes
moderns i passar per alt algunes antigues limitacions
pictoriques.

La revisid i redefinicio de les diferents
disciplines artistiques ens mostra les noves
maneres d'un grup d'artistes valencians que —alli-
berats dels clixés més tradicionals— s'han donat la
ma en el progrés i han investigat amb nous mitjans,
creant maquines propies per a treballar, a partir
dels antics suports metallics dels anys cinquanta i
plantegen propostes estetiques renovades sempre
dins de la geometria. Abandonant el pigment i
I'aglutinant i mostrant un interés cada vegada més
explicit per nous tipus de suports. Més que
coherents i valuosos en este sentit se’'ns presenten
els treballs de Tofio Barreiro, Paco Caparrds, Toni
Cucala, Inma Femenia, Robert Ferrer i Mortorell,
Cristina Ghetti, Oliver Johnson, Silvia Lerin, Maria
José Marco, Juan Carlos Nadal, Ximo Real, José
Sanledn. Unigues son les peces dels qui seguixen |3
pista industrial i tecnologica des d'un registre
pictoric, com Sergio Barrera, Alex Marco o Mario
Omega. Els tres basen les seues investigacions en
un experiment basat en |la manera de pensar sobre
el fet pictoric; vegeu la série de I'Antigest de Sergio
Barrera, o el mon tecnologic en el qual se submer-
gix Alex Marco, aixi com les obres del jove Mario
0mega, qui opera a partir de Ia fisica quantica,
estudiant I'efecte que provoca la llum al percebre-la
i obviar-la. En definitiva, el concepte del pictoric es
va anar fent cada vegada més elastic. També dins
d'un vessant conceptual i minimalista trobem les
obres d'’Amparo Tormo i Carmen Ortiz.



la luz al percibirla y obviarla. En definitiva, el concepto
de lo pictarico se fue haciendo cada vez mas eldstico.
También dentro de una vertiente conceptual u
minimalista encontramos las obras de Amparo Tormo
y Carmen Ortiz.

La deconstruccion en el caso valenciano supuso,
sinlugar a dudas y, al igual que en otras partes de
Espana, liquidar muchos paradigmas modernos y
pensar en ir mas alld. Abandonar definitivamente el
pincel y el lienzo y mostrar un explicito interés por los
nuevos e irregulares soportes, de produccion
industrial, que se pueden ubicar en suelo 0 en pared
indistintamente. La actitud de todos estos creadores
Situd Ia pintura en un campo mucho mas eldstico y
abierto a nuevos procedimientos.

Pero el quid de la cuestion de todo ese proceso
creativo contempordneo Y tecnoldgico descansa en
fundamentar el trabajo artistico bajo Ia premisa de
entender que la mecanicidad y formalismo técnico no
debe extirpar jamas el corazon del arte. Esta es |a gran
cruzada. Hay que aceptar que la relacion del artista/
hombre con la vida ha cambiado. El talento humano
debe reconocer en Ia tecnologia una aliada, no una
amenaza. El fondo y la forma deben quedar unidos por
igual, admitiendo que la tecnologia es s6lo un medio,
no un fin. Siempre entendiendo que lo que empezo
siendo arte no puede correr el riesgo de convertirse en
solo tecnologia.

El broche final a esa progresién estética valenciana
de casi medio siglo Ia descubriremos de la mano de
Paco Caparros, M.2 José Marco, Marusela Granell,
Alberto Adsuara, Rubén Tortosa, Moisés Maias,
Rosana Antoli, Alex Marco, Keke Vilabelda, Soliman
Lépez, Felipe Pantone y Guerrero Y Ferrer. Veremos
como el nuevo rumbo de I3 pintura abstracta reivindica
el triunfo del "arte no estatico”, del “arte interactivo”.
Una nocién de multidisciplinariedad que ya todos
reconocemos en las creaciones de las Ultimas décadas.
Es evidente que la obra de arte nace u se desarrolla en
Su propio tiempo y, consciente o inconscientemente,

La desconstruccid en el cas valencia va suposar,
sense cap dubte i, de Ia mateixa manera gue en altres
parts d'Espanya, liquidar molts paradigmes moderns i
pensar a anar més enlla. Abandonar definitivament el
pinzell i el lleng i mostrar un explicit interés pels nous i
irregulars suports, de produccio industrial, que es
poden situar en sol o en paret indistintament. L'actitud
de tots estos creadors va situar la pintura en un camp
molt més elastic i obert a nous procediments.

Per0 el quid de la qUestio de tot eixe procés creatiu
contemporani i tecnologic descansa a fonamentar el
treball artistic a través de la premissa d'entendre que la
mecanicitat i el formalisme técnic no han d'extirpar
mai el cor de I'art. Esta és la gran croada. Cal acceptar
que la relacio de l'artista/home amb la vida ha canviat.
El talent huma ha de reconéixer en la tecnologia una
aliada, no una amenaca. El fons i la forma han de
quedar units per igual, admetent que Ia tecnologia és
nomes un mitja, no un fi. Sempre entenent que el que
va comencar sent art no pot carrer el risc de conver-
tir-se en només tecnologia.

El floro d'eixa progressid estética valenciana de
quasi mig segle el descobrirem de la ma de Rubén
Tortosa, Soliman Lépez, Moisés Manas, Alberto
Adsuara, Marusela Granell, Rosana Antoli, Alex
Marco, Keke Vilabelda i Guerrero & Ferrer. Vorem com
el nou rumb de I3 pintura abstracta reivindica el triomf
de I"art no estatic", de I"art interactiu”. Una nocio de
multidisciplinarietat que ja tots reconeixem en les
creacions de les Ultimes decades. Es evident que I'obra
d'art naix i es desenrotlla en el seu propi temps i,
conscientment o inconscientment, practicament tots
els creadors i les creadores obeixen a I'esquema del
seu temps, absorbint cinc dels principis basics de l'art
més recent: l'invent de nous suports, I'Us de les
projeccions mobils, el joc constant amb Ia llum i foscor,
el dels efectes optics i les imatges en moviment, el de
la immersio/interaccio de 'espectadoriel dela
progressiva desmaterialitzacio.






practicamente todos los creadores y creadoras
obedecen al esquema de su tiempo, absorbiendo cinco
de los principios basicos del arte mas reciente: el
invento de nuevos soportes, el empleo de las
proyecciones maviles, el juego constante con la luzy
oscuridad, el de los efectos 6pticos Y las imagenes en
movimiento, el de la inmersién/interaccién del
espectador y el de la progresiva desmaterializacion.

Pero, al mismo tiempo, |a vision retrospectiva de |a
tendencia abstracta que planteamos hace entender
que algunos creadores no tan jévenes, marcados por la
individualidad de sus estilos U Ia busqueda obstinada
de lo esencial, adquieran con el tiempo mucha mas
trascendencia y vigencia historica de la que se les ha
querido reconocer; nos referimos a figuras como
Manolo Rey Fueyo y Luis Moscardo, quienes,
asumiendo la especificidad de sus herencias artisticas,
se han convertido en referentes silenciados, aunque
incuestionables de la mejor abstraccion.

Somos conscientes de lo mucho que resta por
escribir y definir sobre esta tematica. Dejamos tan
necesarios juicios de valor no ya a los teoricos del arte

Per0, al mateix temps, la visio retrospectiva de Ia
tendéncia abstracta que plantegem fa entendre que
alguns creadors no tan jévens, marcats per la
individualitat dels seus estils i la busca obstinada de
I'essencial, adquirisquen amb el temps molta més
transcendéncia i vigéncia historica de Ia que se'ls ha
volgut reconéixer; ens referim a figures com Manolo
Rey Fueyo i Luis Moscardo, els quals, assumint
I'especificitat de les seues herencies artistiques, s'han
convertit en referents silenciats, encara que inqlestio-
nables, de la millor abstraccio.

Som conscients que resta molt per escriure i
definir sobre esta tematica. Deixem tan necessaris juis
de valor no ja als teorics de I'art, sind als filosofs. El
nostre objectiu no ha sigut classificar, ni tan sols
discutir sobre les teories de la modernitat i la
postmodernitat, de la metamodernitat o el digimoder-
nisme, l'estructuralisme i el postestructuralisme.
Nomeés pretenem desentranyar 'obertura interdiscipli-
naria de les ultimes linies per les quals transita Ia més
recent abstraccio valenciana i demostrar que este
moviment pictoric abstracte, que va arribar a tindre



sino a los filésofos. Nuestro objetivo no ha sido
clasificar, ni tan siquiera discutir acerca de Ias teorias
de la modernidad y posmodernidad, de Ia metamo-
dernidad o digimodernismo, estructuralismo y
posestructuralismo; sélo pretendemos desentranar la
apertura interdisciplinar de Ias Ultimas lineas por las
que transita la mas reciente abstraccion valenciana y
demostrar que dicho movimiento pictorico abstracto,
que alcanzo gran relevancia en la primera y segunda
fase de su existencia U se asento con firmeza, no esta
agotado. La abstraccion estd mas viva que nunca y la
discusion sobre su contemporaneidad, creemos,
quedarad siempre abierta. ®

gran rellevancia en |a primera i segona fase de la seua
existéncia i es va consolidar amb fermesa, no esta
esgotat. L'abstraccio esta més viva que maiila
discussio sobre la seua contemporaneitat, creiem,
quedara sempre oberta. ®






m.
DECONSTRUYENDO
%, .abstraccion.






El indefinible término "deconstruccion” tuvo

su ascendencia en la filosofia de Jaques

Derrida. El docente y linguista francés (al
tiempo que fildsofo) se adentro en el estudio del
lenguaje del siglo XX, aunque nunca llegé a concretar
con exactitud lo que significaba tal palabra, por la com-
plejidad de encontrar una definicion realmente
3justada. Su teoria deconstructivista aplicada a los
textos planteaba que todos pueden desarticularse y
deben tener diversas interpretaciones. Perfilando muy
someramente su pensamiento; “deconstruir” no
conllevaba reducir a la nada o destruir cualquier cosa,
se trata segun el intelectual, de practicar una nueva
forma de leer, de cambiar la percepcion de aguello
aparentemente inalterable. La deconstruccion slo
analiza y revisa.

Puede pensarse que se ha escogido el vocablo
“deconstruccion” para el titulo de esta exposicion por
circular con bastante frecuencia para referirse a
cuestiones tan dispares como al asunto feminista, la
masculinidad o Ia gastronomia; una suerte de “moda"
pero esto no es asi. Aplicar esta expresion a la nueva
Optica de la pintura abstracta parecio adecuado, dado
que solo gracias al trabajo continuado de creadores -
como podemos comprobar en esta exposicion- que
han ido investigando a partir de nuevas disciplinas, 1a
abstraccion ha crecido tanto en su concepto como en
su materialidad. El fendmeno deconstructivo, en
definitiva, ha permitido a creadores salir del asedio
impuesto por la antigua y triunfante abstraccion
pictdrica y expandirse en su sentido ma3s generico,
tanto fisica como técnicamente.

L'indefinible terme “desconstruccié” va

tindre Ia seua ascendencia en 13 filosofia de

Jaques Derrida. El docent i lingUista francés
(al mateix temps que filosof) es va endinsar en l'estudi
del llenguatge del segle XX, encara que mai va arribar a
concretar amb exactitud el que significava esta
paraula, per la complexitat de trobar una definicio
realment ajustada. La seua teoria deconstructivista
aplicada als textos plantejava que tots poden
desarticular-se i han de tindre diverses interpretacions.
Perfilant molt succintament el seu pensament;
"desconstruir" no comportava reduir al no-res o
destruir qualsevol cosa, es tracta, segons l'intel-lectual,
de practicar una nova manera de llegir, de canviar la
percepcio del que és aparentment inalterable. La
desconstruccio nomes analitza i revisa.

Pot pensar-se que s'ha triat el vocable "descons-
trucci¢” per al titol d'esta exposicio per circular amb
bastant freqliéncia per a referir-se a qlestions tan
dispars com 'assumpte feminista, la masculinitat o la
gastronomia; una mena de "“moda”, pero aixo no és
aixi. Aplicar esta expressio a Ia nova optica de la
pintura abstracta va semblar adequat, atés gue nomes
gracies al treball continuat de creadors —com podem
COMProvar en esta exposicid— que han anat investi-
gant a partir de noves disciplines, I'abstraccio ha
Crescut tant en el seu concepte com en 13 seua
materialitat. El fenomen desconstructiu, en definitiva,
ha permés a creadors eixir del setge imposat per
I'antiga i triomfant abstraccio pictorica i expandir-se en
el seu sentit més generic, tant fisicament com
técnicament.



Es la catedratica de Historia del Arte Contempora-
neo de la Universidad de Barcelona Anna M.2 Guasch,
quien ha estudiado extensamente y con brillantez el
pensamiento que han generado los distintos
movimientos creativos de nuestra época. En unas
escasas lineas hace mencion al discurso tedrico sobre
"la estrategia de la deconstruccion’, afirmando que:
“los artistas de 1a sequnda posmodernidad, mas que
destruir la tradicién retornando a ella, se propusieron
deshacerla, desedimentarla, descomponerla,
desmontarla y deconstruir sus significados iniciales
para arruinar los conceptos de verdad, razon,
globalidad y totalidad™. A través de este texto
debemos reconocer que el pensamiento de Derrida
sobre la deconstruccion puede sembrar dudas en
cuanto a su interpretacion, pero atendiendo a lo que
sostiene el propio pensador, la deconstruccion es, en
definitiva, una “estrategia” de actuacion.

Pero reflexionar sobre el presente artistico no es
tarea facil. Sacar a la luz lo que estd ocurriendo en
nuestra época significa acercarse al contexto general y
a la dimension historica de la gue solo podemos
alcanzar a conocer de forma incompleta. La actualidad
nos enfrenta a la complejidad de tener que entender
cudl es el “espiritu” que alimenta hoy la creatividad del
artista que lucha por reinventarse. El arte necesita su
tiempo y sabemos que discernir entre el aluvion de
definiciones Utiles que sirven para clasificar el arte de
los ultimos cincuenta afos se erige en una ardua tarea;
meternos en si debiéramos hablar de una nueva etapa,
de un nuevo periodo artistico; esclarecer cuestiones
tan concretas es también arriesgado. Podriamos decir
que arrancamos, muy superficialmente, del pensa-
miento decimonanico de Nietzsche?, quien testimonio
el placer que el hombre sentia ante el poder destruir,

1 GUASCH, Ana M2, El arte ultimo del siglo XX: Del
posminimalismo a lo multicultural, Madrid, Alianza
Editorial, 2020, pp. 407- 408.

2 URQUIZAR MELGUIZO, Irene, “El acto destructivo como
creacion en 13 filosofia de Nietzsche', Revista HUM-736.

La catedratica d'Historia de I'Art Contemporani de
la Universitat de Barcelona Anna Maria Guasch ha
estudiat extensament i amb brillantor el pensament
que han generat els diferents moviments creatius de la
nostra época. En unes escasses linies fa mencio al
discurs teoric sobre "l'estrategia de la desconstruccic”, i
afirma que: "els artistes de la segona postmodernitat,
meés que destruir |a tradicio retornant a esta, es van
proposar desfer-1a, desedimentar-1a, descompon-
dre-I3, desmuntar-Ia i desconstruir els seus significats
inicials per a arruinar els conceptes de veritat, rag,
globalitat i totalitat'". A través d'este text hem de
reconéixer que el pensament de Derrida sobre la
desconstruccio pot sembrar dubtes quant a Ia seua
interpretacio, pero atenent el que sosté el mateix
pensador, la desconstruccio és, en definitiva, una
"estrategia” d'actuacio.

Per0 reflexionar sobre el present artistic no és una
tasca facil. Traure a I3 llum el que esta ocorrent en Ia
nostra época significa acostar-se al context general i a
la dimensid historica, la qual només podem arribar a
conéixer de manera incompleta. L'actualitat ens
enfronta a la complexitat d'haver d'entendre quin és
["esperit” que alimenta hui la creativitat de |'artista que
lluita per reinventar-se. L'art necessita el seu temps i
sabem que discernir entre l'allau de definicions Utils
que servixen per a classificar I'art dels Ultims cinquanta
anys s'erigix en una ardua tasca; ficar-nos en si
hauriem de parlar d'una nova etapa, d'un nou periode
artistic. Esclarir qlestions tan concretes és també
arriscat. Podriem dir que arranquem, molt superficial-
ment, del pensament huitcentista de Nietzsche?, que
va testimoniar el plaer que 'home sentia amb el fet de

1 GUASCH, Anna M., El arte dltimo del siglo XX: del
posminimalismo a lo multicultural, Madrid, Alianza
Editorial, 2020, p. 407- 408.

2 URQUIZAR MELGUIZO, Irene, “El acto destructivo como
creacion en Ia filosofia de Nietzsche", Revista HUM-736.
Papeles de Cultura Contempordnea, nim. 15, Granada,
Universidad de Granada, juny de 2012, p. 58.



en cuanto nos ayuda a entender ciertas claves de la
actividad artistica en una sociedad en la que prima la
tecnologia. Con unos fundamentos mas selidos que
nuNca y un pensamiento de progreso, actualmente los
artistas mas que de destruccion, siguen avanzando por
el camino de deconstruccion: en esa busqueda de
Nuevos caminos artisticos, como siempre ha ocurrido.
Todo arte -también la pintura abstracta por
extremada que resulte- es siempre evolutivo y parte
de una revision “estratégica3”. Las nuevas relecturas
han facilitado @ muchos artistas generar una audaz
revision de los planteamientos estéticos informalistas,
enfrentandose, poco a poco, a un nuevo codigo
abstracto que ha ido cogiéndose de la mano del
ordenador U Ia tecnologia, en su camino hacia la

Papeles de Cultura Contempordnea, n°15, Granada,
Universidad de Granada, junio 2012, p. 58.

3 KRIEGER, Peter, La deconstruccion de Jacques Derrida
(1930-2004). Anales del Instituto de Investigaciones
Estéticas. Universidad Nacional Autdnoma de México,
junio de 2024, p.187.

poder destruir, i que ens ajuda a entendre certes claus
de l'activitat artistica en una societat en que preval la
tecnologia. Amb uns fonaments més solids que mai i
un pensament de progreés, actualment, els artistes més
que de destruccié continuen avancant pel cami de la
desconstruccio en eixa busca de nous camins artistics,
com sempre ha ocorregut.

Qualsevol art —també la pintura abstracta per
extremada que resulte— és sempre evolutiu i partix
d'una revisio “estrategica?”. Les noves relectures han
facilitat a molts artistes generar una audag revisié dels
plantejaments estétics informalistes, enfrontant-se, a
poOC a poc, 3 un nou codi abstracte que ha anat
donant-se la ma amb l'ordinador i 13 tecnologia, en el
Seu cami cap a la desmaterialitzacio i la desaparicio del
quadro com a mer objecte. A conseqiéncia de Ia
mateixa historia politica del nostre pais, I'art de hui és
3 KRIEGER, Peter, La deconstruccion de Jacques Derrida

(1930-2004). Anales del Instituto de Investigaciones
Estéticas. Universidad Nacional Autdnoma de México,
juny de 2024, p.187.



desmaterializacion y la desaparicion del cuadro en
tanto que mero objeto. Como consecuencia de la
propia historia politica de nuestro pais, el arte de hoy
es un banco de pruebas y de experimentacion infinita.
Entienden muchos artistas de hoy que existen muchos
materiales e instrumentos Y, una vez borrada Ia cldsica
division entre pintura, escultura y arquitectura, Ia obra
de arte pasa a ser otra cosa. Después de muchos anos,
en Espana se ha construido un ambiente favorable
para la creacion, una cantera de artistas libres y
formados, quienes orientados por su propio criterio
puede ofrecer al mundo algo realmente rompedor. El
artista valenciano actual, si lo comparamos con
practicamente el de otras épocas, es psicologicamente
mas autdnomo que nunca. No esta aislado del mundo,
tiene una independencia politica, tedrica y de
movimiento, fisicamente hablando, inigualable?.

“Si no hay abstraccion no hay arte moderno”
Alfred H. Barr Jr.
No podemos olvidar que precisamente con la
abstraccién se nos ensefd a mirar; nos desembarazd
de los prejuicios ante una obra de arte aparentemente
incompresible/reconocible. Gracias a ella (y casi incons-
cientemente) comenzo en el primer tercio del siglo XX
un proceso de renovacion artistica de primer nivel que
todavia hoy sigue vivo. Figuras como Malévich,
Mondrian, Kandinsky, Klee, Pevsner (entre otros
muchos creadores) emprendieron I3 solitaria batalla de
ofrecer un nuevo lenguaje artistico al mundo,
apuntalando con fuerza la idea de que la abstraccion y
vanguardia eran lo mismo. “Todos los artistas que
optaron por |3 abstraccion sofaban con un arte de
4 KRIEGER, Peter, La deconstruccidn de Jacques Derrida
(1930-2004). Anales del Instituto de Investigaciones
Estéticas. Universidad Nacional Autdnoma de México,
junio de 2024, p.187.

un banc de proves i d'experimentacid infinita. Entenen
molts artistes de hui que hi ha molts materials i
instruments, i una vegada esborrada la classica divisio
entre pintura, escultura i arquitectura, I'obra d'art passa
a ser una altra cosa. Després de molts anys, a Espanya
s'ha construit un ambient favorable per a la creacio, un
planter d'artistes lliures i formats que, orientats pel seu
propi criteri, poden oferir al mén una proposta
realment trencadora. L'artista valencia actual, si el
comparem amb practicament el d'altres époques, és
psicologicament més autonom que mai. No esta aillat
del mon, té una independéncia politica, teorica i de
moviment, fisicament parlant, inigualable4.

“Si no hi ha abstraccid no hi ha art modern”

Alfred H. Barr Jr.
No podem oblidar que precisament amb I'abstraccié
Se'Ns va ensenyar a mirar; ens vam desembarassar
dels prejuis davant d'una obra d'art aparentment
incomprensible/irrecognoscible. Gracies a esta (i quasi
inconscientment) va comencar en el primer terc del
segle XX un procés de renovacio artistica de primer
nivell que encara hui continua viu. Figures com
Malévich, Mondrian, Kandinsky, Klee, Pevsner (entre
molts altres creadors) van mamprendre la solitaria
batalla d'oferir un nou llenguatge artistic al mon,
afermant amb forca I3 idea que I'abstraccio i I'avant-
guarda eren el mateix. “Tots els artistes que van optar
per |'abstraccié somiaven amb un art de valor
universal, valid en gualsevol época o context cultural®”.

4 KRIEGER, Peter, La deconstruccidn de Jacques Derrida
(1930-2004). Anales del Instituto de Investigaciones
Estéticas. Universidad Nacional Autdnoma de México,
juny de 2024, p.187.

5  SALVADOR, Josep, La abstraccion en las vanguardias
histdricas de la coleccion del IVAM. Exposicion en Ia



valor universal, valido en cualquier época o contexto
cultural®".

Inicialmente, ni Ia critica, ni el publico en general
asumieron una postura clara ante los postulados
abstractos de los primeros afnos; sin embargo, se
podria calificar casi de motin cultural el sonado
manifiesto escrito en el del grupo Abstraction-Création
(Paris,1931) que instalé de forma tajante el proceso de
liberacién de la "pintura ilusionista”. Como definitiva en
ese proceso de vanguardismo de la pintura abstracta,
podriamos tildar Ia apuesta que cinco anos después
realizara el visionario norteamericano Alfred H. Barr Jr.
en favor de Ia pintura no figurativa, quien con una
clarividencia inigualable supo entroncar los considera-
dos "nuevos-Ultimos" comportamientos artisticos con
|3 historia del arte anterior. De tal modo pudo
percibirse en la exposicion Cubism and Abstract Art,
inaugurada en 1936 en el Museo de Arte Moderno de
Nueva York. Barr tenia ventisiete anos cuando fundad y
fue elegido primer director del MOMA. En un breve
periodo de tiempo consiguid que el museo se
convirtiera en el espacio candnico de la modernidad,
llegando a ser uno de los hombres mas influyentes del
arte moderno®. A partir de esas fechas, modernidad
artistica iria de Ia mano de la abstraccion. Aquella
innovadora exposicion impactd en otros muchos
artistas que configurarian uno de los movimientos
mas influyentes del siglo XX.

Barr llego afirmar: “Si no hay abstraccién no hay
arte moderno”. Dos décadas después, Clement
Greenberg se referia también a ese vanguardismo en
tono de recriminacion: “no queda nada en la naturaleza
que pueda ser explorado por el arte". Justifica de ese

5  SALVADOR, Josep, La abstraccion en las vanguardias
histdricas de la coleccion del IVAM. Exposicion en la
Aljaferia. Capilla de San Martin, Zaragoza, del 16 de abrril
al 19 de mayo de 2022, p.1.

6  FONTAN DEL JUNCO, Manuel, La figura y el significado de
Alfred H. Barr para el arte y la cultura de nuestra época,
24 de octubre 2019.

Inicialment, ni |a critica ni el public en general van
assumir una postura clara davant dels postulats
abstractes dels primers anys; no obstant aixo, es
podria definir quasi com a moti cultural el sonat
manifest escrit pel grup Abstraction-Création
(Paris,1931) que va installar de manera categorica el
proces d'alliberament de Ia “pintura illusionista". Com a
definitiva en eixe procés d'avantguardisme de la
pintura abstracta, podriem mencionar 'aposta que cinc
anys despreés va realitzar el visionari nord-america
Alfred H. Barr Jr. en favor de I3 pintura no figurativa,
que amb una clarividencia inigualable va saber
entroncar els considerats “nous-ultims" comporta-
ments artistics amb Ia historia de I'art anterior. Aixi va
poder percebre’s en I'exposicio “Cubism and Abstract
Art", inaugurada en 1936 en el Museu d'Art Modern de
Nova York. Barr tenia vinti-i-set anys quan va fundar i
va ser elegit primer director del MOMA. En un breu
periode de temps va aconseguir que el museu es
convertira en I'espai canonic de la modernitat, i va
arribar a ser un dels homens més influents de l'art
modern®. A partir d'eixes dates, la modernitat artistica
aniria de bracet de I'abstraccio. Aquella innovadora
exposicio va impactar en molts altres artistes, que
configurarien un dels moviments més influents del
segle xx.

Barr arribaria a afirmar: “Si no hi ha abstraccié no
hi ha art modern". Dos décades després, Clement
Greenberg es referia també a eixe avantguardisme en
to de recriminacio: “no queda res en la naturalesa que
puga ser explorat per l'art". Justifica d'eixe mode que
I'experimentacio abstracta resultava necessaria, sent
['Gnic estil contemporani que perduraria en el temps i

Aljaferia. Capella de Sant Marti, Saragossa, del 16 d'abril
al 19 de maig de 2022, p. 1.

6  FONTAN DEL JUNCO, Manuel, La figura y el significado de
Alfred H. Barr para el arte y la cultura de nuestra época,
24 d'octubre de 2019. Conferéncia, a carrec del director
de Museus i Exposicions de la Fundacio Juan March a
Madrid.



modo que |a experimentacion abstracta resultaba
necesaria, siendo el Unico estilo contemporaneo que
perduraria en el tiempo y haria avanzar la pintura.
Toda esta confluencia de circunstancias se convirtié en
el motor de impulso que permitid el triunfo de la
pintura abstracta y, en particular, del expresionismo
abstracto. La idea de modernidad es configurada por
Greenberg en su texto mas relevante Modernist
Painting. Sus escritos se convirtieron en reafirmacion
del valor del arte abstracto norteamericano.

Parecia que I3 "no figuracién” era el Unico estilo
contemporaneo llamado para perdurar en el tiempo y
haria avanzar I3 pintura. Aunque el término de
"Expresionismo abstracto” se habia utilizado con
anterioridad en Alemania y en los EE.UU., habia sido
Alfred Barr quien recuperara en 1929 el término
utilizado en 1910 por al Vassily Kandinsky, al redactar
De lo espiritual en el arte; un ensauo que sento los
fundamentos basicos de lo que llegaria ser la referida
“abstraccion expresiva”, dejando justificado que Ia
experimentacion abstracta era necesaria para la
pintura.

faria avancar la pintura. Tota esta confluéncia de
circumstancies es va convertir en el motor d'impuls
que va permetre el triomf de I3 pintura abstracta i, en
particular, de I'expressionisme abstracte. La idea de
modernitat és configurada per Greenberg en el seu
text més rellevant Modernist Painting. EIs seus escrits
es van convertir en reafirmacio del valor de I'art
abstracte nord-america.

Semblava que Ia “no figuraci¢” era I'tnic estil
contemporani cridat a perdurar en el temps i que faria
avancar la pintura. Encara que el terme expressionisme
abstracte s'havia utilitzat amb anterioritat a Alemanya
i als EUA, havia sigut Alfred Barr qui va recuperar en
1929 el concepte utilitzat en 1910 per Wassily
Kandinsky, quan va redactar De l'espiritual en lart, un
3ss3ig que va establir els fonaments basics del que
arribaria a ser la referida "abstraccio expressiva”, en el
qual va deixar justificat que 'experimentacio abstracta
era necessaria per a la pintura.

L'animadversio per Ia representacio del mon real i
la imitacio de Ia naturalesa va unir els creadors en la
defensa del llenguatge abstracte enfront de les




La animadversion por la representacion del
mundo real y la imitacion de Ia naturaleza unio a los
creadores en la defensa del lenguaje abstracto frente a
las tendencias figurativas. Afos después, Michael Fried
afirmaba que el deseo intenso de romper con la
tradicion y el arte anterior fue realmente lo que hizo
surgir un sentido critico hacia lo que hasta ese
momento se consideraba pintura. De modo que, desde
sus inicios |a pintura abstracta y el gestualismo surgi6
como claro acto de vanguardismo y liberacion,
modificd nuestra vision de la historia del arte u, mds
concretamente, de 13 historia de la pintura.

“La muerte del arte elevado y tradicional

marco 1a sequnda mitad del siglo Xx"

Donald Kuspit
Afirmaciones tan rotundas, al igual que las referidas en
el epigrafe anterior -como las de Alfred H. Barr o
Clement Greenberg en relacion con la modernidad-
dieron medida del ambiente artistico que se respiraba
en los anos posteriores al primer tercio del siglo XX en
todo el mundo. Sus reflexiones pasaron a constituir 1as
coordenadas de referencia que precedieron el triunfo
de la pintura abstracta, provocando posteriormente
que el objeto como tal y el lienzo dejara de entusias-
mar a los jovenes artistas, llevandolos a actuar sin
pudor contra el empleo de pinceles y caballetes.
Emancipacion que culminaria con lo que califico
Donald Kuspit como: “la muerte del arte elevado y
tradicional marcd la sequnda mitad del siglo XX™".

El placer de la improvisacion y de |a espontaneidad
se impuso, modificando no sélo la tematica de las
obras sino también Ia corporeidad. Y algo mucho mas
importante: el modo de “concebir y percibir” las obras
de arte. Empapar de pigmento directamente Ia tela sin
preparacion y trabajar sin caballete sobre el suelo
SUPUSO UN paso hacia delante que no tendria

7 KUSPIT, Donald, El fin del arte, Akal, 2006, p. 50.

tendeéncies figuratives. Anys després, Michael Fried
afirmava que el desig intens de trencar amb la tradicio
i l'art anterior va ser realment el que va fer sorgir un
sentit critic envers el que fins a eixe moment es
considerava pintura. Aixi que, des dels seus inicis, la
pintura abstracta i el gestualisme van sorgir com a clar
acte d'avantguardisme i alliberament, van modificar la
nostra visio de |a historia de I'art i, més concretament,
de la historia de la pintura.

“La mort de I'art elevat i tradicional

marca la segona mitat del segle xx"

Donald Kuspit
Afirmacions tan rotundes, igual que les citades en
I'epigraf anterior —com les d'Alfred H. Barr o Clement
Greenberg en relacid amb la modernitat— ens donen
una mesura de I'ambient artistic que es respirava en
els anys posteriors al primer terg del segle XX arreu del
mon. Les seues reflexions van passar a constituir les
coordenades de referéncia que van precedir el triomf
de la pintura abstracta, provocant posteriorment gue
I'objecte com a tal i el lleng deixara d'entusiasmar els
jovens artistes, portant-1os a actuar sense pudor
contra I's de pinzells i cavallets. Una emancipacio que
culminaria amb el que va qualificar Donald Kuspit com:
“la mort de I'art elevat i tradicional va marcar la segona
mitat del segle xx™".

El plaer de la improvisacid i de I'espontaneitat es
va imposar, va modificar no només la tematica de les
obres, sing també |a corporeitat. | una cosa molt més
important: el mode de “concebre i percebre” les obres
d'art. Xopar de pigment directament Ia tela sense
preparacio i treballar sense cavallet sobre el sol va
Sup0sar un pas avant que no tindria involucio. Tres
anys abans que se sumara el mateix Pollock, Hans
Hofmann —considerat, fins i tot sent d'origen alemany,
pioner de ["expressionisme abstracte americ3"— ves-

7 KUSPIT, Donald, E/ fin del arte, Akal, 2006, p. 50.



involucion. Tres afos antes de que se sumara el propio
Pollock, Hans Hofmann -considerado, aun siendo de
origen aleman, pionero del “expresionismo abstracto
americano”- derramaba aleatorias salpicaduras de
oleo sobre el lienzo®. Afos después. Rothko también
tino el lateral de sus telas.

Dicho de otro modo, el pigmento comenzo a crecer
libremente, extendiéndose fuera del lienzo, expandién-
dose hacia los espacios externos traspasando los
limites del bastidor. Aquel estilo que el critico
americano Harold Rosenberg denoming Action
painting, convirtio la accién de pintar en un violento
acto de liberacion para los artistas. Pollock decidio no
dejar margenes en los bordes de sus lienzos tres anos
después de que lo realizara el propio Hofmann,
llegando afirmar no tener miedo de hacer cambios,
destruir laimagen, etc. Porque I3 pintura tenia, segun
el creador, vida propia; Kline, por su parte, lanzd pintura
negra y blanca de forma audaz en los bordes de los
soportes.

Es consideracién mas que aceptada que 13
abstraccion nacié como una accion de liberacion
artistica, en la que excluir el marco/bastidor de los
lienzos y evitar el pedestal en las esculturas y anadir
tierra, barro y madera, de arpilleras o vidrio, contribuia
a cambiar I apariencia de las obras. El resultado fue la
consumacion de un renacimiento pictdrico de base
mucho mas emocional. En él se comenzaba a jugar con
el impacto visual y el poder expresivo de las obras de
arte de gran formato. Un estilo radical que cambig el
curso del arte moderno.

Con todo, esta transgresion de |a pintura tan
facilmente admitida hoy se vivié en su tiempo como
un auténtico sacrilegio artistico. S6lo hay que releer a
Irving Sandler reconociendo publicamente la hostilidad

8  SANDLER, Irving, El triunfo de la pintura norteamerica-
na: Historia del expresionismo abstracto, Alianza Forma,
1996, p. 168. Jackson Pollock firmaba esta confesion en
Mi pintura, un texto incluido en el numero inaugural de
Possibilities publicado en el invierno de 1947.

5ava aleatories esquitxades d'oli sobre el llenc®. Anys
despreés, Rothko també va tenuir el lateral de les seues
teles.

Dit d'una altra manera, el pigment va comencar a
créixer lliurement, estenent-se fora del llenc, expan-
dint-se cap als espais externs traspassant els limits del
bastidor. Aquell estil que el critic america Harold
Rosenberg va denominar action painting, va convertir
I'accié de pintar en un violent acte d'alliberament per
als artistes. Pollock va decidir no deixar margens en les
vores de les seues teles tres anys després que ho
realitzara el mateix Hofmann, i va afirmar no tindre por
de fer canvis, destruir la imatge, etc. perque la pintura
tenia, segons el creador, vida propia; Kline, per Ia seua
banda, va llancar pintura negra i blanca de manera
agosarada a les vores dels suports.

Es una consideracié més que acceptada que
I'abstraccid va naixer com una acci¢ d'alliberament
artistic, en Ia qual excloure el marc/bastidor dels
llencos, evitar el pedestal en les escultures i afegir
terra, fang i fusta, d'arpilleres o vidre, contribuia a
canviar 'aparenca de les obres. El resultat va ser Ia
consumacio d'un renaixement pictoric de base molt
més emocional. En este es comencava a jugar amb
l'impacte visual i el poder expressiu de les obres d'art
de gran format. Un estil radical que va canviar el curs
de l'art modern.

Amb tot, esta transgressio de la pintura tan
facilment admesa hui es va viure en el seu temps com
un autentic sacrilegi artistic. Només cal rellegir Irving
Sandler reconeixent pablicament I'hostilitat amb Ia
qual es va conduir este procés: “La radicalitat de Ia
renovacio artistica dels expressionistes abstractes ve
indicada per la resposta esquerpa i sobresaltada que el
public va donar als seus quadros. Encara gue els

8 SANDLER, Irving, El triunfo de Ia pintura norteamerica-
na: Historia del expresionismo abstracto, Alianza Forma,
1996, p. 168. Jackson Pollock firmava esta confessio en
“La meua pintura", un text inclos en el numero inaugural
de Possibilities publicat en I'hivern de 1947.



con |a que se condujo este proceso: “La radicalidad de
la renovacion artistica de los expresionistas abstractos
viene indicada por la respuesta hosca u sobresaltada
que el publico dio a sus cuadros. Aunque los artistas no
esperaban que sus ataques a los habitos de percepcion
fueran amablemente recibidos al principio, se sintieron
heridos por la intensa y prolongada hostilidad del
publico. Toda su decepcion fue contrarrestada por un
“sentimiento de emocion” como Goldwater senalo: La
conciencia de estar en la frontera, de encontrarse
delante en vez de detras, de no tener ningun modelo,
por muy inmediato e ilustre que fuera, de estar
completa y absolutamente solo, constituia una
atmosfera nueva y embriagadora®”.

La accion de burlar fisicamente el bastidor y de
pintar incluso fuera de la tela, marcaria la definitiva
ruptura con la pintura tradicional y la aceptacion de
nuevos procedimientos Y soportes técnicos que
pasarian a ser punto de arrangue de los futuros
conjuntos instalativos y embrion de una gran
sublevacion artistica que marcaria un antes y después
en el arte. Los abstraccionistas con sus reflexiones y
acciones saltaron por encima de las normas pictoricas
en todas sus direcciones. Muchos de aquellos
creadores tenian bastante en comun: el ansia de
libertad y Ia fuerza de accién/reaccion. Aquella
generacion fijé una nueva valoracion y grandeza fisica
a las obras, de modo que una cosa tan banal como la
dimension de un lienzo se trasformaria en el aliado
perfecto de artistas, convirtiéndose las obras mas y
m43s grandes hasta ocupar el espacio de una forma
plena.

Pero no s6lo cambid el modo técnico de pintar. El
artista de origen judio Rothko, que habia emigrado a
EE.UU. alrededor de 1947, comenzo a intimidar al

g SANDLER, Irving, El triunfo de la pintura norteamerica-
na: Historia del expresionismo abstracto, Alianza Forma,
1996, p. 184; véase también: GOLDWATER, Robert,
“Reflections on The New York School”, Quadrum, n° 8,
1960, p. 26.

artistes no esperaven que els seus atacs als habits de
percepcio foren amablement rebuts al principi, es van
sentir ferits per la intensa i prolongada hostilitat del
public. Tota la seua decepcid va ser contrarestada per
un «sentiment d'emocié», com Goldwater va assenya-
lar: Ia consciencia de trobar-se en la frontera, de
trobar-se davant en comptes de darrere, de no tindre
cap model, per molt immediat i illustre que siga,
d'estar completament i absolutament sol, constituia
una atmosfera nova i embriagadora?®”.

L'accio de burlar fisicament el bastidor i de pintar
fins i tot fora de la tela marcaria I3 definitiva ruptura
amb la pintura tradicional i 'acceptacié de nous
procediments i Suports técnics que passarien a ser un
punt d'arrancada dels futurs conjunts installatius i
I'embrio d'una gran revolta artistica que marcaria una
fita en l'art. Els abstraccionistes, amb les seues
reflexions i accions, van saltar per damunt de les
normes pictoriques en totes les seues direccions. Molts
d'aquells creadors tenien bastant en comu: I'ansia de
llibertat i Ia forca d'accié/reaccio. Aquella generacid va
fixar una nova valoracid i grandesa fisica a les obres, de
manera que una cosa tan banal com la dimensid d'un
llenc es transformaria en I'aliat perfecte dels artistes;
les obres es farien més i més grans fins a ocupar
I'espai d'una manera plena.

Perd no sols va canviar el mode técnic de pintar.
L'artista d'origen jueu Rothko, que havia emigrat als
Estats Units cap a 1947, va comengar a intimidar
I'espectador amb grans formats, influit pel seu treball
com a artista teatral i escenograf. Pocs anys després
expressava: “m'adone que Ia funcié de pintar quadros
grans ha sigut historicament la de pintar una cosa
grandiosa i pomposa. No obstant aixo, 1a rac per la
qual jo els pinte —i crec que aixo es pot aplicar també a

9 SANDLER, Irving, El triunfo de la pintura norteamerica-
na: Historia del expresionismo abstracto, Alianza Forma,
1996, p. 184; vegeu també: GOLDWATER, Robert,
“Reflections on The New York School", Quadrum, num. 8,
1960, p. 26.



espectador con grandes formatos, influido por su
trabajo como artista teatral u escendgrafo. A 10s pocos
anos expresaba: “me doy cuenta de que la funcion de
pintar cuadros grandes ha sido historicamente la de
pintar algo grandioso y pomposo. Sin embargo, la
razon por 1a que yo los pinto -y creo que esto se
puede aplicar también a otros pintores- es precisa-
mente porque quiero ser mas intimista y humano.
Pintar un cuadro pequefo es situarse fuera de la
propia experiencia, contemplar dicha experiencia como
UNa proyeccion estereoscdpica o con una lente
reductora. En cuanto pintas el cuadro mas grande, te
metes en él. No es algo que tu domines™®". Rothko
procuraba ya la maxima interaccion con el espectador.

Las obras de Rothko, como las de otros muchos
nuevos artistas de la época, se convirtieron de repente
en inusualmente grandes; los cuadros se transforma-
ron en monumentales campos de vision. Cada vez era
mas frecuente que los artistas procuraran que esas
grandes obras se expusieran en pequenas salas de
exposiciones para que estas tuvieran un impacto
emocional mayor®. Comenzo a imperar en el artista el
propasito de sumergir al espectador en el espacio
expositivo, abriéndose el atrayente didlogo obra/
espacio que convirtio el lienzo de pared en soporte
pictdrico tal como podemaos reconocer anos después
en los artistas presentes en esta muestra, la alicantina
Elena Aguilera y el alcoyano Ferran Gisbert.

La pintura fue poco a poco perdiendo su soporte
habitual. El concepto del color se impuso muchos mas
all3 de lo imaginable al lograr trascender fisicamente Ia

10  SANDLER, Irving, El triunfo de la pintura norteamerica-
na: Historia del expresionismo abstracto, Alianza Forma,
1996. Véase Marc Rothko, manifestaciones hechas desde
el estrado en un simposio “How to Combine Architectu-
re. Painting and Sculture, en el Museum of Modern Art",
1951, Interiors, CX, n. °10, p.180.

11 SANDLER, Irving, El triunfo de Ia pintura norteamerica-
na: Historia del expresionismo abstracto, Alianza Forma,
1996, p. 181.

altres pintors— és precisament perque vull ser més
intimista i huma. Pintar un quadro Xicotet és situar-se
fora de Ia propia experiencia, contemplar esta
experiencia com una projeccio estereoscopica 0 amb
una lent reductora. Quan pintes el quadro més gran,
t'hi fiques. No és una cosa gue tu domines". Rothko
procurava ja la maxima interaccio amb l'espectador.

Les obres de Rothko, com les de molts altres nous
artistes de I'8poca, es van convertir de sobte en
inusualment grans; els quadros es van transformar en
monumentals camps de visid. C(ada vegada era mes
freqlent que els artistes procuraren que eixes grans
obres s'exposaren en xicotetes sales d'exposicions
perqué estes tingueren un impacte emaocional major.
Vla comencar a imperar en |'artista el proposit de
submergir a I'espectador en l'espai expositiu, obrint-se
al'atraient dialeg obra/espai que va convertir el lleng
de paret en suport pictoric, com podem reconéixer
anys despreés en els artistes presents en esta mostra,
I'alacantina Elena Aguilera i I'alcoia Ferran Gisbert.

La pintura va anar a poc a poc perdent el seu
suport habitual. El concepte del color es va imposar
molt més enlla del que es podia imaginar per a arribar
a transcendir fisicament |a bidimensionalitat de l'obra.
L'impacte d'utilitzar colors vibrants i purs aplicats
sobre grans llencos aniquilava de colp els conceptes
expressionistes i alliberava encara més Ia pintura
abstracta, amb I3 qual cosa es trencava una muralla en
principi quasi infranquejable. Els creadors van
comencar a concebre la pintura com a "entorn visual i
emocional”. En comptes de treballar amb el lleng o part

10  SANDLER, Irving, El triunfo de la pintura norteamerica-
na: Historia del expresionismo abstracto, Alianza Forma,
1996. Vegeu Marc Rothko, manifestacions fetes des de
I'estrada en un simposi “How to Combine Architecture,
Painting and Sculture, at the Museum of Modern Art",
1951, Interiors, CX, nUM. 10, p. 180.

11 SANDLER, Irving, El triunfo de la pintura norteamerica-
na: Historia del expresionismo abstracto, Alianza Forma,
1996, p. 181.






bidimensionalidad de |a obra. El impacto de utilizar
colores vibrantes y puros aplicados sobre grandes
lienzos aniquilaba de golpe los conceptos expresionis-
tas y liberaba todavia mas la pintura abstracta,
rompiendo una muralla en principio casi infranquea-
ble. Los creadores comenzaron a concebir 13 pintura
como “entorno visual y emaocional”. En lugar de
trabajar con el lienzo o parte del espacio, se comenzd a
ocupar todo el espacio, llegando incluso las obras
abstractas a invadir Ia calle, Ia via publica, los jardines
de algunas pablaciones® La pintura y también el
género abstracto pasa a invadir los espacios en su
sentido mds amplio, las paredes, los techos; a salirse
de sus antiguos limites del lienzo y admitiendo incluso
Su conversion en proyeccion y en luz. La nocion
tradicional de lo que entendiamos por arte se
desvanecia sin remedio.

Al arte le convenia ampliar su propia definicion
liberdndose de sus restringidos procedimientos
pictdricos en favor de alcanzar un mayor sentido
vivencial, emocional. Las obras abstractas se expandie-
ron fisicamente, como decimos, saliendo a la calle y asi
asaltaron los espacios publicos. Barnett Newman muy
aficionado a Ia reflexién y escritura artistica, se
expresaba asi en 1951: “Existe cierta tendencia a
contemplar los cuadros grandes desde lejos. Los
cuadros grandes de esta exposicion estan pensados
para ser vistos desde cerca®". Newman buscaba
abrumar al espectador suprimiendo los detalles y
enfatizando Ia vision total de la obra en lo que el
denominaba “idea pura” en pro de un formalismo

12 SANDLER, Irving, El triunfo de la pintura norteamerica-
na: Historia del expresionismo abstracto, Alianza Forma,
1996; GEES SECKLER, Dorothy. “Frontiers of Space”, Art
in America, n°2, 1962, pp. 86-87.
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de I'espai, es va comencar a ocupar tot I'espai; les obres
abstractes van arribar fins i tot a envair el carrer, 1a via
publica, els jardins d'algunes pablacions®. La pintura i
també el genere abstracte passa a envair els espais en
el seu sentit més ampli, les parets, els sostres; a
eixir-se dels seus antics limits del llenc i admetre fins i
tot Ia seua conversio en projeccio i en llum. La nocio
tradicional del que enteniem per art s'esvaia sense
remei.

Alartli convenia ampliar I3 seua propia definicio i
alliberar-se dels seus restringits procediments
pictorics per a arribar a tindre més sentit vivencial,
emocional. Les obres abstractes es van expandir
fisicament, com diem, eixint al carrer, i aixi van assaltar
els espais publics. Barnett Newman, molt aficionat a la
reflexio i I'escriptura artistica, s'expressava aixi en 1951:
"Hi ha una certa tendéencia a contemplar els quadros
grans des de lluny. Els quadros grans d'esta exposicio
estan pensats per a ser vistos des de prop®”. Newman
buscava torbar I'espectador amb la supressié dels
detalls i 'emfatitzacio de Ia visio total de I'obra en el
que ell denominava “idea pura”, a favor d'un formalis-
me maxim. La base d'un acte estetic és la idea pura
que entra en contacte amb el misteri de I3 vida, dels
homens, de la naturalesa, del caos negre i dur de la
mort, o del suau i més grisenc que és la tragédia,
perque nomeés la idea pura té significat. Newman
subratllava que I3 seua pintura no seria: ni la
“interpretacio de I'elaboracio espacial (del cubisme);
tampoc la destruccio ni la construccio fauve; nila linia
purg, recta i estreta (de Mondrian i altres geometrics),

12 SANDLER, Irving, El triunfo de la pintura norteamerica-
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maximo, la base de un acto estético es la idea pura que
entra en contacto con el misterio de la vida, de los
hombres, de la naturaleza, del caos negro y duro de la
muerte, 0 del suave y mas grisaceo que es |a tragedia,
porque solo la idea pura tiene significado. Newman
subrayaba que su pintura no seria: ni I3 "interpretacion
de I3 elaboracion espacial (del cubismo); tampoco I3
destruccion ni la construccion fauve; ni la linea pura,
recta y estrecha (de Mondrian y otros geométricos), ni
la linea tortuosa, distorsionada y humillante (del
expresionismo)" “[..] De este modo, Newman se
preparo para abandonar su creacion de imagenes de
inspiracién mitica y buscar un disefio no constructivo,
no-objetivo Y no relacional".

El nuevo sentido vivencial de la experiencia
artistica provocd cambios visionarios muy relevantes
en la pintura del siglo xX. El objeto no es mas que algo
dentro de una estética mucho mas amplia. Todo esto
termind incitando la aparicion de orientaciones que
buscaba rebasar el campo de accion de la obra de arte
abstracta. Las dos ramas dentro del movimiento
abstracto y, tal como ha sealado Irvine Sandler,
fueron "la pintura gestual" y I3 "pintura de campos de
color"; para el estudioso fue la sequnda que amplio
enormemente el campo de vision del espectador.

El grado materialidad y cromatismo de obras tales
como la de Louis Cane, Marc Devade, Daniel Dezeuze,
Patrick Saytour y André Valens supuso un salto crucial
en este proceso de liberacion plastica. En un primer
momento, el considerado fundador del Ultimo
movimiento de vanguardia francés de la modernidad,
Viallant (del equipo Supports-surfaces), no necesito
pretexto alguno para reemplazar los lienzos por tejidos
de uso catidiano, lonas, sabanas, toldos. Su audaz
forma de pintar fue el modo mds inteligente de

14 SANDLER, Irving, El triunfo de la pintura norteamerica-
na: Historia del expresionismo abstracto, Alianza Forma,
1996, p. 207; The ideographic Picture, Betty Parsosns
Gallery, Nueva York, enero-febrero, 1947. Hace referencia
3 Barnett Newman en la introduccion del catalogo.

ni la linia tortuosa, distorsionada i humiliant (de
I'expressionisme)” “[..] D'esta manera, Newman es va
preparar per 3 abandonar la seua creacio d'imatges
d'inspiracio mitica i buscar un disseny no constructiu,
no-objectiu i no relacional™".

El nou sentit vivencial de I'experiéncia artistica va
provocar canvis visionaris molt rellevants en la pintura
del segle xX. L'objecte no és més que alguna cosa dins
d'una estética molt més amplia. Tot aix0 va acabar inci-
tant I'aparicio d'orientacions que buscaven depassar el
camp d'accio de l'obra d'art abstracta. Les dos
branques dins del moviment abstracte, tal com ha
assenyalat Irvine Sandler, van ser “la pintura gestual" i
la “pintura de camps de color”; per a l'estudios va ser la
segona que va ampliar enormement el camp de visio
de I'espectador.

El grau de materialitat i cromatisme d'obres com
les de Louis Cane, Marc Devade, Daniel Dezeuze, Patrick
Sautour i André Valens van suposar un salt crucial en
este procés d'alliberament plastic. En un primer
moment, el que s'ha considerat com a fundador de
I'ltim moviment d'avantguarda francés de Ia
modernitat, Viallant (de I'equip Supports-surfaces), no
va necessitar cap pretext per a reemplacar els llencos
per teixits d'Us quotidia, lones, llencols, tendals. La
seua audag manera de pintar va ser el mode més
intelligent de barallar-se amb I'hegemonica pintura
abstracta. Alguns abstractes es van obrir a estrenar
noves rutines tecniques: “nous procediments
d'aplicacio del color i del gest tendents al no illusionis-
me de I'obra, a la destruccio de les relacions anvers/
revés, camp limit, aixi com en I'Gs de colorants,
petjades, tampons i técniques de plecs que qlestionen

14 SANDLER, Irving, El triunfo de la pintura norteamerica-
na: Historia del expresionismo abstracto, Alianza Forma,
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Barnett Newman en la introduccio del cataleg.



pelearse con la hegemanica pintura abstracta. Algunos
abstractos se abrieron a estrenar nuevas rutinas
técnicas: "nuevos procedimientos de aplicacion del
color y del gesto tendentes al no ilusionismo de la
obra, a la destruccion de las relaciones derecho/revés,
campo limite, asi como en el uso de colorantes, huellas,
tampones y técnicas de plegados cuestionadoras de
las convenciones del concepto tradicional de cuadro.
También de su materialidad™".

En los afos previos a Ia creacion oficial de dicho
grupo Supports-surfaces, los artistas participaron en
exposiciones colectivas al aire libre, llevando a cabo
exhibiciones en plauas, carreteras, etc. "En la primera
de estas exposiciones tuvo lugar en Coaraze, cerca de
Niza el nucleo fundador [...] invadio con sus obras las
calles de la tranquila localidad de los Alpes Maritimos®.

15  GUASCH, Anna M2, £l arte dltimo del siglo xx. Del posmi-
nimalismo (postminimalismo) a lo multicultural, Madrid,
Alianza Forma, 2000, p. 248.

16 GUASCH, Anna M2, £l arte dltimo del siglo xx. Del posmi-
nimalismo (postminimalismo) a lo multicultural, Madrid,
Alianza Forma, 2000, p. 250.

ha

les convencions del concepte tradicional de quadro.
També de la seua materialitat’s"”.

En els anys previs a la creaci¢ oficial d'este grup
Supports-surfaces, els artistes van participar en
exposicions col-lectives a l'aire lliure, duent a terme
exhibicions en platges, carreteres, etc. “La primera
d'estes exposicions va tindre lloc a Coaraze, prop de
Nica, el nucli fundador [...] va envair amb les seues
obres els carrers de |a tranquilla localitat dels Alps
maritims®".

Este procés d'alliberament i creixement fisic de
I'obra va provocar a Franca el sorgiment de dos
collectius la influencia dels quals va arribar a ser deter-
minant, si bé amb una vida molt curta, significant la
gestacio del procés desconstructiu de la pintura
abstracta. El mateix cal dir del grup BMPT (de desembre

15 GUASCH, Anna M., El arte ultimo del siglo xx. del
posminimalismo a lo multicultural, Madrid, Alianza
Forma, 2000, p. 248.

16 GUASCH, Anna M., El arte ultimo del siglo xX. Del
posminimalismo a lo multicultural, Madrid, Alianza
Forma, 2000, p. 250.



Este proceso de liberacion y crecimiento fisico de
la obra provocd en Francia el surgimiento de dos
colectivos cuya influencia llegd a ser determinante, Si
bien con muy corta vida, significando |a gestacion del
proceso de deconstructivo de la pintura abstracta. Lo
mismo cabe decir del grupo BMPT (de diciembre de
1966 a diciembre de 1967) y Supports-surfaces
(efimero pero fecundo grupo, nacido en 1969 y que se
disolvio en 1970). Sus creadores consiguieron
emancipar definitivamente las telas de los bastidores y
siguieron con el gigantismo formal. La pintura
abstracta perdid con ellos su suporte habitual y se
abrid a nuevos procedimientos.

Algunos de estos aspectos formales se pueden
advertir en las obras de José Sanledn. Cabe destacar
dentro de sus relevantes méritos por encima de otros
el haber explorado con diversas e inesperadas técnicas
y materiales, demostrando una habilidad excepcional a
la hora de emplear elementos marginales, lonas,
toldos, sabanas Y tener el coraje de integrar la
fotografia a sus objetos pictoricos. Su versatilidad y
capacidad para adaptarse a cualquier tipo de soporte
demuestra su enorme creatividad, convirtiéndose en
uno de los creadores mas innovadores de su
generacion. Su trayectoria es el relato de una lucha
personal y de un afan por encontrar un lenguaje
propio fruto de una busqueda permanente que hay
Que reconocer.

Puntualicemos que el expresionismo abstracto con
SuU gestualidad no dejo de evolucionar desde la
emocionalidad y el subconsciente, oponiéndose a la
frialdad geométrica como un acto de rebeldia y de
libertad al mismo tiempo. Véase en la exposicion 10s
trabajos de los que podriamos clasificar como clasicos
de la gestualidad los valencianos Aurora Valero, Uiso
Alemanuy, -por cierto, uno de los primeros artistas que
intentaron I3 co-creacion artista/espectador- José
Sanledn y M.? Dolores Mula, artista esta Ultima que
progresivamente (igual gue el de Catarroja) fue
separandose de la gestualidad e incorporandose al

de 1966 a desembre de 1967) i Supports-surfaces
(efimer per¢ fecund grup, nascut en 1969 i que es va
dissoldre en 1970). Els seus creadors van aconseguir
emancipar definitivament les teles dels bastidors i van
seguir amb el gigantisme formal. La pintura abstracta
va perdre amb ells el seu suport habitual i es va obrir a
nous procediments.

Alguns d'estos aspectes formals es poden advertir
en les obres de José Sanledn. Cal destacar, dins dels
seus rellevants merits i per damunt d'uns altres, el fet
d'haver explorat amb diverses i inesperades técniques
i materials, demostrant una habilitat excepcional a
I'hora d'emprar elements marginals, lones, tendals,
llencols i tindre el coratge d'integrar la fotografia als
seus objectes pictorics. La seua versatilitat i capacitat
per a adaptar-se a qualsevol tipus de suport demostra
la seua enorme creativitat, convertint-se en un dels
creadors més innovadors de la seua generacio. La seua
trajectoria és el relat d'una lluita personal i d'un afany
per trobar un llenguatge propi fruit d'una busca
permanent que cal reconéixer.

Puntualitzem que I'expressionisme abstracte amb
la seua gestualitat no va deixar d'evolucionar des de
I'emocionalitat i el subconscient, i es va oposar a la
fredor geomeétrica com un acte de rebellia i de llibertat
al mateix temps. Vegeu en I'exposicio els treballs dels
que podriem classificar com a classics de la gestualitat,
els valencians Aurora Valero, Uiso Alemany —per cert,
un dels primers artistes que van intentar I3 cocreacié
artista/espectador—, José Sanledn i Maria Dolores
Muld. Esta Ultima, igual que I'artista de Catarroja, va
anar progressivament separant-se de la gestualitat i
incorporant-se al mén instalatiu i povera. Aixi com
Ricardo Gil Romaguera, Ximo Real i Elena Aguilera.

Tampoc passa desapercebuda I'audacia i
autenticitat gestual de Nelo Vinuesa. Potser és el més
fidel continuador del llegat de I'expressionista
abstracte valencia, de la pintura d'accio, de les grans
taques de color abocades espontaniament. Vinuesa
sap donar curs no sols a I'impuls de Ia seua ma, sind de



mundo instalativo y povera. Como Ricardo Gil
Romaguera, Ximo Real y Elena Aguilera.

Tampoco pasa desapercibida Ia audacia u
autenticidad gestual de Nelo Vinuesa. Quiza el mas fiel
continuador del legado del expresionista abstracto
valenciano, de la pintura de accion, de las grandes
manchas de color vertidas espontaneamente, Vinuesa
sabe dar rienda suelta no s6lo al impulso de su mano,
de toda su alma y con toda la fuerza y gama cromatica
que sale de sus entranas.

Alex Marco lleva a cabo un proceso de renovacion
constante, con género gestual particularmente fluido y
personal dentro de los campos de color, incorpora a
sus instalaciones herramientas tanto pictoricas como
tecnoldgicas. En esta asociacion simbidtica estrecha
entre video-ensayos y pintura ambos procedimientos
artisticos se benefician. Aunque trabaja con conceptos
principalmente pictaricos, los sintetizadores de video le
permiten hacer algo mads versdtil, abierto y diferente.

Es un artista plastico y visual cuya trayectoria
posee un nexo de unién que relaciona todos sus
trabajos entre si, manteniendo una continuidad en el
tiempo. Se caracteriza por el empleo de pigmento
puro, aprovecha con autentica maestria las posibilida-
des que ofrece el blanco y el negro. Experimenta desde
la aleatoriedad, sean indistintamente elaborados sobre
una tela o pantalla de un ordenador.

La habilidad del artista ya no lo era todo; rebasar el
campo fisico de accion de Ia obra de arte materializd I
definitiva ruptura de los parametros aceptados de la
antigua abstraccion expresionista y, en definitiva, de
los fundamentos tradicionales del arte u con ello el
inicio de la deconstruccion abstracta.

En este contexto, deja de interesar la obra como
representacion aislada y bidimensional. Los creadores
comienzan a cuestionarse todos los antiguos valores
de la pintura tradicional: la materia, los pinceles, el
caballete y el soporte. Nace el deseo intenso de

tota Ia seua anima i amb tota la for¢a i la gamma
cromatica que ix de les seues entranyes.

Alex Marco du a terme un procés de renovacio
constant, amb un génere gestual particularment fluid i
personal dins dels camps de color, incorpora a les
seues installacions ferramentes tant pictoriques com
tecnologiques. En esta associacio simbiotica estreta
entre video-assajos i pintura, ambdds procediments
artistics es beneficien. Encara que treballa amb
conceptes principalment pictorics, els sintetitzadors de
video li permeten realitzar una proposta mes versatil,
oberta i diferent.

Es un artista plastic i visual la trajectoria del qual
posseix un nexe d'unio que relaciona tots els seus
treballs entre si, mantenint una continuitat en el
temps. Es caracteritza per I'i's de pigment pur, aprofita
amb autentic mestratge les possibilitats que oferix el
blanci el negre. Experimenta des de l'aleatorietat,
siguen indistintament elaborats sobre una tela o Ia
pantalla d'un ordinador.

L'habilitat de I'artista ja no ho era tot; depassar el camp
fisic d'acci6 de I'obra d'art va materialitzar la definitiva
ruptura dels parametres acceptats de I'antiga
abstraccio expressionista i, en definitiva, dels
fonaments tradicionals de I'art, i amb aixo, l'inici de la
desconstruccio abstracta.

En este context, deixa d'interessar 'obra com a
representacio aillada i bidimensional. Els creadors
comencen 3 questionar-se tots els antics valors de la
pintura tradicional: la materia, els pinzells, el cavallet i
el suport. Naix el desig intens d'explorar noves formes
d'abstraccio que feren extirpar de les teles qualsevol
tret de subjectivitat que els permetera ser més lliures.

Es imprescindible retrotraure'ns a Ia historia
novament per a reconéixer eixe procés autodecons-
tructiu que va continuar propiciant la mort de la
pintura en el seu sentit tradicional i la desaparicio del
quadro com a objecte bidimensional. Com que al



explorar nuevas formas de abstraccion que hicieran
extirpar de los lienzos todo rasgo de subjetividad que
les permitiera ser mas libres.

Es imprescindible retrotraernos a I3 historia
nuevamente para reconocer ese proceso autodecons-
tructivo que siguio propiciando la muerte de la pintura
en su sentido tradicional y la desaparicion del cuadro
como objeto bidimensional. Puesto que al mismo
ritmo se fue desdibujando de la obra de arte abstracta
la inmediatez del gesto pictorico y el interés por
expresar el estado emacional del pintor, vino a
imponerse 13 fria experimentacion cientifica y el
término cinético al lenguaje artistico abstracto. Y es
que a mediados de los anos cincuenta se inicia un
largo proceso de consecuencias dificiles de atisbar que
conllevd |a radicalizacién de algunas propuestas. Poco
a poco se fue rompiendo la idea de que esa union
mano/artista/obra era inquebrantable e imposibles
desunir. Se materializé un cambio sustancial en I
forma de fabricar y percibir Ias obras de arte,
arrastrando a muchos informalistas a cuestionarse qué
significaba realmente Ia presencia de Ia huella del
artista. Asi fue como el arte geométrico, y mas
concretamente el arte cinético de los afos cincuenta y
sesenta del siglo XX Y sus variantes, pasan a convertir-
Se en premisa abierta y companera fiel del proceso de
resquebrajamiento de la pintura abstracta mas clasica
iniciada a principios del siglo xX. El arte tenia que
inventar nuevos caminos que se emanciparan de la
accion directa de creador siempre en contacto con el
objeto artistico, ademas, tenia que dejar de ser una
representacion aislada y sélo bidemensional.

La tecnologia y Ias piezas fabricadas industrial-
mente pasaron a ser 1a prolongacion natural de la
mano y mente del creador. La preocupacion por el
color, por las matematicas Y los ideogramas alcanzo a
pintores y también cientificos. Las propuestas cinéticas
de principios de los sesenta (Grupa Zero en Alemania,
conN.T. en Italia y GRVA en Francia) surgieron en
violenta reaccion al informalismo. Aquella historia de la

mateix ritme es va anar desdibuixant de l'obra d'art
abstracta laimmediatesa del gest pictoric i l'interés per
expressar l'estat emaocional del pintor, va vindre a
imposar-se |a freda experimentacio cientifica i el terme
cinetic al llenguatge artistic abstracte. Aixo és perqueé a
mitjan anys cinquanta s'inicia un llarg procés de
consequencies dificils d'atalllar que va comportar la
radicalitzacié d'algunes propostes. A poc a poc es va
anar trencant la idea que eixa unié ma/artista/obra era
indestructible i impossible desunir-la. Es va materialit-
zar un canvi substancial en la manera de fabricar i
percebre les obres d'art, que va arrossegar molts
informalistes a qiestionar-se que significava realment
la preséncia de Ia petjada de l'artista. Aixi va ser com
I'art geometric, i més concretament l'art cinetic dels
anys cinquanta i seixanta del segle XX i les seues
variants, passen a convertir-se en Una premissa oberta
i companya fidel del procés d'estellament de la pintura
abstracta més classica iniciada a comengaments del
segle XX. L'art havia d'inventar nous camins que
s'emanciparen de l'accio directa del creador sempre en
contacte amb l'objecte artistic, 8 més, havia de deixar
de ser una representacio aillada i nomeés bidemensio-
nal.

La tecnologia i les peces fabricades industrialment
van passar a ser la prolongacio natural delamaila
ment del creador. La preocupacio pel color, per les
matematiques i els ideogrames va arribar a pintors i
també a cientifics. Les propostes cinétiques de
comencaments dels seixanta (Grupo Zero a Alemanya,
N.T. a Italia i GRVA a Franca) van sorgir com a violenta
reaccio a l'informalisme. Aquella historia de la pintura
gue va comencar sent historia de l'art, com no podia
succeir d'una altra manera, va acabar convertint-se a
més en historia de la ciéncia. La visionaria galerista
parisenca Denise René, quan va organitzar en 1955 la
primera exposicio cinética “Le Mouvement”, va incloure
artistes que van experimentar amb el moviment i
I'accio, com Alexander Calder, Marcel Duchamp, Yaacov
Agam, Pol Bury, Jesus Rafael Soto, Jean Tinguely i



pintura que comenzo siendo historia del arte, como no
podia suceder de otra manera, termind convirtiéndose
ademas en historia de Ia ciencia. La visionaria galerista
parisina Denise René, al organizar en 1955 la primera
exposicion cinética Le Mouvement, incluyo artistas que
experimentaron con el movimiento Y Ia accion, como
Alexander Calder, Marcel Duchamp, Yaacov Agam, Pol
Bury, Jesus Rafael Soto, Jean Tinguely y Victor
Vasarely. En aquella exposicidn se invitaba al
espectador a participar, a integrarse con la pieza
provocando gue él moviera cualquiera de los objetos
artisticos para disfrutar de Ia plena contemplacion. Esa
interaccion del espectador con la obra de arte
individualizé el modo de percibir Ia obra de arte e inicio
un camino hacia lo que iba ser el futuro de la pintura
abstracta. Tales movimientos virtuales, las varillas

Victor Vasarely. En aquella exposicié es convidava a
I'espectador a participar, a integrar-se amb la pe¢a
provocant que este moguera qualsevol dels objectes
artistics per a gaudir de la plena contemplacio. Eixa
interaccio de I'espectador amb I'obra d'art va individu-
alitzar el mode de percebre 'obra d'art i va iniciar un
cami cap al que seria el futur de I3 pintura abstracta.
Tals moviments virtuals, les varetes metalliques, Ia
illusio optica que produien les formes i els plans
cromatics i la multidimesionalitat van quedar units a la
Creacio artistica i Ia investigacio cientifica (optica i
visual). La mostra celebrada en Ia capital francesa va
constituir, sense cap dubte, un dels esdeveniments
decisius i influents de la creaci6 i divulgacio artistica en
el segle xx. Els comissaris (cal destacar la direccio de
Denise Reng, Victor Vasarely, Roger Bordier i Pontus



metdlicas, |3 ilusion optica que producian las formas y
planos cromaticos Y la multidimesionalidad, quedaron
unidas a la creacion artistica y la investigacion
cientifica (ptica y visual). La muestra celebrada en la
capital francesa constituyo, sin lugar a dudas, uno de
los acontecimientos decisivos e influyentes de Ia
creacion y divulgacion artistica en el siglo XX. Los
comisarios (cabe destacar |a direccion de Denise René,
Victor Vasarely, Roger Bordier y Pontus Hultén)
llegaron a incluir obras de arte motorizadas. Veinte
anos después, en 1975, se realizo una revision en
Nueva York y se publicd, Le Mouvement. El movimien-
to. Paris 1955 con textos de varios artistas y criticos de
arte, recuperandose un folleto antiguo de color
amarillo, titulado Manifeste jaune, que ya habia sido
publicado en 1955 con textos de Vasarely, considerado
el padre del op art, donde el creador realizaba una rele-
vante y acertada prediccion: "Estamos al comienzo de
una gran era. Ha comenzado la era en la que son
posibles las proyecciones esculturales en pantallas
bidimensionales y tridimensionales, tanto de dia como
de noche™.

No pasemos por alto que el catdlogo de aquella
exposicion, ademas de ofrecer diversas formas del arte
cinético, integraba el cine por su estrecha relacién con
el movimiento. A partir de ese momento el valor del
desplazamiento, de la no estanqueidad y Ia ciencia
caminaron de la mano en un modo equidistante. La
proliferacion de procedimientos y el empleo de la
tecnologia cambio la creacion artistica.

La separacion fisica del creador respecto a su obra
abrio la puerta a piezas fabricadas industrialmente,
creaciones que se asemejaban mas a objetos o
esculturas que a cuadros; a superficies pulidas
cubiertas con epoxi sin rastro pictorico y a fotografias
que se denominaban pinturas, a pinturas que parecian
17 Impreso en el folleto “"Manifeste jaune" del catdlogo Le

Mouvement. El Movimiento, traduccion al aleman
Jean-Louis Ferrier, “Conversaciones con Vasarely"
(Colonia: Galerie Der Spiegel, 1977), pp. 173 4 Siguientes.

Hultén) van arribar a incloure obres d'art motoritzades.
Vint anys després, en 1975, es va realitzar una revisio a
Nova York i es va publicar, Le Mouvement. El movimi-
ento. Paris 1955, amb textos de diversos artistes i
critics d'art, recuperant-se un fullet antic de color groc,
titulat "Manifeste jaune”, gue ja havia sigut publicat en
1955 amb textos de Vasarely, considerat el pare de I'op
art, en que el creador realitzava una rellevant i
encertada prediccié: "Ens trobem en el comencament
d'una gran era. Ha comencat I'era en |a qual s6n
possibles les projeccions esculturals en pantalles
bidimensionals i tridimensionals, tant de dia com de
nit",

No passem per alt que el cataleg d'aquella
exposicid, a més d'oferir diverses formes de l'art
cinetic, integrava el cinema per |a seua estreta relacio
amb el moviment. A partir d'eixe moment el valor del
desplacament, de Ia no estanquitat i Ia ciéncia van
caminar de la ma en un mode equidistant. La
proliferacio de procediments i I'Us de |3 tecnologia va
canviar I3 creacid artistica.

La separaci fisica del creador respecte a la seua
obra va abrir I3 porta a peces fabricades industrial-
ment, creacions que s'assemblaven més a objectes o
escultures que a quadros; a superficies polides
cobertes amb epoxi sense rastre pictoric i a fotografies
que es denominaven pintures, a pintures que se
semblaven a escultures, a tantes i tantes variants. En
este context de permissivitat va naixer la pretensio
d'anar més enlla del color, de |a bidimensionalitat, de la
materia fisica. El color es va transformar en un element
mutant i vivencial. Els artistes abstractes van comencar
3 mantindre una relacié molt intensa amb nous tipus
de suports, donant més importancia al fenomen de la
percepcio i l'experiéncia artistica que a Ia mateixa abra.

17 Imprés en el fullet "Manifeste jaune” del cataleg Le
Mouvement. El Movimiento, traduit a I'alemany per
Jean-Louis Ferrier, “Conversaciones con Vasarely"
(Colonia: Galerie Der Spiegel, 1977), p. 173 i seguents.



3 esculturas, a tantas y tantas variantes. En este
contexto de permisividad nacid la pretension de ir mas
alla del color, de Ia bidimensionalidad, de la materia
fisica. El color se transformo en algo mutante y
vivencial. Los artistas abstractos comenzaron a
mantener una relacion muy intensa con nuevos tipos
de soportes, dando mayor importancia al fendmeno
de la percepcidn y |a experiencia artistica que a Ia
propia obra. Aquellos modos constructivos fueron
debatidos intensamente durante muchos afos.

Digamos que en plena explosion expresionista
surgio el prodigio geometrizante de la pintura en
estrecha relacién con Ia ciencia. Muy comprensible
entonces que surgiera con ese caldo de cultivo la
preocupacion de muchos creadores de ir mas alla de la
gestualidad pictorica y de superar la estanqueidad
constructivista.

La aparente negacion de I3 "pintura-pintura”
abstracta quedaba lejos de constituir una renuncia al
arte. Fue una pausada preparacion, puesto que de ahi
surgieron las nuevas propuestas artisticas mucho mas
radicales y orientadas a la reconstruccion de una nueva
pintura que prosiguio con el proceso deconstructivo de
la triunfalista pintura abstracta. Del mismo modo que
la escultura, evoluciona la pintura cambiando en su
concepto, buscado establecer nuevas intersecciones y
didlogos en torno a cuestiones importantes, plantean-
do una elasticidad conceptual y técnica nunca
alcanzada. Y se fue imponiendo el criterio de que la
tecnologia pasaba con fuerza a ser un gran apoyo.

En definitiva, se produjo, en general, un ensancha-
miento de las disciplinas pictéricas aplicadas a la
abstraccion, muy paralela a la que en el afio 1978
planteaban las teorias de la norteamericana Rosalind
Krauss en su ensayo sobre La escultura en el campo
expandido. Aquellos supuestos se pueden aplicar
también de modo muy genérico al campo de la pintura
abstracta. Igual que ocurrio con la escultura, ésta
comenzo a cambiar, perdid su lugar, se agoto en lo
tradicional del término y tuvo que explorar nuevos

Aquells modes constructius van ser debatuts
intensament durant molts anus.

Diguem que en plena explosio expressionista va
sorgir el prodigi geometritzant de |a pintura en estreta
relacié amb la ciéncia. Llavors, és molt comprensible
que sorgira, amb eixe caldo de cultiu, la preocupacio de
molts creadors per anar més enlla de la gestualitat
pictorica i de superar I'estanquitat constructivista.

L'aparent negacid de la “pintura-pintura” abstracta
quedava lluny de constituir una renuncia a l'art. Va ser
UNa pausada preparacio, ja que d'aci van sorgir les
noves propostes artistiques molt més radicals i
orientades a |a reconstruccié d'una nova pintura que va
prosseguir amb el procés desconstructiu de la
triomfalista pintura abstracta. De la mateixa manera
que l'escultura, evoluciona la pintura canviant en el seu
concepte, buscant establir noves interseccions i dialegs
al voltant de gUestions importants, plantejant una
elasticitat conceptual i tecnica mai aconseguida. | es va
anar imposant el criteri que |a tecnologia passava amb
forca a ser un gran suport.

En definitiva, es va produir, en general, un
eixamplament de les disciplines pictoriques aplicades a
I'abstraccid, molt parallel a la que en I'any 1978
plantejaven les teories de la nord-americana Rosalind
Krauss en el seu assaig L'escultura en el camp
expandit. Aquells suposits es poden aplicar també de
mode molt generic al camp de |a pintura abstracta.
Igual que va ocdrrer amb I'escultura, esta va comencar
a canviar, va perdre el seu lloc, es va esgotar en el
tradicional del terme i va haver d'explorar nous
materials i ressorgir, arribant a inventar-se noves
categories i nous limits que li permeteren ser molt més
lliure i conviure millor amb l'arquitectura i els espais. La
pintura s'havia quedat sense definicid, desapareguda
la idea del quadro bidimensional i sorgint la de
I'objecte pictoric. Tot este procés de desconstruccio va
arrossegar Ia pintura a una deliberada tridimensionali-
tat. Vegeu en l'exposicig els treballs de Toni Cucala,
Cristina Ghetti, Juan Carlos Nadal, Tofo Barreiro i



materiales y resurgir, llegando a inventarse nuevas
categorias y nuevos limites que le permitieran ser
mucho mas libre y convivir mejor con la arquitectura y
los espacios. La pintura se habia quedado sin
definicién, desaparecido |a idea del cuadro bidimensio-
nal y surgiendo |a del objeto pictorico. Todo este
proceso de deconstruccion arrastro a la pintura a una
deliberada tridimensionalidad. Véase en I3 exposicion
los trabajos de Toni Cucala, Cristina Ghetti, Juan
Carlos Nadal, Toiio Barreiro y Oliver Jhonson, 0
Carmen Ortiz y Robert Ferrer i Martorell.

Asi la abstraccion fue abriéndose a todos los
nuevos procedimientos técnicos, encontrando una
suerte de nuevo lenguaje encaminado a producir
durante casi una década exposiciones centradas en
trabajar en la determinante participacion del
espectador, Ia luz, 1as transformaciones espaciales y los
efectos luminicos y visuales cobran protagonismo.
Retrocediento al pasado, se inauguro un arte
principalmente interactivo de gran interés: Labyrinthe |

Oliver Jhonson, o Carmen Ortiz i Robert Ferrer i
Martorell.

Aixi, I'abstraccio va anar obrint-se a tots els nous
procediments tecnics, trobant una sort de nou
llenguatge encaminat a produir durant quasi una
década exposicions centrades en treballar en la
determinant participacio de l'espectador, 1a llum, les
transformacions espacials i els efectes luminics i
visuals cobren protagonisme. Retrocedint al passat, es
va inaugurar un art principalment interactiu de gran
interés: “Labyrinthe I" (1963), “Laburinthe II", "Labyrint-
he Ill" celebrades en 1965 a Paris, pel Groupe de
recherche d'Art visuel. Curiosament, esta tendéencia va
ser durament injuriada per alguns critics (tal com
argumenta ampliament Anna Maria Guasch).

Tan sols uns pocs anys després van arrancar les
primeres exposicions geometriques de grafics




(1963), Labyrinthe Il, Labyrinthe Il celebradas en 1965
en Paris, por el Groupe de recherche dart visuel.
Curiosamente, esta tendencia fue duramente
denostada por algunos criticos, tal como argumenta
ampliamente Anna M.2 Guasch.

Tan s6lo unos pocos anos después arrancaron las
primeras exposiciones geométricas de graficos
realizados en ordenador. Manfred Mohn, considerado
como uno de los pioneros del arte digital a nivel
mundial, en 1969 empez6 a programar en lenguaje
Fortran IV, creando algoritmos que se ejecutan como
dibujos de tinta a partir de un plotter. Tuvo el
atrevimiento de utilizar el ordenador a finales de los
sesenta. Planteaba la siguiente reflexion: “la tecnologia
COMO un instrumento artistico puede trasladar la
misma emocion que con otras formas mas cldsicas de
arte. La misma que puede producir la musica o la
pintura al 6leo o la danza™®".

Las maquinas, con su precision matematica y
capacidad de procesamiento de datos, abren un
abanico de posibilidades infinitas a los artistas mas
contemporaneos. Desde algoritmos generativos y
software de modelado 3D hasta la inteligencia artificial
y realidad aumentada. Las herramientas tecnoldgicas
han transformado la esencia misma de Ia creacion, y
es0, unido al recurso que éstas ofrecian han hecho que
ganara mas fuerza y que el "lienzo” fuese convirtién-
dose en campo de experimentacion matematica u
cambiara su materialidad.

En la década de los afios sesenta y setenta del
pasado siglo la palabra "digital” ni siquiera se habia
inventado, tan solo las pantallas comenzaban a
aparecer. S6lo 1os mas innovadores y valientes
creadores intentaban utilizarlo como herramienta de

18 https://www.rightclicksave.com/article/an-interview-wi-
th-manfred-mohr. [Consultado en: julio 2024].

realitzats en ordinador. Manfred Mohn, considerat com
un dels pioners de l'art digital a escala mundial, en
1969 va comengar a programar en llenguatge Fortran
|V, creant algoritmes que s'executen com dibuixos de
tinta a partir d'un tracador. Va tindre I'atreviment
d'utilitzar 'ordinador a finals dels seixanta. Plantejava
la reflexio segUent: "la tecnologia com un instrument
artistic pot traslladar la mateixa emocié que amb altres
formes més classiques d'art. La mateixa que pot
produir la musica o la pintura a l'oli o la dansa®®".

Les maquines, amb Ia seua precisio matematica i
capacitat de processament de dades, obrin un ventall
de possibilitats infinites als artistes més contempora-
nis. Des d'algoritmes generatius i programari de
modelatge 30 fins a intelligencia artificial i realitat
augmentada. Les ferramentes tecnologiques han
transformat I'esséncia mateixa de la creacio, i aixo, unit
al recurs que estes oferien ha fet que guanuara més
forcaique el “llenc” anara convertint-se en el camp
d'experimentacio matematica i canviara la seua
materialitat.

En la década dels anus seixanta i setanta del
passat segle la paraula “digital” ni tan sols s'havia
inventat, tan sols les pantalles comencaven a aparéixer.
Només els més innovadors i valents creadors
intentaven utilitzar-ho com a ferramenta de treball. Va
ser en els huitanta quan sorgiren els primers
ordinadors, alguns ja domestics, i s'allicona un incipient
procés d'informatitzacio. L'artista en general va tractar
per primera vegada I'Us dels algoritmes amb una
voluntat creativa i conceptual.

L'obra brolla de l'interior de la computadora i aixo
suposa que els pintors puguen treballar com si foren
escultors. | és que la llibertat que brindava l'art digital a
la pintura és molt major que en les arts no digitals. El
llenc ha sigut substituit per I'espai d'una manera
espontania. Les sales d'exposicions passen a

18 https://www.rightclicksave.com/article/an-interview-wi-
th-manfred-mohr. [Consultat en: juliol 2024].



trabajo. Fue en los ochenta cuando surgen los
primeros ordenadores algunos ya domesticos y se
alecciona un incipiente proceso de informatizacion. El
artista en general abordo por primera vez el empleo de
los algoritmos con una voluntad creativa y conceptual.

La obra brota del interior de la computadora y ello
supone que los pintores puedan trabajar como si
fueran escultores. Y es que la libertad que brindaba el
arte digital a la pintura era mucho mayor que las artes
no digitales. El lienzo ha sido sustituido por el espacio
de una forma espontanea. Las salas de exposiciones
pasan a convertirse en una experiencia, donde el
espectador interactla y donde la obra de arte
abstracta se desborda del marco tradicional y crece
primero dentro del ordenador y después en su nuevo
espacio blanco, que es |a propia sala, llegando a ser los
procesos creativos tan importantes y dignos de
exponer como el resultado final. Los espectadores
interactian con |a obra que se puede llegar a expandir
mas alla de 1as paredes de una sala. Esa union en
donde las creaciones interactivas se mezclan con el
espectador y llenan de vida aparentemente real, es
francamente soberbia.

Se imponen nuevas formas de creacion abstracta.
La tridimensionalidad ya no es una caracteristica solo
de la escultura. Ya no existe la dependencia que tenia
el artista con la obra de taller, donde todo era a tamafno
natural y real; Ias escalas son completamente
diferentes y auténomas. El volumen lo impregna todo.
Pintar en el ordenador nada tiene gue ver con la
bidimensionalidad de una tela. El arte se encuentra
inmerso en una nueva relacion espacial, arrastrando a
los pintores hacia ese esculturismo instalativo y
ejemplo de ello es una de las grandes figuras actuales
del arte espaiiol, Soledad Sevilla, siempre interesada
por 13 investigacion tal como evidencia su vinculacion
desde joven con el Grupo de Estudios de la Forma de
Barcelona. Su trabajo se caracteriza por una continua
exploracion de la luz, el espacio U Ia percepcion visual,
desarrollando un estilo que abarca diversas técnicas,

convertir-se en una experiencia en qué I'espectador
interactua i l'obra d'art abstracta es desborda del marc
tradicional i creix primer dins de l'ordinador i després
en el seu nou espai blanc, que és la mateixa sala,
arribant a ser els processos creatius tan importants i
dignes d'exposar com el resultat final. Els espectadors
interactuen amb I'obra, gue es pot arribar a expandir
meés enlla de les parets d'una sala. Eixa unio en que les
creacions interactives es mesclen amb I'espectador i
omplin de vida aparentment real, és francament
superba.

S'imposen noves formes de creacio abstracta. La
tridimensionalitat ja no és una caracteristica només de
I'escultura. Ja no hi ha la dependéncia gue tenia
I'artista amb I'obra de taller, en qué tot era a grandaria
natural i real; les escales son completament diferents i
autonomes. El volum ho impregna tot. Pintar en
I'ordinador res té a vore amb la bidimensionalitat d'una
tela. L'art es troba immers en una nova relacio espacial,
que arrossega els pintors cap a eixe esculturisme
instal-latiu. Un exemple d'aix0 és una de les grans
figures actuals de I'art espanyol, Soledad Sevilla,
sempre interessada per I3 investigacio, com evidencia
la seua vinculacio des de jove amb el Grup d'estudis de
la forma de Barcelona. El seu treball es caracteritza per
una continua exploracio de Ia llum, 'espai i Ia percepcio
visual; desplega un estil que abasta diverses tecniques,
inclosa la instal-lacid i la creacié d'espais sempre oberts
a I'experiencia sensorial i interactiva dels espectadors
des de Ia contemplacio. S'ha servit de diferents
suports, recorrent als nous llenguatges i procediments,
treballant indistintament tant el suport pla com l'espai,
el lirisme, la geometria. Els treballs tridimensionals que
ha desenrotllat des dels huitanta van fer que el seu
llenguatge virara cap a la installacio i fora una
avancada a explorar terrenys tan abstractes com les
trames geometriques que produix Ia llum.

Els artistes no sols utilitzen |a tecnologia com un
mitja, sind que I3 incorporen com un element integral
del procés creatiu. No és merament un facilitador, sind



incluyendo la instalacién y 1a creacién de espacios
siempre abiertos a Ia experiencia sensorial e interactiva
de los espectadores desde la contemplacion. Se ha
servido de distintos soportes, recurriendo a los nuevos
lenguaje y procedimientos, trabajando indistintamente
tanto el soporte plano como el espacio, el lirismo, la
geometria. Los trabajos tridimensionales que ha
desarrollado desde los ochenta hicieron que su
lenguaje virard hacia la instalacion y fuera una
adelantada en explorar terrenos tan abstractos como
las tramas geomeétricas que produce Ia luz.

Los artistas no solo utilizan Ia tecnologia como un
medio, sino que la incorporan como un elemento
integral del proceso creativo. No es meramente un
facilitador, sino un co-creador que dialoga con el
creador, desafiando y expandiendo los limites de lo
posible. La interaccion entre lo humano Y lo tecnologi-
€0 genera nuevas formas de abstraccion que invitan a
la reflexion sobre nuestra coexistencia con Ias
maquinas Y el impacto de estas en nuestras vidas.

Ya no cabe preguntarse aquello de si puede un
ordenador crear una obra de arte independientemente
de que sea abstracta. Es dificil prever el alcance que
tendrd esto en un futuro. Si sabemos ya que la
experimentacion con el ordenador -iniciada a finales
de los sesenta- y la impresion digital ha supuesto la
consagracion de la nueva forma de pintar. La mdaquina
unida a la mente del artista ha potenciado la creativi-
dad y reforzado la transformacion pictorica abstracta
mas importante de este siglo y que esta evolucion
pictérica no es mas que una manifestacion mas de esa
realidad histarica.

Invitamos a una reflexién profunda sobre la
naturaleza del arte en Ia era digital. Es obvio que la
influencia omnipresente de la tecnologia en el dmbito
cultural ha provocado un cambio fuerte opuesto al
posmodernismo y el inicio de una nueva era. El tedrico
Alan Kirby lo acun6 bajo el término "Digimodernismo”.
Reflexionando sobre algunas de las transformaciones
sufridas en el 3mbito cultural, se ha ido cambiando el

un cocreador que dialoga amb el creador, desafiant i
expandint els limits del possible. La interaccio entre
I'huma i el tecnologic genera noves formes d'abstraccio
que conviden a 13 reflexid sobre 13 nostra coexisténcia
amb les maquines i l'impacte d'estes en les nostres
vides.

Ja no cal preguntar-se si un ordinador pot crear
una obra d'art, independentment del fet que siga
abstracta . Es dificil prevore I'abast que tindra aixo en
un futur. ST que sabem ja que I'experimentacié amb
ordinador —iniciada a finals dels seixanta— i la
impressio digital han suposat la consagracio de la nova
manera de pintar. La maquina unida a la ment de
I'artista ha potenciat la creativitat i reforcat Ia
transformacio pictorica abstracta més important d'este
segle. Esta evolucio pictorica no és més que una
manifestacio més d'eixa realitat historica.

Convidem a una reflexid profunda sobre la
naturalesa de 'art en I'era digital. Es obvi que la
influencia omnipresent de la tecnologia en I'ambit
cultural ha provocat un canvi fort oposat al postmo-
dernisme i l'inici d'una nova era. El teoric Alan Kirby el
va encunyar amb el terme digimodernisme. Reflexio-
nant sobre algunes de les transformacions esdevingu-
des en I'ambit cultural, s'ha anat canviant el concepte
de l'autoria d'una obra, ja que els artistes treballen en
equip i els usuaris han anat convertint-se en cocrea-
dors mitjancant les seues interaccions. A més, el nostre
moment historic ens arrossega a una cultura molt més
participativa en que s'integren diverses formes
d'expressio en una Unica experiencia artistica.

Per consegiient, que la pintura abstracta haja sigut
classificada i definida des de fa molt de temps no
significa que haja de ser desnonada; que no siga ja
emblema de “super” modernitat com va ocorrer en el
passat, no vol dir que haja arribat a la seua fi, ja que és



concepto de la autoria de una obra, ya que los artistas
trabajan en equipo y los usuarios han ido convirtién-
dose en cocreadores a través de sus interacciones
Ademas, nuestro momento histdrico nos arrastra a
una cultura mucho mas participativa en donde se
integran diversas formas de expresion en una Unica
experiencia artistica.

Por consiguiente, que I3 pintura abstracta fuera
clasificada y definida desde mucho tiempo atras no
significa que tenga que ser desahuciada; que no sea ua
emblema de “super” modernidad como acaecio en el
pasado, no quiere decir que haya llegado a su final,
puesto que es precisamente el declive de los procedi-
mientos pictoricos lo que desperto el intelecto y lo
sentidos de los artistas y de ahi su evolucion. La
industrializacion de los medios y la tecnologia en

precisament el declivi dels procediments pictorics el
que va despertar l'intel-lecte i els sentits dels artistes i,
per aixo, la seua evolucid. La industrialitzacio dels
mitjans i la tecnologia en general, més que posar fia la
pintura abstracta va afavorir el seu renaixement.

A més de visualitzar estes grans transformacions,
hem volgut amb la mostra Desconstruint I'abstraccid,
pintura valenciana (1970-2024) posar en valor i rendir
un tribut, creiem que molt merescut, a la pintura
abstracta més consolidada per tradici¢ i enllagar-la
estretament amb les ultimes investigacions. Cal tindre
en compte que cada un dels comportaments artistics
no sén mai un fet aillat, perque han de contextualit-
zar-se sempre dins del seu moment historic.

La deconstruccio de Ia pintura abstracta va
arrancar en el passat segle, tal com hem vist quan
s'inicia el procés de desvaloracio de la matéria pictorica
i el rebuig a la manualitat individual de l'artista. Les
maquines (fotocopiadores, cameres fotografiques,
cameres portatils, videos, ordinadors grafics) que van



general, mas que poner fin a la pintura abstracta,
favorecid su renacimiento.

Ademds de visualizar estas grandes transforma-
ciones, hemos querido con la muestra Deconstruyendo
la abstraccion. Pintura Valenciana, 1970-2024 poner en
valor y rendir un tributo, creemos muy merecido, a la
pintura abstracta mas asentada por tradicion y
enlazarla estrechamente con las Ultimas investigacio-
nes. Reparese en que cada uno de los comportamien-
tos artisticos no son nunca algo aislado, porque deben
contextualizarse siempre dentro de su momento
histarico.

La deconstruccion de la pintura abstracta arranco
en el pasado siglo, tal como hemos visto cuando se
inicia el proceso de desvalorizacion de la materia
pictorica y el rechazo a la manualidad individual del
artista. Las maquinas (fotocopiadoras, cdmaras
fotogrdficas, cdmaras portatiles, videos, ordenadores
graficos) que cuestionaron los prototipos tradicionales
de la creacion y pusieron en tela de juicio al artista, son
hoy el apoyo principal de las mas importantes
creaciones abstractas en el mundo. Los nuevos
creadores han ido abriéndose a todos los nuevos
procedimientos técnicos y saliéndose de sus
parapetos. La renovacion técnica se convirtio en
elemento esencial del proceso creativo.

En los anos 9o los creadores se abren a variadas
aventuras interdisciplinares. Igual que el teléfono mévil
ha sustituido hoy a Ia libreta y a nuestra propia mano,
la tecnologia se transforma en parte muy importante
de Ia vida. Dentro de esta linea de transformaciones
vienen aflorando una serie de nuevas preocupaciones
sociales y esto ha tenido su repercusion en el arte: el
feminismo, la ecologia, la sexualidad, la globalizacidn,
el cambio climatico, los Ultimos conflictos bélicos U I
tecnologia ha modificado la mente de los creadores.

En el umbral del siglo Xx! la relacién entre el arte y
la tecnologia ha alcanzado una sinergia sin preceden-
tes; circunstancia indiscutible. La abstraccion
tecnoldgica emerge como una manifestacion vital de

qlestionar els prototips tradicionals de la creacid i van
posar en dubte a l'artista son hui el suport principal de
les més importants creacions abstractes en el mon. Els
nous creadors han anat obrint-se a tots els nous
procediments tecnics i eixint-se dels seus parapets. La
renovacio tecnica es va convertir en element essencial
del procés creatiu.

En els anys 9o els creadors s'obrin a diverses
aventures interdisciplinaries. Igual que el telefon mobil
ha substituit hui la llibreta i la nostra propia ma, 1a
tecnologia es va transformar en una part molt
important de Ia vida. Dins d'esta linia de transformaci-
ons venen aflorant una série de noves preocupacions
socials i aix0 ha tingut la seua repercussio en l'art: el
feminisme, 'ecologia, I3 sexualitat, 3 globalitzacio, el
canvi climatic, els ultims conflictes bellicsila
tecnologia han modificat la ment dels creadors.

En el llindar del segle xxI la relaci¢ entre I'art i la
tecnologia ha arribat a una sinergia sense precedents;
una circumstancia indiscutible. L'abstraccio tecnologica
emergix com una manifestacio vital d'esta unio en que
la maquina i I'enginy huma convergixen per a explorar
noves dimensions de Ia creativitat. Esta exposicio
s'endinsa en la interseccio d'eixos dos mons, revela
com les tecnologies avancades no sols faciliten la
Creacio artistica, sind que també reconfiguren la nostra
percepcio de l'art. En un mon cada vegada mes
dominat pel fet tecnologic, estes creacions ens
recorden que I'esséncia de |'art residix en la seua
capacitat per a evolucionar, adaptar-se i saber trobar la
bellesa de nou.

Creiem que les discrepancies entre la modernitat i
la tradicio, entre I'art digital i 'art pictoric, haurien de
desaparéixer absolutament. El procés desconstructiu
va alimentar no sols |a nova creacio artistica, sino
també el constant debat sobre el paper de la pintura
abstracta en |a creacié contemporania.

El premi Nobel Octavio Paz (poeta, estudios, critic
d'art, etc.) en 1959 escrivia: "Es repetix des de fa anus
que la pintura abstracta ha arribat al seu limit: no hi ha



esta unién, donde la maquina y el ingenio humano
convergen para explorar nuevas dimensiones de la
creatividad. Esta exposicion se adentra en la intersec-
Cion de esos dos mundos, revelando como las
tecnologias avanzadas no solo facilitan la creacion
artistica, sino que también reconfiguran nuestra
percepcion del arte. En un mundo cada vez mas
dominado por lo tecnoldgico, estas creaciones nos
recuerdan que la esencia del arte reside en su
capacidad para evolucionar, adaptarse y saber
encontrar |a belleza de nuevo.

Creemos que las discrepancias entre la moderni-
dad y tradicion, entre el arte digital y arte pictorico,
deberian desaparecer absolutamente. El proceso
deconstructivo alimentd no solo 1a nueva creacion
artistica sino también el constante debate sobre el
papel de |a pintura abstracta en la creacién contempo-
ranea.

El nobel Octavio Paz (poeta, estudioso, critico de
arte, etc..) en 1959 escribia: “Se repite desde hace afos
que la pintura abstracta ha llegado a su limite: no hay
un mas alla. No me parece justo: lo que distingue a los
grandes movimientos artisticos es su radicalismo, su ir
mas alla siempre, hasta tocar el fin final, los limites del
limite. En ese instante alguien llega, da un salto,
descubre otro espacio libre u, de nuevo, tropieza con
un muro. Hay que saltarlo e ir mas alla. No hay
regreso. ¢La abstraccion se ha convertido en una nueva
academia? No importa: todos los movimientos se
vuelven escuelas y todos los estilos en maneras. Lo
lamentable es terminar en Ia academia; no lo es
convertirla en punto de partida™".

La influencia de Clement Greenberg -uno de los
principales teoricos de la modernidad- consideraba
que el artista debia aspirar a una cierta "pureza
pictorica”. El hecho de tomar al pie de la letra esta idea,
19 PAZ Octavio, “Lenguaje y abstraccion”, Corriente alterna,

México, Siglo xx1, 1967, en: Octavio Paz, Los privilegios de
la vista I. Arte Modernos Universal. VI volumen de las
0Obras Completas, México, edicion del autor, 1995, p. 283.

un més enlla. No em sembla just: el que distingix els
grans moviments artistics és el seu radicalisme, el seu
anar més enlla sempre, fins a arribar al fi ultim, els
limits del limit. En eixe instant algu arriba, fa un salt,
descobrix un altre espai lliure i, de nou, entropessa
amb un mur. Cal saltar-lo i anar més enlla. No hi ha
retorn. L'abstraccio s'ha convertit en una nova
academia? No importa: tots els moviments es tornen
escoles i tots els estils en maneres. El més lamentable
és acabar en I'académia; no ho és convertir-la en un
punt de partida™".

La influéncia de Clement Greenberg —un dels
principals teorics de la modernitat— considerava que
I'artista havia d'aspirar a una certa “puresa pictorica”. El
fet de prendre al peu de la lletra esta idea va suposar
encotillar els artistes, sense tindre en compte que el
mon estava canviant sens dubte i que a conseqléencia
d'aixo els creadors havien de perseguir una cosa més
elevada, més concorde amb el seu temps, i per a
avancar devien alliberar-se d'eixa “quimerica” puresa
pictorica que defenia la planitud i I'especificitat del
medi pictoric.

Tal com hem expressat anteriorment, en les
Ultimes décades del segle XX s'advertix una aparent
ruptura, una substitucié radical dels pinzells i de la
materia pictorica, florint un nou concepte d'abstraccio
que afavorix el joc intens amb diversos procediments
en un intent per establir una nova dialectica entre la
forma i els mitjans. S'arrossega l'informalisme del
segle XXI cap a un procés en qué les disciplines
artistiques i no artistiques s'hibriden per a formar
obres que van més enlla de la pintura i de l'escultura, i
fins i tot de l'arquitectura. Estem assistint al naixement
de nous tipus de treball, abans impensables; a un art
Qque crea mons virtuals i fantastics en els quals
I'abstraccié pren aspecte de vida artificial, de formes
19 PAZ Octavio, “Lenguaje y abstraccion”, Corriente alterna,

Mexic, Siglo XXI, 1967, en: Octavio Paz, Los privilegios de
la vista I. Arte Moderno Universal. VI volum de les obres
completes, Méxic, edicio de I'autor, 1995, p. 283.



SUPUSO encorsetar a los artistas, sin tener en cuenta
que el mundo estaba cambiando sin duda y que como
consecuencia de ello los creadores debian perseguir
algo mas elevado, mas acorde con su tiempo, y para
avanzar debian liberarse de esa “quimérica” pureza
pictérica que defendia Ia planitud y Ia especificidad del
medio pictorico.

Tal como hemos expresado anteriormente, en 13s
postrimeras décadas del siglo XX se advierte una
aparente ruptura, una sustitucion radical de los
pinceles y de la materia pictorica, floreciendo un nuevo
concepto de abstraccion que favorece el juego intenso
con variados procedimientos en un intento por
establecer una nueva dialéctica entre Ia forma y los
medios. Se arrastra al informalismo del siglo XXI hacia
un proceso donde las disciplinas artisticas y no
artisticas se hibridan para formar obras que van mas
alla de la pintura y de la escultura, e incluso de la
arquitectura. Estamos asistiendo al nacimiento de
nuevos tipos de trabajo, antes impensables; a un arte

que semblen que tenen vida propia, i que al mateix
temps, moren.

Com hem apuntat, Ia practica pictorica dels ultims
anys ha canviat, es veuen superades les categories
tradicionals de la pintura. Cada vegada és més explicit
linterés pel suport respecte a la forma. Primer les
cameres fotografiques van permetre donar colps de
brotxes, després taques de color executades amb
ordinador. Molts artistes, sense ser verdaders
fotografs, troben en eixe nou procediment artistic el
mode de soltar definitivament |a pintura tradicional i
acaben mesclant altres procediments com el video a la
instal-lacié per a integrar-se en una nova i heterogenia
categoria artistica?. Alguns han perseguit fonamental-

20 Lainfluencia de la fotografia en I'art contemporani va
anar incrementant-se. A partir de 1960 va passar a
ocupar els millors espais expositius del nostre pais. El
mon de I3 imatge es va transformar en un mitja
essencial per a mostrar les diferents accions artistiques




que crea mundos virtuales y fantasticos en los que 13
abstraccion toma aspecto de vida artificial, de formas
que parecen gue existen, con vida propia, U que, al
mismo tiempo mueren.

Como venimos apuntando la practica pictérica
de los ultimos afos ha cambiado, se ven superadas
las categorias tradicionales de la pintura. Cada vez es
mas explicito el interés por el soporte respecto a la
forma. Primero las cdmaras fotograficas permitieron
dar golpes de brochas, después manchas de color
ejecutadas con ordenador. Muchos artistas, sin ser
verdaderos fotdgrafos, encuentran en ese nuevo
procedimiento artistico el modo de soltar definitiva-
mente la pintura tradicional y terminaran mezclando
otros procedimientos como el video a la instalacion
para integrarse en una nueva y heterogénea
categoria artistica?e. Algunos han perseguido
fundamentalmente utilizar Ia fotografia sin
abandonar la pintura, incluso interactuar con ambas
y confundir deliberadamente que la imagen
pareciera pintura y la pintura fotografia. Asi fue
COomo esas im3agenes creadas digitalmente acaban
convirtiéndose en cuadros. Es el arte digital u las
nuevas tecnologias las que nos arrastran a la cuspide
de Ia nueva era artistica.

20 Lainfluencia de la fotografia en el arte contemporaneo
fue incrementandose. A partir de 1960 paso a ocupar
los mejores espacios expositivos de nuestro pais. El
mundo de la imagen se transformo en medio esencial
para mostrar las diferentes acciones artisticas de los
movimientos post modernos, como el land art, el body
arty de los accionistas vienes, o cualquier tipo de obra
preformativa. Lo que se verd revitalizada en los anos
setenta gracias a lo denominar fotografia testimonial.
La nueva forma de crear a través de un dispositivo que
captura imagenes facilito a los artistas jugar con Ia
dualidad, investigar y derribar los muros tradicionales
del arte.

LAGO, Eduardo, “Dario Urzay. Afrontar lo multiple: una
conversacion con Dario Urzay" en Catdlogo Dario Urzay
en la sala Rekalde. Bilbao, 2000, pp.64-48 Y 72.

ment utilitzar la fotografia sense abandonar la pintura,
fins i tot interactuar amb les dos i confondre delibera-
dament que la imatge semblara pintura i Ia pintura
fotografia. Aixi va ser com eixes imatges creades
digitalment acaben convertint-se en quadros. S6n l'art
digital i les noves tecnologies els gue ens arrosseguen
al capdamunt de Ia nova era artistica.

Potser pot semblar sorprenent i contradictori, pero
en realitat, la fotografia forma part d'eixe procés
evolutiu de I3 pintura abstracta. Abracar |a fotografia
va significar substituir definitivament els pinzells per la
“llum” i per la maquina, encara sabent que, al llarg del
segle XX, tot el que poguera articular-se al voltant del
mon de |a imatge provocaria 'anunci de “la mort de la
pintura”. La incorporacio de la fotografia a l'art cal
entendre-Ia per permetre, d'una banda, obtindre la tan
desitjada distancia de la ma de l'artista respecte a
["objecte” creatiu i, d'altra banda, emancipar l'obra del
bastidor i que la maquina es convertira en |a prolonga-
Ci6 natural de Ia ma i ment de I'artista.

Trobem exemples molt destacats dins de I'ambit
nacional davant dels quals val la pena detindre’s; és el
€as de Dario Urzay, qui va saber donar un gir al seu
treball utilitzant com a base fonamental les imatges
generades digitalment. L'escriptor Eduardo Lago, en el

dels moviments postmoderns, com el land art, el body
artiel dels accionistes vienesos, o gualsevol tipus d'obra
preformativa. Aixo es vora revitalitzat en els anys
setanta gracies a 'anomenada fotografia testimonial.

La nova manera de crear mitjangant un dispositiu que
captura imatges va facilitar als artistes jugar amb la
dualitat, investigar i derrocar els murs tradicionals de
I'art. Es va produir Ia dicotomia que molts artistes, sense
ser verdaders fotografs, van trobar en eixe nou suport
artistic el mode de soltar definitivament I3 pintura
tradicional i van acabar mesclant altres procediments
com el video, la instal-lacié per a integrar-se en una
nova i heterogenia categoria artistica.

LAGO, Eduardo, “Dario Urzay. Afrontar lo multiple: una
conversacion con Dario Urzay" en Catdlogo Dario Urzay
en I3 Sala Rekalde. Bilbao, 2000, p. 64-48 i 72.



Quiza pueda parecer sorprendente y contradicto-
rio, pero en verdad, la fotografia forma parte de ese
proceso evolutivo de la pintura abstracta. Abrazar la
fotografia significd sustituir definitivamente los
pinceles por la “luz" y por la maquina, aun a sabiendas
de que, a lo largo del siglo XX, todo aquellos que pudie-
ra articularse en torno al mundo de la imagen
provocara el anuncio de “la muerte de la pintura”. La
incorporacion de Ia fotografia al arte hay que
entenderla por permitir, de una parte, obtener Ia tan
ansiada distancia de la mano del artista respecto al
“objeto” creativo y por otra, emancipar |a obra del
bastidor y que la maquina se convirtiera en la
prolongacion natural de la mano y mente del artista.

Encontramos ejemplos muy destacados dentro
del dmbito nacional ante los que merece la pena
detenerse; es el caso de Dario Urzay quien supo dar
Un giro a su trabajo utilizando como base fundamental
las im3genes generadas digitalmente. El escritor
Eduardo Lago, en el catdlogo de la exposicion
celebrada en I3 sala Rekalde de Bilbao, afo 2000,
recoge una interesante entrevista donde el artista
explica su forma de pintar: "Bueno, en mi la utilizacion
de nuevos medios siempre surge de una necesidad. En
el afio noventa necesitaba resolver como hacer un
gesto sin manejar directamente Ia brocha, asi pinté
una serie de cuadros dobles. Para ello me inventé un
artilugio que me permitia colocar las brochas
conforme a una disposicién especial [..]. De la misma
manera, el ordenador es un instrumento que a mi me
sirve para dar comienzo a obras que surgen desde
imdgenes que no tienen una existencia real. De
manera semejante a cuando efectio un movimiento
gestual brusco con una cdmara fotografica delante de
un televisor, registrando luego |a imagen de unos 0jos
en movimiento, que son algo que no existe en la
realidad, me sirvo del ordenador para obtener un tipo
de imagenes en tres dimensiones, cuya existencia es
puramente virtual. No me muevo como si estuviera

cataleg de I'exposicio celebrada en la Sala Rekalde de
Bilbao, en 'any 2000, arreplega una interessant
entrevista en que I'artista explica Ia seua manera de
pintar: "Bé, en mi la utilitzacié de nous mitjans sempre
sorgix d'una necessitat. L'any noranta necessitava
resoldre com fer un gest sense manejar directament la
brotxa, aixi vaig pintar una serie de quadros dables.
Per a fer-ho, em vaig inventar un artefacte que em
permetia col-locar les brotxes conforme a una
disposicio especial [...]. De la mateixa maners,
I'ordinador és un instrument que a Mi em Servix per a
comencar les obres que sorgixen des d'imatges que no
tenen una existéncia real. De manera semblant a quan
efectue un moviment gestual brusc amb una camera
fotografica davant d'un televisor, registrant després la
imatge d'uns ulls en moviment, que s6n uUNa cosa que
no existix en |a realitat, em servisc de l'ordinador per a
obtindre un tipus d'imatges en tres dimensions
I'existéncia de les quals és purament virtual. No em
mMoc com si estiguera pintant en un llenc de dos
dimensions, sind que treballe amb un espai com el de
I'escultura®”.

Actualment, molts objectes culturals que es
produixen requerixen I3 intervencié de l'ordinador com
a part essencial del procés creatiu. L'espectador ha
d'entendre que una obra creada amb estos mitjans
digitals pot tindre el mateix grau d'atzar, d'impuls, de
reflexio, d'intuicio que un lleng. EI mateix nivell
d'aleatorietat i de genialitat que qualsevol altra obra
realitzada per mitjans no digitals. L'art digital no
representa una ruptura dins de la historia de l'art. No
podem oblidar que I'experiencia digital i I'accés a
maquines va ser inicialment una questio molt
complexa, i per esta rad molt pocs van ser els artistes
que reconeixien el potencial que tenia I'ordinador com
a vehicle d'expressio. Tanmateix, a hores d'ara, els
creadors digitals no han de lluitar per a ser acceptats,

21  LAGO, Eduardo, "Dario Urzay. Afrontar lo multiple: una
conversacion con Dario Urzay" en Catdlogo Dario Urzay
en la Sala Rekalde. Bilbao, 2000, p. 1.



pintando en un lienzo de dos dimensiones, sino que
trabajo con un espacio como el de |a escultura®”.

Actualmente, muchos objetos culturales que se
producen requieren de la intervencién del ordenador
como parte esencial del proceso creativo. El espectador
debe entender que una obra creada con estos medios
digitales puede tener el mismo grado de azar, de impul-
so, de reflexion, de intuicion que un lienzo. El mismo
nivel de aleatoriedad y de genialidad que cualquier otra
obra realizada por medios no digitales. El arte digital no
representa una ruptura dentro de la historia del arte. No
podemos olvidar que la experiencia digital y el acceso a
maquinas fue inicialmente algo muy complejo, y por
esta razén muy pocos fueron los artistas que
reconocian el potencial que tenia el ordenador como
vehiculo de expresion. Sin embargo, a fecha de hoy, los
creadores digitales no han de luchar para ser acepta-
dos, como si lo tuvieron que “pelear” tan sdlo quince
anos atras. Hoy por hoy, utilizar indistintamente el
ordenador para manipular imagenes, 0 como soporte
técnico esta bien visto y reconocido.

Dario Urzay consigue con el ordenador formas y
resultados muy cercanos a los generados por el medio
pictorico. En este mismo sentido podemos destacar de
esta exposicion las imagenes creadas digitalmente por
M.2 José Marco, Francisco Caparros, o Ias investigacio-
nes de Marusela Granell por las que la propia materia
pictorica es transformada en luz. Todos ellos proponen
un ejercicio de autorreflexién, un encuentro con la
naturaleza, la pintura a través de Ia tecnologia. Los tres
impulsores llevan tiempo explorando e imponiendo el
orden abstracto a su imaginario mundo digital donde
los materiales, los colores, Y las texturas procedentes
de ese entorno se transforman en magnificas obras de
arte. Es en palabras del artista como: "Parar el tiempo.
Estirarlo y comprimirlo al igual que ocurre en el
horizonte de sucesos de un agujero negro. La imagen
21 LAGO, Eduardo, “Dario Urzay. Afrontar lo multiple: una

conversacion con Dario Urzay" en Catdlogo Dario Urzay
en la sala Rekalde. Bilbao, 2000, p.1.

com si que es van haver de “barallar” tan sols quinze
anys arrere. Ara com ara, utilitzar indistintament
I'ordinador per a manipular imatges, 0 com a suport
tecnic, esta ben vist i reconegut.

Dario Urzay aconseguix amb 'ordinador formes i
resultats molt proxims als generats pel mitja pictoric.
En este mateix sentit, podem destacar d'esta exposicio
les imatges creades digitalment per Maria José Marco,
Francisco Caparras, o les investigacions de Marusela
Granell per les quals la mateixa mateéria pictorica és
transformada en llum. Tots ells proposen un exercici
d'autoreflexio, una trobada amb la naturalesa, la
pintura a través de la tecnologia. Els tres impulsors fa
temps que exploren i imposen 'orde abstracte al seu
imaginari mon digital en qué els materials, els colors i
les textures procedents d'eixe entorn es transformen
en magnifiques obres d'art. Per a Caparrés és com
"Parar el temps. Estirar-lo i comprimir-lo igual que
ocorre en I'horitzo de successos d'un forat negre. La
imatge revelada en un instant es transforma en
centenars, milers, milions de seqliencies d'una xicoteta
fraccio de segon. El temps no existix, Nomeés és una
percepcié humana que deforma I'existencia fent-nos
cavalcar entre 13 pulsié del que percebem real i
I'imaginari. Res és real. Tot és imaginari®".

Després de I'apogeu de la fotografia, irromp un
nou sistema en els limits de l'art i els nous abstraccio-
nistes s'alliberaven de les limitacions que imposava el
material pictoric; s'integraven aixi en una nova i
heterogénia categoria artistica. En definitiva, van
aconseguir alliberar-se d'eixa mal interpretada
“puresa”. En paraules de Dominique Baqué: “[..] La
fotografia, alhora ontologicament precaria i, no obstant
aix0, indispensable, serd a vegades 'acompanyant,
sovint el «restant», perod sempre testimoni, fins 3
convertir-se, per fi —i sera esta una de les determina-
cions essencials dels huitanta del segle xXx— en l'obra
mateixa. Sens dubte, la dialéctica complexa que

22  Entrevista a Paco Caparrds, Valencia, juny de 2024.



revelada en un instante se transforma en cientos,
miles, millones de secuencias de una pequena fraccion
de segundo. El tiempo no existe, solo es una percep-
ci6n humana que deforma la existencia haciéndonos
cabalgar entre Ia pulsién de lo que percibimos real y lo
imaginario. Nada es real. Todo es imaginario®".

Tras el auge de la fotografia, irrumpe un nuevo
sistema en los limites en el arte y los nuevos
abstraccionistas se liberaban de Ias limitaciones que
imponia el material pictorico, integrandose en una
nueva y heterogénea categoria artistica. En definitiva,
consiguieron liberarse de esa mal interpretada
“pureza". En palabras de Dominique Baqué: "[..] La
fotografia, a la vez ontoldgicamente precaria y, sin
embargo, indispensable, serd a veces la acompanante,
amenudo lo “restante” pero siempre testimonio, hasta
convertirse, por fin, -y serd ésta una de las determina-
ciones esenciales de los ochenta del siglo XX - 13 obra
misma. Sin duda Ia dialéctica compleja que se
establece entre la fotografia y las artes plasticas y la
progresiva asuncion de lo que se ha calificado
neologismo, como “fotografia plastica”, cristaliza en
torno a los afos setenta. Esto equivale a decir que
estaba ahi latente en el arte conceptual, en el arte de
actitud, en el land art, etc.=".

Confrontar Ia “pintura-pintura” a Ia tecnologia
digital es hoy un desatino trasnochado. No ha existido
jamas una ruptura entre ambas, el arte digital
abstracto, basado en el empleo de las nuevas
tecnologias, no es algo aislado, ni radicalmente nuevo,
aporta una nueva relectura, continuacion de I3 anterior,
con periodos preparatorios, antesala de ese nuevo tipo
de arte que iba a surgir y que buscaria la intangibili-
dad, la inmersion e integracion absoluta con en el
espacio Y el espectador.

Javier Maderuelo en su articulo Pintar con la
cdmara, publicado en E/ Pais. Babelia, de 5 de mayo

22  Entrevista Paco Caparros, Valencia, junio 2024.
23 BAQUE, Dominique, La fotografia pldstica un arte
paraddjico, Barcelona, Gustavo Gili, 2003, p. 42.

s'establix entre la fotografia i les arts plastiquesila
progressiva assumpcio del que s'ha qualificat amb el
neologisme fotografia plastica cristalditza al voltant
dels anys setanta. Aixo equival a dir que es trobava
latent en I'art conceptual, en I'art d'actitud, en el land
art, etc."?

Confrontar Ia “pintura-pintura” amb Ia tecnologia
digital és hui un desficaci passat de moda. No hi ha
hagut mai una ruptura entre les dos, |'art digital
abstracte, basat en I'is de les noves tecnologies, no és
una proposta aillada, ni radicalment nova; aporta una
nova relectura, continuacio de I'anterior, amb periodes
preparatoris, avantsala d'eixe nou tipus d'art que anava
a sorgir i gue buscaria la intangibilitat, la immersid i la
integracio absoluta amb I'espai i 'espectador.

Javier Maderuelo en el I'article "Pintar con la
camara”, publicat en E/ Pais. Babelia, de 5 de maig 2007,
afirmava: "Estem vivint en l'imperi de la imatge
fotografia. No de fotografs, sind d'artistes que
s'expressen servint-se dels mitjans o técniques
fotografiques [..] esta banalitzacid de la imatge i el seu
consum ha comportat una devaluacio de l'iconici de la
creativitat artistica. Cada vegada veiem meés obres
fotografies en les galeries i menys art en estes 2",

La fotografia, l'ordinador i el videoart conformen la
“trinitat” definitiva de I'art més contemporani. Una
vegada més i com s'ha repetit al llarg de Ia cronica de
la humanitat, Ia tecnologia ha sigut el motor que ha
mogut el mén, com va ocdrrer amb el descobriment
del foc, de Ia roda o de la primera bombeta.

Conseqilentment, els nous plantejaments estétics
Van capgirar I3 programacio expositiva i ens van obrir a
un nou univers artistic en el qual les noves tecnologies
i els ultims avancos en art digital s6n el nou fil
conductor. Els procediments digitals son la simple
culminacio d'eixe cami de desmaterialitzacio de la
23 BAQUE, Dominique, La fotografia plastica: un arte
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2007 afirmaba: “estamos viviendo bajo el imperio de la
imagen fotografia. No de fotdgrafos sino de artistas
que se expresan sirviéndose de los medios o técnicas
fotografica [..] esta banalizacion de la imagen y su
consumo ha traido aparejada una devaluacion de lo
iconico y de la creatividad artistica. Cada vez vemos
muchas obras fotografias en Ias galerias y menos arte
en ellas®".

La fotografia, el ordenador y el video art
conforman 1a "Trinidad" definitiva del arte mds
contemporaneo. Una vez mas y tal como se ha
repetido a lo largo de la cronica de la humanidad, la
tecnologia ha sido el motor que ha movido al mundo,
como ocurrid con el descubrimiento del fuego, de I3
rueda o de la primera bombilla

Ldgicamente, 10s nuevos planteamientos estéticos
dieron un giro a la programacion expositiva y nos
abrieron a un nuevo universo artistico en el que las
nuevas tecnologias y los Ultimos avances en arte
digital son el nuevo hilo conductor. Los procedimientos
digitales son la simple culminacién de ese camino de
desmaterializacion de Ia pintura iniciada con el
cinetismo y las proyecciones moviles de luz, aquellas
piezas metalicas de efectos espejados maviles y
penetrables que permitian interactuar al visitante.

En resumen, Ia pintura abstracta en su proceso
deconstructivo ha escalado por esas sendas ya
comentadas y creemos seguird avanzando, puesto que
el artista siempre residird conectado con su tiempo y
creara un mundo acorde con ese momento, luchando
por romper sus propias fronteras y acercandose a
planteamientos nuevos, aunque eso suponga lo que
algunos autores han calificado como “el declive de la
pintura®". m

24  MADERUELO, Javier, "Pintar con la cdmara", £l Pais.
Babelia, 5 de mayo 2007.

25  HEINICH, Nathalie, £/ paradigma del arte contempord-
neo. Estructuras de una revolucion artistica, Madrid,
2017, p.148-159.

pintura iniciada amb el cinetisme i les projeccions
mobils de llum, aquelles peces metalliques d'efectes
espillosos mobils i penetrables que permetien
interactuar al visitant.

En resum, la pintura abstracta en el seu procés
desconstructiu ha escalat per eixes sendes ja
comentades i creiem que continuara avangant, ja que
I'artista sempre estara connectat amb el seu temps i
creara un mon d'acord amb eixe moment, lluitant per
trencar les seues propies fronteres i acostant-se a
plantejaments nous, encara que aix0 supose el que
alguns autors han definit com “el declivi de la
pintura®". m

25  HEINICH, Nathalie, El paradigma del arte contempord-
neo. Estructuras de una revolucion artistica, Madrid,
2017, p. 148-159.
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Desde hace anos nos encontramos con I3

evidencia de una disyuntiva creacional que

hace pensar sobre lo pictarico. Titulos de
exposiciones como: Pintar sin pintura (Salamanca,
2002), Pintar sense pintar (Lleida, 2005); Sky shout la
pintura después de Ia pintura (Santiago de Compostela,
2005); Maquinas y almas (Madrid, 2008), Suerios
eléctricos (Londres, 2024) patentizan el cambio
sustancial que desde principios de este siglo se viene
observando en el lenguaje pictorico. La pintura
abstracta y el arte en general est3 cambiando
desorbitadamente. Tenemos que estar preparados
para esa transicion; el arte ha comenzado a romper
radicalmente sus reglas como consecuencia de
muchas décadas trasformando aspectos muy
relevantes, imponiendo progresivamente nuevos
enfoques cada vez mas audaces.

El proceso deconstructivo de la pintura abstracta
iniciada en las vanguardias y neovanguardias fue
superando dificultades. Al repasar un poco I3 historia,
comprobaremos que de golpe surgieron nuevos
caminos y que, por ejemplo, cuando parecia quedar
poco por hacer en el campo pictarico Yves Klein se
aventura hacia algo absolutamente desconocido: la
desmaterializacion de la obra abstracta y la interac-
cion/inmersion del visitante, transfigurando radical-
mente el didlogo entre la obra y espectador. Un
brillante colofon a Ias teorias sobre la precepcion
reconocidas y defendidas por los impresionistas
franceses del siglo XIX.

Yves Klein, aunque se autoconsiderd falazmente
padre de Ia monocromia, realmente fue mucho mas

Des de fa anys ens trobem amb I'evidencia

d'una disjuntiva creacional que fa pensar

sobre el fet pictoric. Titols d'exposicions
com: "Pintar sense pintura” (Salamanca, 2002), “Pintar
sense pintar” (Lleida, 2005); "Sky shout. La pintura
després de la pintura” (Santiago de Compostela,
2005); "Maquines i animes" (Madrid, 2008); "Somnis
eléctrics” (Londres, 2024) fan palés el canvi substancial
gue des de comencaments d'este segle s'ha observat
en el llenguatge pictoric. La pintura abstracta i l'art en
general estan canviant desorbitadament. Hem d'estar
preparats per a eixa transicio; 'art ha comencat a
trencar radicalment les seues regles a conseqiiencia de
moltes décades transformant aspectes molt rellevants,
imposant progressivament nous enfocaments cada
vegada meés audacos.

El procés desconstructiu de la pintura abstracta
iniciada en les avantguardes i neoavantguardes ha
estat superant dificultats. Si repassem un poc I3
historia, comprovarem que de colp van sorgir nous
camins i que, per exemple, quan pareixia quedar poc
per fer en el camp pictoric Yves Klein s'aventura amb
una proposta absolutament desconeguda: la
desmaterialitzacio de I'obra abstracta i Ia interaccio/
immersio del visitant, transfigurant radicalment el
dialeg entre I'obra i espectador. Un brillant colofé a les
teories sobre la percepcio reconegudes i defeses pels
impressionistes francesos del segle XIX.

Yves Klein, encara que es va autoconsiderar
fallagment pare de la monocromia, en realitat, va anar
molt més enlla. El 28 d'abril de 1958 I'artista francés va
organitzar, en la galeria Iris Clert de Paris, una



alla. El 28 de abril de 1958 el artista francés organizd,
en la galeria Iris Clert de Paris, una sorprendente
muestra cuyo titulo llama considerablemente la
atencion: Exposicion del vacio. El "agitador” -asi es
como llamaban en su tiempo al creador- vaticing en
aquella excéntrica muestra la actual revolucion
artistica. Pintd las paredes, el techo y el suelo de un
unico color y a los visitantes les exigid saborear un
liquido azul antes de entrar a |a sala para alcanzar lo
que el osado autor definia como "estado de sensibili-
dad™.

Invitado de nuevo un afno después a una muestra
compuesta por varios pintores, no envid su cuadro,
pero el propio dia de la inauguracion pronuncio una
afirmacion en voz alta, frente al espacio vacio del muro.
La desmaterializacion propuesta por Klein significd una
gran sacudida para el mundo de la creacion. Tras
desubicar Ia posicion del objeto artistico fuera de la
pared y menguar el interés por I3 vision frontal de la
obra de arte, dejo en cierto modo de interesar el
aspecto formal de Ias piezas, asi fue como cuantiosas
propuestas se salieron de los propios limites de los
cuadros e incluso de Ias paredes de los museos.

Retomando lo que pretende plantear como
colofén esta exposicién dentro de este razonamiento a
favor de la inmaterialidad, intangibilidad e inmersion
del espectador, resultan indispensables Ias instalacio-
nes de los valencianos Soliman Lépez, Moisés Manas
U Rubén Tortosa, de los que hablaremos mas adelante.
Me parece obligado recordar las instalaciones de Ia ya
Citada Soledad Sevilla quien, preocupada por la luz, Ia
materia y espacio hace mas de 30 afos, combinaba el
rigor analitico y el orden geométrico con la busqueda
de una experiencia sensorial y organica del artista y
del publico con la obra.

Es pertinente anteponer un breve trazado sobre I3
trayectoria de la valenciana afincada en Londres

1 HEINICH, Nathalie, El paradigma del arte contempora-
neo. Estructuras de una revolucion artistica, Madrid,
2017, p.31.

sorprenent mostra el titol de la qual va cridar
considerablement I'atencid: "Exposicio del buit”.
L"agitador" —aixi és com anomenaven en el seu
temps el creador— va predir en aquella excentrica
mostra l'actual revolucid artistica. Va pintar les parets,
el sostre i el sol d'un unic color i als visitants els va
exigir assaborir un liquid blau abans d'entrar a la sala
per a aconseguir el que 'agosarat autor definia com a
“estat de sensibilitat*".

Invitat de nou un any després a una mostra
composta per diversos pintors, no va enviar el seu
quadro, pero el mateix dia de |a inauguracio va
pronunciar una afirmacié en veu alta, davant de I'espai
buit del mur. La desmaterialitzacio proposada per Klein
va significar una gran sacsejada per al mon de I3
creacid. Després de desubicar Ia posicié de l'objecte
artistic fora de la paret i minvar l'interés per la visio
frontal de l'obra d'art, en certa manera va deixar
d'interessar 'aspecte formal de les peces, aixi va ser
com quantioses propostes es van eixir dels propis
limits dels quadros i fins i tot de les parets dels
musevus.

Reprenent el que pretén plantejar com a colofd
esta exposicio dins d'este raonament a favor de la
immaterialitat, intangibilitat i immersié de l'espectador,
resulten indispensables les instal-lacions dels
valencians Solimdn Lépez, Moisés Mafias i Rubén Tor-
tosa, dels quals parlarem més endavant. Em sembla
obligat recordar les instal-lacions de 13 ja citada
Soledad Sevilla qui, preocupada per I3 llum, Ia matéria
i I'espai fa més de 30 anys, combinava el rigor analitic i
I'orde geometric amb |3 busca d'una experiencia
sensorial i organica de l'artista i del publicamb l'obra.

Es pertinent anteposar una breu referéncia a la
trajectoria de Ia valenciana establida a Londres Rosana
Antoli i la seua obra Yves Klein Installation Fabrik. The
Ryder, presentada en la Spanish Contemporary Art

1 HEINICH, Nathalie, El paradigma del arte contempora-
neo. Estructuras de una revolucion artistica, Madrid,
2017, p. 31.



Rosana Antoli y de su obra Yves Klein Installation
Fabrik. The Ryder, presentada en Spanish Contempo-
rary Art Network en julio de 2015 como una respuesta
critica y deconstructiva a las Anthropometries
precisamente de Yves Klein. En este performance de
Klein, los cuerpos femeninos estaban cubiertos de azul
y eran manipulados como pinceles humanos para
representar tanto el medio como el tema de la obra, al
mismo tiempo que se convertian en objeto de las
miradas masculinas. Sin embargo, en la performer de
Antoli, sus bailarinas con un “cuerpo real" tienen el
control de sus movimientos, realizando una danza
ritualista que aborda el empoderamiento femenino y
la recreacion de formas primitivas. Sus gestos,
altamente fisicos e improvisados, quedaron impresos
(también con pintura azul), en el suelo y las paredes de
la galeria, y se extendieron hasta |a calle, donde un
grupo de 25 voluntarias, convocadas por 13 artista a
través de 1as redes sociales, se unieron como un gesto

Network el juliol de 2015 com una resposta critica i
desconstructiva a les Anthropometries, precisament
d'Yves Klein. En esta performance de Klein, els cossos
femenins estaven coberts de blau i eren manipulats
com a pinzells humans per a representar tant el mitja
com el tema de l'obra, al mateix temps que es
convertien en objecte de les mirades masculines. No
obstant aixo, en la performance d'Antoli, les seues
ballarines, amb un “cos real", tenen el control dels seus
moviments, i realitzen una dansa ritualista que tracta
I'empoderament femeni i Ia recreacid de formes
primitives. Els seus gestos, altament fisics i improvi-
sats, van quedar impresos (també amb pintura blava),
en el sol i les parets de Ia galeria, i es van estendre fins
al carrer, a on un grup de 25 voluntaries, convocades
per l'artista a través de les xarxes socials, es van unir
com un gest a favor de la revisio de I'obra d'art de
Klein. El seu treball s'ha canalitzat a la comprensio del
moviment, i retrau en certa manera el concepte estatic



a favor de la revision de |a obra de arte de Klein. Su
trabajo se ha encauzado a la comprension del
movimiento, reprochando en cierto modo el concepto
estdtico de la serie Antropometrias, de Yves Klein, que
bautizo con tanto acierto el critico Pierre Restany.

En una clara demostracion de que I3 “pintura-pin-
tura" abstracta puede seguir teniendo cabida y no
perder su vigencia, siempre y cuando Se abra en su
amplitud y sin limites a otras y variadas disciplinas
plasticas, damos con Rosana Antoli. Después de
grabar decenas de movimientos cotidianos en los
bajos fondos de la capital londinense, concretamente
en el popular barrio de East End, la artista crea este
performance donde se mezcla la danza y la musica.
Para esta alcoyana “la pintura es una forma de
entender un todo" como expresion colectiva, segun
conversacion mantenida con I3 artista en octubre de
2024.

En ese camino de deconstruccion algunos jovenes
artistas se salen de los limites y comienza a conquistar
el espacio, véase el caso de Inma Femenia. Los
también alcoyanos Irene Grau y Ferran Gisbert,
establecen una equilibrada relacion artista-lugar-tiem-
po-espectador. Sirviéndose del color y el trazo a modo
de metafora enfatiza las emociones que quiere
transmitir cubriendo ilimitadas superficies de pared. Se
percibe la simpatia que sienten los autores por cubrir
de pintura amplias superficies aplicdndola in situ sobre
los muros exteriores e interiores de los edificios,
adquiriendo especial importancia el tema del espacio
fisico y su conexion con el factor tiempo. Del mismo
modo, |a alicantina Elena Aguilera, libera pensamien-
tos y sensaciones a través de la observacion transfor-
mada en I3 accion instantdnea materializada sobre |a
pared. El trazo aplicado directamente sobre el muro
genero una percepcion vinculada, por una parte, a la
instantaneidad y, por otra, a la estanqueidad de los
volumenes arquitectdnicos, de forma que se hacen
convivir diversas realidades al mismo tiempo. Aguilera
mira el pasado de una forma transversal, como

de la série Antropometries, d'Yves Klein, que va batejar
amb tant d'encert el critic Pierre Restany.

En una clara demostracio que la “pintura-pintura”
abstracta pot continuar tenint cabuda i no perdre la
Seua vigencia, sempre que s'0briga en la seua amplitud
i sense limits a unes altres i diverses disciplines
plastiques, ens trobem amb Rosana Antoli. Després de
gravar desenes de moviments quotidians en els baixos
fons de la capital londinenca, concretament en el
popular barri d'East End, l'artista crea esta performan-
ce en qué es mescla la dansa i la musica. Per a esta
alcoiana “la pintura és una manera d'entendre un tot"
com a expressié col-lectiva, segons una conversa
mantinguda amb I'artista I'octubre de 2024.

En eixe cami de desconstruccio alguns jovens
artistes s'ixen dels limits i comencen a conquistar
I'espai, com en el cas d'Inma Femenia. Els també
alcoians Irene Grau i Ferran Gisbert establixen una
equilibrada relacio artista-lloc-temps-espectador. Es
servixen del color i del trag a manera de metafora que
emfatitza les emocions que volen transmetre amb el
cobriment d'iimitades superficies de paret. Es percep
la simpatia que senten els autors per cobrir de pintura
amplies superficies aplicant-la in situ sobre els murs
exteriors i interiors dels edificis; adquirix especial
importancia el tema de I'espai fisic i Ia seua connexio
amb el factor temps. De la mateixa manera, 'alacanti-
na Elena Aguilera allibera pensaments i sensacions a
través de l'observacio transformada en l'accio
instantania materialitzada sobre la paret. El trag aplicat
directament sobre el mur va generar una percepcio
vinculada, d'una banda, a la instantaneitat i, d'altra
banda, a I'estanquitat dels volums arquitectonics, de
manera que es fan conviure diverses realitats al mateix
temps. Aguilera mira el passat d'una manera
transversal, com mirant de redll. Des de fa ja diverses
decades ha iniciat un procés en el qual formalment
beu d'eixe passat proxim, perd conceptualment trenca
amb els limits que imposa el mateix llenc.



echando un vistazo de reojo. Desde hace ya varias
décadas ha iniciado un proceso en el gue formalmente
bebe de ese pasado proximo, pero conceptualmente
rompe con los limites que impone el propio lienzo.

Es indudable que “cada generacion tiene su arte
patron; ese que, en palabras de Debray, obliga
alinearse respecto a él, 3 todos los demas. La
publicidad, el cine comercial, los videojuegos, artes
dominantes, ahora imponen su cédigo figurativo. El
concepto de Baxandall de ojo de una época, no podria
desligarse en nuestro presente de los habitos
perceptivos impuestos por esas practicas visuales, que
son las que aglutinan mas innovaciones tecnoldgicas.
Artes que, como lo fueron otras en el pasado, tienen Ia
capacidad de absorber o de dar forma a las demas.
sometiéndolas en mayor o menor medida a sus
codigos visuales?".

Si damos un repaso visual a nuestro mundo
contemporaneo reconoceremos en hogares, oficinas,
coches, hoteles etc. cdmo todo nuestro entorno se ha
inundado de pantallas. ¢Con cudntas pantallas
convivimos en el entorno mas proximo si tenemas en
cuenta 1as de Ia television, ordenadores, tablets,
ebooks, teléfonos inteligentes, los anuncios en las
calles, las pantallas en los campos de futbol, en los
conciertos de musica? Esto ha generado lo que Martin
Prada califica de insaciable deseo visual® y el mundo
del arte no es ajeno a esta realidad en donde la
pantalla y laimagen se han erigido en protagonistas
de nuestras vidas.

En este sentido es recomendable detenerse ante la
emocional y cautivadora secuencia cinematografica
del cineasta valenciano Alberto Adsuara. Asi
admitimos que el artista delibera visualmente sobre
varios aspectos de la vida y el arte actuales. Aborda
tanto la cuestion sobre lo que hay como lo que nos
2 MARTIN PRADA, Juan, Teoria del arte y de la cultura
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Es indubtable que “cada generacié té el seu art
patro; eixe que, en paraules de Debray, obliga a
alinear-se respecte a este, a tots els altres. La
publicitat, el cinema comercial, els videojocs, arts
dominants, ara imposen el seu codi figuratiu. El
concepte de Baxandall d'ull d'una epoca no podria
deslligar-se en el nostre present dels habits perceptius
imposats per eixes practiques visuals, que son les que
aglutinen més innovacions tecnologiques. Arts que,
com ho van ser uns altres en el passat, tenen la
capacitat d'absorbir o de donar forma a les altres. Les
sotmeten en major 0 menor mesura als seus codis
visuals?".

Si donem un repas visual al nostre mon contem-
porani, reconeixerem en llars, oficines, cotxes, hotels,
etc. com tot el nostre entorn s'ha inundat de pantalles.
Amb quantes pantalles convivim en 'entorn més
proxim si tenim en compte les de la televisio,
ordinadors, tauletes, llibres electronics, teléfons
intelligents, els anuncis dels carrers, les pantalles en
els camps de futbol, en els concerts de musica? Aixo ha
generat el que Martin Parra qualifica d'insaciable desig
visual® i el mon de I'art no és alié a esta realitat en que
la pantalla i la imatge s'han erigit en protagonistes de
les nostres vides.

En este sentit és recomanable detindre's davant de
I'emocional i captivadora seqiéncia cinematografica
del cineasta valencia Alberto Adsuara. Aixi, admetem
que l'artista delibera visualment sobre diversos
aspectes de 3 vida i I'art actuals. Tracta tant la gUestio
sobre el que hi ha com el que ens espera. El primer
d'estos és I'addiccio tecnologica i les seues conseqiien-
cies. Planteja I'ocas de la humanitat i la seua caiguda al
buit i interpreta com el cervell huma, que no renuncia
mai a treballar, deixa el cos quasi paralitzat davant de
les descarregues d'adrenalina que produix I'efecte de
2 MARTIN PRADA, Juan, Teoria del arte y de la cultura
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espera. El primer de ellos es la adiccion tecnolégica y
Sus consecuencias. Plantea el ocaso de la humanidad y
Su caida al vacio e interpreta como el cerebro humano,
gue N0 renuncia jamas a trabajar, deja al cuerpo casi
paralizado ante las descargas de adrenalina que
produce el efecto de las pantallas. Abordando tanto Ia
cuestion del hoy como Ia que nos espera manana, se
interroga acerca de como las transmisiones digitales
estan transformando al ser humano en maquinas,
advirtiendo de los efectos del apego a la tecnologia y el
desenlace vital de ese tremendo servilismo. La
segunda consideracion conecta con I3 probada
versatilidad del ojo humano y su progresiva adapta-
Cion a la exigua y azulada fluorescencia de los
reflectores en los ambientes cotidianos. Aspecto éste
muy interesante desde el punto de vista artistico.
Reparemos en que la luz poderosa de la comunicacion,
incluso la oscuridad se ha convertido en una nueva
herramienta, de Ias mas potentes para los destacados

les pantalles. Tracta tant la qliestio de hui com del que
ens espera dema, s'interroga sobre com les transmis-
sions digitals estan transformant el ser huma en
maquines, advertix dels efectes de I3 inclinacio a la
tecnologia i el desenllag vital d'eixe tremend servilisme.
La segona consideracio connecta amb |a provada
versatilitat de l'ull huma i la seua progressiva adaptacio
ala minsa i blavosa fluorescencia dels reflectors en els
ambients quotidians. Este és un aspecte molt
interessant des del punt de vista artistic. Reparem en
el fet que Ia llum poderosa de la comunicacig, fins i tot
la foscor s'ha convertit en una nova ferramenta, de les
més potents per als destacats creadors reconeguts
internacionalment, per exemple Bill Viola, Rajnar
Hartanson, Douglas Gordon o Richard Mosse. Es el que
Martin ha qualificat encertadament d"art esciofil*". El

4 MARTIN PRADA, Juan, Teoria del arte y de Ia cultura
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creadores reconocidos internacionalmente, véase Bill
Viola, Rajnar Hartanson, Douglas Gordon, Richard
Mosse. Es lo que Martin ha calificado acertadamente
“arte esciofilo*". El término esciofilo que se opone a
heliéfilo, normalmente se aplica a las especies de
plantas que requieren para su 6ptimo desarrollo los
lugares sombrios y que demandan escasa emision
luminica a su entorno.

No es indiferente a esta tendencia a I3 oscuridad
de los ma3s recientes comportamientos artisticos la
valenciana Marusela Granell. Su trabajo se basa en
procedimientos fotograficos y proyecciones plantea-
dos en espacios completamente oscuros. A través de
juegos de transparencias, luces, sombras y videos hace
brotar y desvanecerse imagenes que ella misma crea;
visualizdndolas el visitante puede participar de la
personal reflexion que el artista plantea sobre la
importancia de la materig, lidiando con auténtica
pasion por crear, 3 partir de una 16gica abstracta, un
mundo multidimensional en el que el espectador
participe del proceso creativo y quede inmerso ante I3
propia obra en arte.

La artista tiene Ia auténtica conviccion de que el
proceso de mutacion de la materia fisica es la esencia
de la materia espiritual del arte. No se puede entender
Su trabajo sin plantearnos esta cuestion; tiene muy
claro que, a pesar de las radicales innovaciones que
sufra la creacion y de los nuevos procedimientos
técnicos que el artista tiene a su alcance hoy en dia, el
interés de la obra de arte reside -bajo los mismos
valores que ha concurrido siempre- en |a facultad
espontdnea del creador de evocar, de producir goce
estético a través de cualquier procedimiento 0
material. En una reciente conversacion con la artista
expresaba: “La belleza es necesaria, Platon decia que
no buscamos respuestas por adquirir conocimiento,
buscamos respuestas en busca de la belleza. El arte

4 MARTIN PRADA, Juan, Teoria del arte y de la cultura
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terme esciofil, que s'oposa a heliofil, normalment
s'aplica a les espécies de plantes que requerixen per al
seu optim desenrotllament els llocs ombrivols i que
demanden escassa emissio luminica al seu voltant.

No és indiferent a esta tendéncia a Ia foscor dels
MEs recents comportaments artistics la valenciana
Marusella Granell. El seu treball es basa en procedi-
ments fotografics i projeccions plantejades en espais
completament foscos. A través de jocs de transparen-
cies, llums, ombres i videos fa brollar i esvair-se
imatges que ella mateixa crea; al visualitzar-les, el
visitant pot participar de la personal reflexié que
I'artista planteja sobre la importancia de la materia,
bregant amb autentica passio per crear, a partir d'una
lbgica abstracta, un mon multidimensional en el gual
I'espectador participe del procés creatiu i quede
immers davant de Ia mateixa obra en art.

L'artista té I'auténtica conviccio que el procés de
mutacio de la materia fisica és I'essencia de la materia
espiritual de I'art. No es pot entendre el seu treball
sense plantejar-nos esta qlestio; té molt clar que,
malgrat les radicals innovacions que patix a creacio i
els nous procediments técnics que I'artista té al seu
abast hui dia, l'interés de I'obra d'art residix —amb els
mateixos valors que han concorregut sempre— en la
facultat espontania del creador d'evocar, de produir
gaudi estetic a traves de qualsevol procediment o
material. En una recent conversa amb l'artista
expressava: “La bellesa és necessaria, Platd deia que
no busquem respostes per adquirir coneixement,
busquem respostes per a buscar |a bellesa. L'art ha de
ser bell per damunt de tot®". Vetla amb auténtica
conviccio pel procés infinit de mutacié de la matéria
fisica, de manera especial, 1a pictorica. Mai ha deixat de
reivindicar la permanéncia de la materia com a
element fisic que connecta amb el passat historic, amb

5 Conversa amb Marusela Granell, Valéncia, 28 d'agost de
2024.



debe ser bello por encima de todos". Vela con auténtica
conviccion por el proceso infinito de mutacion de la
materia fisica, de forma especial la pictdrica. Nunca ha
dejado de reivindicar la permanencia de la materia
como elemento fisico que conecta con el pasado
histdrico, con el arte antiguo y que posee Ia capacidad
para seducir e interactuar con el espectador.

Pero en Ias ultimas décadas del siglo XX la
participacion del visitante y del arte de accion, tal como
hemos visto, se convirtieron en uno de los hitos del
arte de finales del siglo XX y principios del XXI. La
posibilidad de crear universos plasticos infinitos
enfrento a los artistas abstractos ante una nueva
concepcion y percepcion de la obra de arte. Ya hemos
referido varias veces que con el arte cinético y todas
sus variantes, el espectador tenia participacion en las
obras. Se invitaba al espectador a tocar y mover la

5 Conversacion con Marusela Granell, Valencia, 28 de
3agosto de 2024.

I'art antic i que posseix la capacitat per a seduir i
interactuar amb 'espectador.

Per0 en les ultimes decades del segle XXl Ia
participacio del visitant i de |'art d'accio, com hem vist,
es van convertir en una de les fites de l'art de finals del
segle xx i comencaments del XxI. La possibilitat de
crear universos plastics infinits va enfrontar els artistes
abstractes a una nova concepcid i percepcio de l'obra
d'art. Ja hem mencionat diverses vegades que amb
I'art cinétic i totes les seues variants I'espectador tenia
participacio en les obres. Es convidava l'espectador a
tocar i moure l'obra d'art. En definitiva, la interaccio va
transformar per sempre la manera de crear. Aixi, els
espectadors porten decades influint en el resultat final
de l'obra.

En este recorregut de més de cinquanta anys
d'abstraccio, els nostres propis ulls comprovaran com
alguns artistes —consolidats de manera molt valenta
en la seua modernitat més del que imaginem— auto-
conscients del seu avantguardisme, escometen ['tltima



obra de arte. En definitiva, la interaccion transformo
para siempre la forma de crear. De modo que los
espectadores llevan décadas influyendo en el
resultado final de Ia abra.

En este recorrido de mas de cincuenta anos de
abstraccion, nuestros propios 0jos comprobaran como
algunos artistas -asentados muy valientemente en su
modernidad -mas de lo que imaginamos- y autocons-
cientes de su vanguardismo, acometen la ultima
ofensiva de ese largo proceso deconstructivo de la
abstraccion asumiendo una nueva dimension en la
relacion pintura-espectador, intentando que la
experiencia visual se transforme en algo individual y
Unico. Las obras mutan ante el contacto presencial del
observador y las potencialidades de Ias vibraciones y
el sonido conformando |a obra abstracta y es que al
igual que nuestra vida estd desbordada de pantallas,
también lo estd de interactividad.

En suma, el proceso deconstructivo de la pintura
abstracta iniciada en Ias vanguardias y neovanguar-

ofensiva d'eixe llarg procés desconstructiu de
I'abstraccié assumint una nova dimensid en Ia relacio
pintura-espectador, intentant que I'experiéncia visual
es transforme en un procés individual i unic. Les obres
es transformen amb el contacte presencial de
I'observador i les potencialitats de les vibracions i el so
conformant I'obra abstracta i és que igual que I3 nostra
vida esta desbordada de pantalles, també ho esta
d'interactivitat.

En suma, el procés desconstructiu de Ia pintura
abstracta iniciada en les avantguardes i neoavantguar-
des ha anat imposant progressivament nous
enfocaments. Sembla l0gic que, en el nostre mon actu-
al, en qué estem tots absolutament sotmesos a Ia
tecnologia, els artistes no es deslliuren d'aixo.
"Obviament, Ia tecnologia ha permés noves vies de
coneixement i emmagatzematge de la informacié que
existix, un nou mode de registrar les imatges
mitjancant geonavegadors, drons, cameres de fibra
optica, minicameres flexibles, que poden arribar fins a



dias, ha ido imponiendo progresivamente nuevos
enfoques. Parece l6gico que, en nuestro mundo actual,
donde estamos todos absolutamente sometidos a Ia
tecnologia, los artistas no se libren de ello. “Obviamen-
te la tecnologia ha permitido nuevas vias de conoci-
miento y almacenaje de la informacion existe, un
nuevo modo de registrar las imagenes, mediante
geonavegadores, drones, camaras de fibra 6ptica,
minicamaras flexibles, que pueden llegar hasta lugares
inimaginables, dispasitivos de rastreo, todo se puede
mirar y registrar: “ellas no solo observan y transmiten,
también detectan e identifican en este contexto, no es
en absoluto el recobrado interés en el arte actual por lo
que Harun Farocki denomino “imagenes operativas®”.

A modo de ejemplo, Keke Vilabelda trabaja con
3eronaves que se manejan a través de un control
remoto y plantea una instalacion sonora compuesta
por tres videos titulados Pink Lakes y musica
atmosférica del compositor francés Etienne Haan. Un
bucle continuo de imagenes, entremezclando
aleatoriamente con combinaciones visuales y sonoras
en constante movimiento, a partir de vistas aéreas
-filmadas desde un dron- de las bellas lagunas
rosadas de Australia y otras de Espana y México,
facilitando asi la compresion del leit motiv de la
instalacion que es gritar desesperadamente Ia
conservacion del paisaje natural y del gue participa no
solo como observador el espectador.

Es obvio que “La interactividad est3d llegando a ser
una adiccion [..] en todo momento se nos solicita la
accion de cara a los demas, se nos inocula la ansiedad
de la participacion y de la retroalimentacion en forma
de likes o colaboraciones alabatorias™.

6  MARTIN PRADA, Juan, Teoria del arte y de la cultura
digital, Madrid, Akal /Arte contemporaneo, 2023, p. 65;
Véase también FAROCKI, Harun, “La guerra siempre
encuentra una salida", en Harun Farocki, Desconfiar de
las imdgenes, Buenos Aires, (aja Negra, 2013.
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llocs inimaginables, dispositius de rastreig, tot es pot
mirar i registrar: estes no sols observen i transmeten,
també detecten i identifiquen en este context; no és en
absolut el recobrat interés en l'art actual pel que Harun
Farocki va denominar «imatges operatives»©”.

Atall d'exemple, Keke Vilabelda treballa amb
3eronaus que es manegen a través d'un control remot
i planteja una instal-lacié sonora composta per tres
videos titulats Pink Lakes i musica atmosferica del
compositor francés Etienne Haan. Un bucle continu
d'imatges, que s'entremesclen aleatoriament amb
combinacions visuals i sonores en constant moviment,
a3 partir de vistes aéries —filmades des d'un dron— de
les belles llacunes rosades d'Australia i altres
d'Espanya i Méxic, que faciliten aixi la compressid del
leitmotiv de 13 instalaci6, que és una crida desespera-
da a la conservacid del paisatge natural, del qual
participa no sols com a observador l'espectador.

Es obvi que "La interactivitat esta arribant a ser
una addiccio [..] en qualsevol moment se'ns sollicita
I'accio de cara als altres, se'ns inocula 'ansietat de la
participacio i de la retroalimentaci en forma de likes o
collaboracions de lloanga™.

Els treballs que podrem gaudir de Rubén Tortosa,
Soliman Lopez i Moisés Manas s'han dissenyat tenint
en compte l'experiéncia immersiva i interactiva. Eixa
trobada interactiva entre el concurrent i la pega/objecte
artistic és I'tltima gran revelacioé del nostre temps.
L'abstraccio ja no és per a la contemplacio, perqué ha
de ser una experiéncia viscuda (com un procés 10gic) i
continuada de la interaccio cinética que va sorgir en els

6  MARTIN PRADA, Juan, Teoria del arte y de la cultura
digital, Madrid, Akal / Arte contemporaneo, 2023, p. 65;
vegeu també FAROCKI, Harun, “La guerra siempre
encuentra una salida", en Harun Farocki, Desconfiar de
las im3genes, Buenos Aires, (3ja Negra, 2013.

7 MARTIN PRADA, Juan, Teoria del arte y de la cultura
digital, Madrid, Akal /Arte contemporaneo, 2023, p. 170.



Los trabajos que podremos disfrutar de Rubén
Tortosa, Soliman Lopez y Moisés Manas se han
disenado teniendo en cuenta Ia experiencia inmersiva
e interactiva. Ese encuentro interactivo entre el
concurrente y I3 pieza/objeto artistico es la ultima gran
revelacion de nuestro tiempo. La abstraccion ya no es
para la contemplacion, porque tiene que ser una
experiencia vivida (como un proceso ldgico) y
continuada de la interaccién cinética que surgié en los
anos sesenta. El espectador es el que recibe la mirada
intimidante y es reclamado por la imagené,

Rubén Tortosa asumio pronto el reto de estudiar
las posibilidades de la imagen como algo vivo y
esencial de Ia obra de arte. Propone para esta
exposicion una genial imagen “reactiva” como
imagen-respuesta, un tipo de relacién perceptiva y
sutil entre las personas, el espacio que ocupan y su
entorno. Nos recrea visualmente con una obra que
actua como una maquina de dibujar a modo de
trazadora que, de forma automatica, esboza lo que Ia
rodea, obra de arte interactiva que visualiza hasta la
dispersion del aire al movernos. A partir de la “captura”
de las personas mientras transitan en 1a sala, se
visibiliza de manera abstracta el desplazamiento que
generan los datos relativos a la masa de elementos
que conforman Ia Troposfera, provocando una
concatenacion de procesos algoritmicos que producen
continuamente la imagen proyectada sobre el muro.
Se hacen perceptibles las propiedades fisicas y
quimicas de la realidad invisible, permitiendo tomar
conciencia de lo imperceptible del entorno que nos
permite vivir, revelando I3 frontera entre el cuerpo y
nuestra orbita exterior. La presencia y su condicion
temporal de “ser” en relacion con el espacio es
fundamental para que I3 obra se realice. Tortosa se
refiere en numerosas ocasiones a George Berkeley, a
su Tratado sobre los principios del conocimiento

8  MARTIN PRADA, Juan, Teoria del arte y de la cultura
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anys seixanta. L'espectador és el que rep la mirada
intimidant i és reclamat per la imatge®.

Rubén Tortosa va assumir prompte el repte
d'estudiar les possibilitats de la imatge com una cosa
viva i essencial de I'obra d'art. Proposa per a esta
exposicio una genial imatge “reactiva” com a
imatge-resposta, un tipus de relacio perceptiva i subtil
entre les persones, 'espai que ocupen i el seu entorn.
Ens recrea visualment amb una obra que actua com
una maquina de dibuixar a manera de tragadora que,
automaticament, esbossa el gue I'envolta, una obra
d'art interactiva que visualitza fins i tot la dispersi6 de
I'aire al moure'ns. A partir de la “captura” de les
persones mentres transiten en la salg, es visibilitza de
manera abstracta el desplacament que generen les
dades relatives a la massa d'elements que conformen
la Troposfera, provocant una concatenacio de
processos algoritmics que produixen continuament la
imatge projectada sobre el mur. Es fan perceptibles les
propietats fisiques i quimiques de Ia realitat invisible,
permetent prendre consciéncia de l'imperceptible de
I'entorn que ens permet viure, revelant Ia frontera
entre el cos i Ia nostra Orbita exterior. La presencia i la
seua condicié temporal de “ser” en relacié amb 'espai
és fonamental perqué l'obra es realitze. Tortosa es
referix en nombroses ocasions a George Berkeley, al
seu Tractat sobre els principis del coneixement huma
(1710), en que afirmava: “els cossos particulars,
qualssevol que estos siguen, no existixen mentres no
s6n percebuts”. Tortosa busca fer-nos patent la
materia, I"aire" que ens envolta com a element que
ens envolta. Sent Ia peca un element dinamic, com
meés gran siga el nombre de persones que interactuen,
meés completa serd I'obra. Troposphere sorgix de la
pregunta; qui som nosaltres en la Terra? A partir d'aixo,
reflexionem sobre el solapament de a realitat fisica
que ens embolica, 'espai en el qual vivim, |a troposfera

8  MARTIN PRADA, Juan, Teoria del arte y de la cultura
digital, Madrid, Akal /Arte contemporaneo, 2023, p. 182.
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humano (1710) donde afirmaba: “los cuerpos
particulares, cualesquiera que estos sean, No existen
mientras no son percibidos". Tortosa busca hacernos
patente la materia, el “aire” que nos rodea como
elemento que nos envuelve. Siendo |3 pieza algo
dindmico, cuanto mayor numero de personas
interactUen, mas completa quedara la obra. Tropos-
phere surge de la pregunta ¢quiénes SOMOS NOSOtros
en la Tierra? A partir de ello, reflexionamos sobre el
solapamiento de Ia realidad fisica que nos envuelve, el
espacio en el que vivimos, Ia Troposfera (del griego
tropos, que significa cambio). Esa capa de |a atmdsfera
es la mas proxima a la corteza terrestre, elevandose
entre g y 14 km. En ella es donde suceden los
fenémenos atmosféricos y se da Ia vida. Estd
compuesta por un 78% de nitrégeno, 21% de oxigeno,
vapor de agua, argon y dioxido de carbono en una
proporcion inferior al 1%.

En esta misma orientacion, Ia pieza del artista
multimedia, investigador y profesor UPV Moisés
Manas invita a la accién y a |a participacion del
espectador. El visitante se enfrenta a Ia posibilidad de
interactuar con I3 obra, como La serie Estructuras de
entretenimiento es en palabra del mismo autor: un
antijuego?, una experiencia audiovisual interactiva
generativa. Nace desde el 3mbito del videojuego
experimental de autor con la intencion de ser un
ensayo ludico de deriva abstracta interactiva, donde el
concepto de recursividad y generacion se mezclan en
una experiencia ludica que cuestiona la logica
arquitectonica, el paisaje y el acto de percibir. Todo ello
3 través de una retroalimentacion tecnificada cadtica
audiovisual pre y post renderizada. Estructura 44,
quiere convertirse en un dispositivo de entretenimien-
to, entendido como un conmutador entre objetos y
humanos de una sociedad ludica.

g Conversacion mantenida Moisés Mafias, Valencia, 10 de
octubre 2024.

(del grec tropos, que significa canvi). Eixa capa de
I'atmosfera és la més proxima a I'escorca terrestre, que
s'eleva entre g9 14 km. En esta és a on succeixen els
fenomens atmosferics i es desenrotlla la vida. Esta
composta per un 78% de nitrogen, 21% d'oxigen, vapor
d'aigua, arga i dioxid de carboni en una proporcio
inferior a I'%.

En esta mateixa orientacio, la pe¢a de l'artista
multimedia, investigador i professor de la UPV Moisés
Manas convida a I'accio i a la participacio de 'especta-
dor. El visitant s'enfronta a Ia possibilitat d'interactuar
amb l'obra, com la série Estructures d'entreteniment,
que és, en paraules del mateix autor, un antijoc?, una
experiencia audiovisual interactiva generativa. Naix des
de 'ambit del videojoc experimental d'autor amb la
intencio de ser un assaig ludic de deriva abstracta
interactiva, en que els conceptes de recursivitat i
generacio es mesclen en una experiéncia ludica que
questiona la logica arquitectonica, el paisatge i I'acte de
percebre. Tot aix0 a través d'una retroalimentacio
tecnificada caotica audiovisual prerenderitzada i
postrenderitzada. Estructura 4# vol convertir-se en un
dispositiu d'entreteniment, entés com un commutador
entre objectes i humans d'una societat ludica.

En I'obra de Felipe Pantone arriba a ser quasi més
important l'espectador que la mateixa creacio d'art 0
fins i tot que l'artista. Es com si I'autoria de l'objecte
fora cada vegada menys rellevant. Per aixo, eixa
constant busca per trobar nous formats i suports en
que aplicar els seus dissenys fora dels espais
museografics. L'estil de Pantone, que ha aconseguit
captar l'atencio a escala internacional, fusiona I'art urba
i l'art cinetic amb l'estetica digital. El seu treball, que
podriem qualificar de "fenomen” per la seua transcen-
dencia en el mercat internacional, té molt a vore amb
I'estetica de la cultura del grafit i va naixer desafiant
des dels seus inicis l'art tradicional; de fet, va ser la

g  Conversa mantinguda amb Moisés Manas, Valéncia, 10
d'octubre de 2024.



En la obra de Felipe Pantone alcanza a ser casi
mas importante el espectador que |a propia creacion
de arte o incluso que el artista. Es como si la autoria del
objeto fuera cada vez menos relevante. De ahi esa
constante busqueda por encontrar nuevos formatos y
soportes donde aplicar sus disenos fuera de los
espacios museograficos. El estilo de Pantone, que ha
conseguido captar la atencion a nivel internacional,
fusiona el arte urbano, el arte cinético con Ia estética
digital. Su trabajo, al que podriamaos calificar de
“fendmeno” por su trascendencia en el mercado
internacional, tiene mucho que ver con la estética de la
cultura del grafiti y nacié desafiando desde sus inicios
el arte tradicional; de hecho, fue la plataforma desde
donde el artista emprendio su camino al lenguaje
abstracto y tecnoldgico. Se bate dentro de los
materiales plasticos, el aluminio y la cerdmica, creado
piezas que han llegado a ser calificadas de futuristas.

Pero volviendo al tema que nos ocupa: el de la
interaccion e inmersion, el punto esta en que el
espectador, como “ser vivo", en |a obra del argentino
Felipe Pantone afincado en Valencia desde los diez
anos de edad, va a participar de Ia creacion cada vez
mas Y no solo con la mirada. En la ultima exposicion de
Felipe Pantone, que tuvo lugar en el Centro de Carmen
de Valencia en 2023, el espectador se podia mover,
girar e interactuar con las obras “que parecen creadas
digitalmente en lugar de con sus manos.

0Otras piezas que también abandonan el dmbito
habitual para convertirse en pieza museistica de arte
tecnoldgico, es |a obra de Soliman Lopez. El autor
plantea una obra basada en el ADN. Trabaja con
computadoras que utilizan algoritmos genéticos que
generan entidades que son mutadas por un sistema
informatico. Aunque es muy conocida Ia importancia
que las investigaciones sobre el ADN tuvieron para el
mundo cientifico y para la sociedad en general, o que

10  SHI, Diana, Street Artist Turns Walls Info Melting Optical
Illusions, 17 de diciembre de 2016.

plataforma des de la qual I'artista va mamprendre el
seu cami cap al llenguatge abstracte i tecnologic. Es
desenratlla dins dels materials plastics, I'alumini i la
ceramica, creant peces que han arribat a ser qualifica-
des de futuristes.

Pero tornant al tema que ens ocupa, el de la
interaccid i la immersid, Ia clau esta en el fet que
I'espectador, com a “ser viu", en |'obra de I'argenti Felipe
Pantone, establit a Valencia des dels deu anys,
participara de Ia creacio cada vegada més i no sols
amb la mirada. En I'tltima exposicio de Felipe Pantone,
que va tindre lloc en el Centre del Carme de Valéncia en
2023, I'espectador es podia moure, girar i interactuar
amb les obres "que semblen creades digitalment en
comptes de fetes amb les seues mans™.

Una altra obra que també abandona I'ambit
habitual per a convertir-se en una peca museistica
d'art tecnologic és la proposta de Soliman Lépez.
L'autor planteja una obra basada en 'ADN. Treballa
amb computadores que utilitzen algoritmes genetics
que generen entitats que son transformades per un
sistema informatic. Encara que és molt coneguda 13
importancia que les investigacions sobre 'ADN van
tindre per al mon cientific i per a la societat en general,
el que és realment nou en este context és el fet que
haja servit per a ampliar al camp de Ia creacio artistica.
De fet, per a alguns autors, “la doble helice de 'ADN"
constituix una icona cientifica i artistica; fins i tot
afirmen que estes innovadores actuacions sobre l'art
s6n, en definitiva, la Mona Lisa de finals del segle XX i
comencgaments del XXI. S6n peces que sorprenen, s6n
molt complexes, requerixen una tecnologia molt
avancada i mostren una vegada més I'enorme
potencialitat que té la unio entre 'humai la revolucio-
naria tecnologia™

10  SHI, Diang, "Street Artist Turns Walls Info Melting Optical
lllusions”, 17 de desembre de 2016.

11 "Estudio de arte basado en ADN que desbloguea la
creatividad: como los estudios de arte basados en ADN
impulsan la innovacion ", en: https://fastercapital.com/



es realmente mas novedoso en este contexto es que
haua servido para ampliar al campo de la creacion
artistica. De hecho, para algunos autores, “la doble
hélice del ADN" constituye un icono cientifico-artistico,
incluso afirman que estas innovadoras actuaciones
sobre el arte son en definitiva la Mona Lisa del final del
siglo XX y principios del XxI. Son piezas que sorpren-
den, muy complejas que requiriendo una tecnologia
Muy avanzada, muestran una vez mas la enorme
potencialidad que tiene la union entre lo humano y la
revolucionaria tecnologia™.

La obra de Soliman que aqui presentamos White
on White, tiene una parte visible y otra casi impercepti-
ble conformada por vapor de agua en suspension
unida a Ias moléculas de ADN que, flotando, guarda en
si mismas la codificacion de un archivo digital en
formato NFT que el publico podria ver online. La luz
enfatiza u deja entrever el vapor del agua en suspen-
sion, consiguiendo hacerlo consciente al publico de su
existencia. El sistema de nebulizacién de agua (que
incluye las moléculas de ADN), todo ello ensamblado a
un sistema de luces de color variable, hace que el
espectador se encuentre inmerso en un espacio
cambiante ante los efectos cromaticos, sonoros y
luminicos. Se trata de un tributo a la emblematica obra
White on White de Malévich, significando la ampliacién
conceptual de las posibilidades creativas y simbalicas,
de cdmo dar un paso Mas en esa representacion de la
pureza, el vacio y la esencia del color blanco en el siglo
XXI.

Es obligado para entender la obra de Soliman
mirar hacia atras, 3 cuando en 1918 Kazimir Malévich

11 “Estudio de arte basado en ADN que desbloquea la
creatividad como los estudios de arte basado en ADN
impulsan la innovacion”, en https://fastercapital.com/es/
contenido/Estudio-de-arte-basado-en-ADN-que-des-
bloquea-Ia-creatividad-como-los-estudios-de-ar-
te-basados-en-ADN impulsan-Ia-innovacion.
html#La-intersecci-n-del-arte-y-la-ciencia muy
avanzada. [Consultado en: mayo 2024].

L'obra de Soliman que aci presentem, White on
White, té una part visible i una altra quasi impercepti-
ble conformada per vapor d'aigua en suspensid unida
a les molecules d'ADN que, surant, guarden en si
mateixes I3 codificacié d'un arxiu digital en format NFT
que el public podria vore en linia. La llum emfatitza i
deixa entrevore el vapor de l'aigua en suspensid, per a
aconsequir fer conscient al public de I3 seua existéncia.
El sistema de nebulitzacié de I'aigua (que inclou les
molécules d'ADN), tot aix0 acoblat a un sistema de
llums de color variable, fa que I'espectador es trobe
immers en un espai canviant davant dels efectes
cromatics, sonors i luminics. Es tracta d'un tribut a
I'emblematica obra White on White de Malévich, que
significa I'ampliacié conceptual de les possibilitats
creatives i simboliques, de com fer un pas més en eixa
representacio de Ia puresa, el buit i 'esséncia del color
blanc en el segle xXxI.

Per a entendre 'obra de Soliman és obligat mirar
cap arrere, quan en 1918 Kazimir Malevich va presentar
el seu polemic Quadrat blanc sobre un fons blanc i va
portar I'abstraccid i el minimalisme a un punt radical, a
una geometrica pura en que la sintesi de la forma i el
color va ser portada al limit. L'autor ucrainés va
despullar Ia seua obra de tot el que va considerar
superflu, i va deixar només el que era realment
essencial, i per aixd mateix, el més abstracte. Introduix
en el primer quart del segle XX una nova dimensio: la
representacio de la immaterialitat i espiritualitat en
I'obra d'art. Va alliberar les seues creacions de
qualsevol referéncia a l'objecte tangible i va proposar
un llenguatge visual que evocara l'absolut. Estos
avancats experiments van provocar que després de
produir Quadrat blanc sobre un fons blanc, 'arriscat
artista entenguera que ja no es podia arribar més lluny
en el terreny pictoric, rad per la qual va abandonar I3

es/contenido/Estudio-de-arte-basado-en-ADN-que-
desbloquea-Ia-creatividad--como-los-estudios-de-ar-
te-basados---en-ADN-impulsan-Ia-innovacion.html.
[Consultat en: maig 2024].



presento su polémico Cuadrado blanco sobre un fondo
blanco y llevo la abstraccion y el minimalismo a un
nivel radical, a una geométrica pura en que la sintesis
de la forma y el color fue llevada al limite. El autor
ucraniano despojo su obra de todo aquello que
considerd superfluo, dejando sdlo aquello realmente
esencial y por eso mismo, lo mas abstracto. Introdu-
ciendo en el primer cuarto del siglo XX una nueva
dimension: 1a representacion de la inmaterialidad y
espiritualidad en la obra de arte. Liber¢ sus creaciones
de cualquier referencia al objeto tangible y propuso un
lenguaje visual que evocara lo absoluto. Estos
avanzados experimentos provocaron que después de
producir Cuadrado blanco sobre un fondo blanco, el
arriesgado artista entendiera que ya no se podia llegar
mas lejos en el terreno pictorico, razén por la que
abandond la pintura y comenzd a dedicarse a la
ensefianza. Hoy, a los casi cien anos, Soliman Lopez
recoge su legado trasladandolo a un nuevo terreno: el
uso del blanco, un color que por tradicion esta asociado
a la pureza, la trascendencia y el infinito, ahora entra
en conexion con la biotecnologia.

Soliman propone una relectura contemporanea
vinculando el minimalismo de aquella obra de arte con
la ciencia y la tecnologia. El artista valenciano traspasa
los limites tradicionales del arte y abre nuevas puertas
para I3 a reflexion acerca de lo visible y lo invisible, lo
material y lo inmaterial a través de la tecnologia
genética. Su objetivo parece ser llevar el legado de
Malévich a un nuevo terreno biotecnoldgico. El artista
consigue almacenar informacion de colores blancos en
secuencias de ADN, una innovacion que transforma la
representacion visual en cddigo biolégico. Cada
segundo de |a obra interactiva desarrolla una version
diferente, de modo que I3 presencia del espectador
lanza un brochazo, el movimiento del visitante se
transforma en sonido y color, de modo que el
actor-contemplador se transforma en parte de la obra.

El espectador debe esforzarse en percibir los
matices, no va a percibir directamente los colores

pintura i va comencar a dedicar-se a I'ensenyanca. Hui,
quasi cent anys després, Soliman Lopez arreplega el
seu llegat i el trasllada a un nou terreny: I'ds del blanc,
un color que per tradicio esta associat a la puresa, la
transcendéncia i l'infinit, ara entra en connexié amb la
biotecnologia.

Soliman proposa una relectura contemporania en
que vincula el minimalisme d'aquella obra d'art amb la
ciencia i Ia tecnologia. L'artista valencia traspassa els
limits tradicionals de I'art i obri noves portes per ala
reflexid sobre el visible i lnvisible, el material i
l'immaterial per mitja de Ia tecnologia genética. El seu
objectiu sembla ser portar el llegat de Malévich a un
nou terreny biotecnologic. L'artista aconseguix
emmagatzemar informacid de colors blancs en
sequliencies d'ADN, una innovacio que transforma la
representacio visual en un codi biologic. Cada segon de
I'obra interactiva desenrotlla una versio diferent, de
manera gue la presencia de I'espectador llanga una
brotxada, el moviment del visitant es transforma en so
i color, de manera que l'actor-contemplador es
transforma en part de I'obra.

L'espectador ha d'esforcar-se a percebre els
matisos, no percebra directament els colors blancs
com en una tela, senfronta al misteri i la complexitat
de I'ADN com a portador d'una nova forma d'informa-
Cio visual. Traduix I'esséncia del blanc en un llenguatge
codificat en I'ADN, un mitja d'emmagatzematge que, al
seu torn, esta profundament connectat amb Ia vida
mateixa; en definitiva, una nova forma d'informacio
visual 2,

No podriem tancar I'exposicié sense puntualitzar
una Ultima questio dins d'este context evolutiu de la
pintura abstracta: a hores d'ara, guan hi ha un consens
generalitzat que la maquina pot i ha produit moltes
coses, els artistes estan oberts més que mai a servir-se
de nous metodes mecanics. Es en eixa interseccid en

12 LOPEZ Soliman, Propuesta expositiva de White on White
para el CCCC, Valéncia, agost de 2024.



blancos como en un lienzo, se enfrenta al misterio Y I
complejidad del ADN como portador de una nueva
forma de informacion visual. Traduce la esencia del
blanco en un lenguaje codificado en el ADN, un medio
de almacenamiento que, a su vez, estd profundamente
conectado con Ia vida misma, en definitiva, una nueva
forma de informacion visual 2.

No podiamos cerrar la exposicion sin puntualizar
una Ultima cuestion dentro de este contexto evolutivo
de la pintura abstracta: a estas alturas, en las que
existe el consenso generalizado de que la maquina
puede y ha producido muchas cosas, los artistas estan
abiertos mas que nunca a servirse de nuevos métodos
mecanicos. Es en esa interseccion donde confluyen
mecanicismo, humanidad y belleza y emerge un
nuevo maridaje entre cifras U neuronas que abre
posibilidades infinitas a los artistas y no sélo
abstractos. Muchas de las piezas de arte creadas en
esta ultima década con Inteligencia Artificial son

12 LOPEZ Soliman, Propuesta expositiva de White on White
para el CCCC, Valencia, agosto de 2024.

que confluixen mecanicisme, humanitat i bellesa i
emergix un nou maridatge entre xifres i neurones que
obri possibilitats infinites als artistes, i no sols als
abstractes. Moltes de les peces d'art creades en esta
Ultima decada amb intelligéncia artificial son
dependents de programes denominats GAN 0 Xarxa
generativa antagonica; depén d'un huma triar el set de
dades, dissenyar el programa, entrenar Ia magquina i
tindre cura dels resultats finals.

Guerrero & Ferrer son pioners en 'Us d'intelligen-
cia artificial (1A) a la Comunitat Valenciana. La seua obra
s'erigix com un espai de dialeg entre les multiples
capes de la imatge fotografica com a imatge de
naturalesa tecnologica, que abasta des de Ia seua
genesi en la protofotografia fins als ressons especula-
tius de la postfotografia. En esta peca, de titol
Algoritmies, els seus autors desafien I3 fotografia
tradicional i proposen una reflexié sobre el nemotip
com a agent productor de I'abstraccié, evocant la nocio
sobre la renuncia a I'espill i la mimesi, en un procés en
queé la 1A es convertix en un interlocutor creatiu.
Guerrero & Ferrer utilitzen 1a 1A com una ferramenta



dependientes de programas denominados GAN 0 red
generativa antagonica, dependiendo de un humano
elegir el set de datos, disenar el programa, entrenar a
la maquina y curar los resultados finales.

Guerrero & Ferrer son pioneros en el uso de
Inteligencia Artificial (1A) en la Comunitat Valenciana y
fuera de ella. Su obra se erige como un espacio de
didlogo entre las multiples capas de la imagen
fotografica como imagen de naturaleza tecnoldgica,
abarcando desde su génesis en la protofotografia hasta
los ecos especulativos de Ia posfotografia. En esta pieza,
de titulo Algoritmias, sus autores desafian la fotografia
tradicional y proponen una reflexion sobre el nemotipo
como agente productor de la abstraccion, evocando la
nocion sobre Ia renuncia al espejo y la mimesis, en un
proceso donde la IA se convierte en un interlocutor
creativo. Guerrero & Ferrer utilizan 3 1A como una
herramienta que desarticula y reconfigura la cronologia
visual, trazando un recorrido simultdneo u cruzado que
reinterpreta I3 genealogia de |a abstraccion fotografica.

En esta exploracion, la deconstruccion de la
imagen no es meramente técnica sino también
conceptual. Navega entre el pasado y el futuro de la
fotografia. A través de una estética cercana a un cierto
lirismo abstracto, Ia obra invita al espectador a
reexaminar el acto de ver, desafiando las convenciones
tradicionales sobre autenticidad y presentacion en la
era digital. La inteligencia artificial, lejos de ser un mero
asistente, se presenta como un catalizador de nuevas
formas de percepcion y configuracion de la imagen,
tensionando la frontera entre lo real y lo generado, y
estableciendo una conversacion sobre el destino de la
imagen en el siglo XXI.

La obra de Guerrero & Ferrer constituye una
prueba mas de cdmo las maquinas pueden ensanchar
los recursos creativos Y abrir nuevas soluciones jamas
imaginadas hasta el momento, siempre bajo la
influencia del cerebro y sensibilidad humanas, 1a
ultima prueba de como la deconstruccion ha
conseguido que el arte trascienda una vez mas sus

que desarticula i reconfigura la cronologia visual,
tracant un recorregut simultani i creuat que reinterpre-
ta la genealogia de I'abstraccio fotografica.

En esta exploracio, la desconstruccio de la imatge
no és merament tecnica, sind també conceptual.
Navega entre el passat i el futur de la fotografia. Per
mitja d'una estetica proxima a un cert lirisme abstracte,
I'obra convida a I'espectador a reexaminar 'acte de
vore, desafiant les convencions tradicionals sobre
autenticitat i presentacio en l'era digital. La intelligén-
cia artificial, lluny de ser un mer assistent, es presenta
com un catalitzador de noves formes de percepcio i
configuracio de la imatge, tensionant |a frontera entre
el real i el generat, i establint una conversa sobre el
desti de la imatge en el segle xXxI.

L'obra de Guerrero & Ferrer constituix una prova
més de com les maquines poden eixamplar els
recursos creatius i obrir noves solucions mai imagina-
des fins al moment, sempre amb la influencia del
cervell i 1a sensibilitat humanes, I'Gltima prova sobre
com la desconstruccié ha pogut fer que I'art transcen-
disca una vegada més els seus propis limits. Es
indiscutible que les maquines “capaces” venen
acompanyant els artistes durant els diferents
processos creatius, perd no ho és menys que la 1A
encara no és capag de prevaldre per damunt de la
creativitat humana, ja que la maquina obeix completa-
ment a I'impuls donat per l'artista. Palesa realitat és el
fet que el procés creatiu en els humans es pot ajudar
de I3 1A generativa, que és capac de realitzar eixos
processos, com si fora una especie de subconscient
que permet explorar noves possibilitats. Indubtable-
ment hem de quedar oberts a les possibilitats que
puga oferir, perd també hi ha grans reptes de cara al
futur; cal definir bé els limits, per a protegir Ia llavor
creativa del ser huma davant de 13 IA.

El problema que es pot trobar el creador davant
d'este eixamplament de I'experiéncia artistica actual és
que la seua obra es presente més com a joc tecnologic
que com a element artistic. Es un dels grans reptes de



propios limites. Es indiscutible que las maquinas

“capaces” vienen acompanando a |os artistas durante

los diferentes procesos creativos, pero no lo es menos

que la 1A aun no es capaz de prevalecer por encima de
la creatividad humana, puesto que la maquina obedece
enteramente al impulso dado por el artista. Palpable
realidad es que el proceso creativo en los humanos se
puede apoyar en la 1A generativa que es capaz de
realizar esos procesos, como si fuera una especie de
subconsciente que permite explorar nuevas posibilida-
des. Indudablemente debemos quedar abiertos a las
posibilidades que pueda ofrecer, pero también hay
grandes retos de cara al futuro; hay que definir bien
los limites, para proteger Ia semilla creativa del ser
humano frente ala IA.

El problema que se puede encontrar el creador
ante este ensanchamiento de la experiencia artistica
actual es que su obra se haga presente mas como
juego tecnoldgico que como elemento artistico. Es uno
de los grandes retos de |a estética actual: el discernir
esa sutil linea que separa un mundo del otro (el
puramente tecnoldgico y el creativo). Aunque pueda
parecer un tanto trasnochado procede citar a propasito,
a modo de reflexién, a José Torras y Bages en el
discurso leido por el académico, sesion publica del dia
27 de diciembre de 1896, sin duda vigente todavia:
“Gaudi habia aprendido de su padre, dijo: El talento del
artista consiste en hacer resplandecer 13 luz divina en la
materia, en banarla de ella en la fragua de su inspira-
Cion; y asi como el hierro al ponerse rojo es hierro y
fuego a la vez, asi la obra artistica es materia y es
espiritu. El artista no es solamente un hombre marfoso,
es un vidente, es un contemplador de lo invisible que él
hace visible a los demas hombres por virtud de cualida-
des natas de su espiritu, no adquiridas®. El artista debe
ser un visionario en constante exploracion.

13 TORRAS'Y BAGES, José, Discurso leido por el académico
en sesion publica del dia 27 de diciembre de 1896.
Academia Provincial de Bellas Artes de Barcelona,
Barcelona, 1986, p.10.

I'estetica actual: discernir eixa subtil linia que separa un
mon de l'altre (el purament tecnologic i el creatiu).
Encara que puga semblar una migueta passat de
moda, és procedent citar a proposit, a tall de reflexio, a
José Torras y Bages en el discurs llegit per I'académic,
sessio publica del dia 27 de desembre de 1896, sens
dubte vigent encara: “Gaudi havia aprés del seu pare,
va dir: el talent de l'artista consistix a fer resplendir la
[lum divina en la matéria, a banyar-la d'esta en la forja
de la seua inspiracid, i aixi com el ferro al posar-se roig
és ferro i foc alhora, aixi l'obra artistica és materia i és
esperit. L'artista no és solament un home manyas, és
un vident, és un contemplador de l'invisible que ell fa
visible als altres homens per virtut de qualitats nades
del seu esperit, no adquirides" 3, L'artista ha de ser un
visionari en constant exploracio.

L'art tecnologic ja no és una cultura que s'esfor¢a a
apareéixer perque és ja una realitat. Hi haura qui puga
pensar gue la relacio de les obres amb el mon real
sembla irrecognoscible, pero I'art tan sols ha canviat
I'enfocament a conseqliencia que ha virat el mon. Ja
no té sentit vore aguells anomenats “nous dispositius”
com a anunci d'un futur que ha d'arribar, ja que és una
realitat que la cultura s'ha industrialitzat i, malgrat
partir de Ia memoria passada, ha canviat en el mode
en que es materialitza.

En l'actualitat esta culminacio té consegléncies i
planteja diversos interrogants sobre les noves
concepcions estetiques, com el de la materialitat i la
immaterialitat; la visibilitat i Ia invisibilitat; Ia preséncia
0 I'abseéncia; I'abstracte i el concret, Ia seua autoria
individual i 'autoria en equip, la seua originalitat o la
seua reproduccio i tantes altres coses més. Plante-
jar-se que les percepcions sensorials de I'espectador
poden prendre forma d'obra d'art, del color, de Ia
lluentor, de la intensitat, de la llum, de Ia dimensi6 fa
13 TORRASY BAGES, José, Discurso leido por el académico

en sesion publica del dia 27 de diciembre de 1896.
Academia Provincial de Bellas Artes de Barcelona,
Barcelona, 1986, p. 10.



El arte tecnoldgico ya no es una cultura que se
esfuerza en aparecer puesto que es ya una realidad.
Habrd quien pueda pensar que la relacion de las obras
con el mundo real parece irreconocible, pero el arte tan
s6lo ha cambiado el enfoque como consecuencia de
que ha virado el mundo. Ya no tiene sentido ver
aquellos llamados “nuevos dispositivos" como anuncio
de un futuro que tiene que llegar, puesto que ya es una
realidad que la cultura se ha ido industrializado y pese
3 partir de la memoria pasada ha ido cambiando en el
modo en que se materializa.

En I3 actualidad esta culminacion tiene conse-
cuencias Y plantea variados interrogantes sobre las
nuevas concepciones estéticas, como el de la
materialidad e inmaterialidad; |a visibilidad e
invisibilidad; la presencia o la ausencia; lo abstracto y
lo concreto, su autoria individual y Ia autoria en equipo,
su originalidad o su reproduccion y tantas otras cosas
mas. Plantearse que las percepciones sensoriales del

pensar: fins a quin punt eixes peces interactives
podran ser controlades per l'artista? Sera I'expansio
cap a altres disciplines artistiques hui desconegudes i
relacionades amb |'espectador les que marcaran l'art
Ultim? Es pot afirmar ja que l'art digital i les noves
tecnologies ens han conduit a l'inici d'una nova era
artistica? Sera Ia 1A capag de travessar |a frontera de Ia
creativitat humana? Potser la IA 13 construisca el gran
moviment artistic del segle XxI? Sera Ia tecnologia
genetica la que transcendisca els limits de I'art i 0briga
nous camins estetics? Ens alimentarem d'imatges que
s'esvairan en segons amb el simple gest de polsar una
tecla? Accedirem a l'art en qualsevol moment i des de
qualsevol lloc com ocorre amb la musica? Que succeira
amb l'objecte artistic, deixara de ser necessari?
Desconstruint I'abstracci6, pintura valenciana
(1970-2024) perseguix ser una manera de donar forma
fisica a les noves idees renovadores que han anat
evolucionant al voltant de I'art al llarg de quasi quatre



espectador pueden tomar forma de obra de arte, del
color, del brillo, de la intensidad, de |a luz, de la
dimension hace pensar en ¢hasta qué punto esas
piezas interactivas podran ser controladas por el
artista? ¢Serd 3 expansidn hacia otras disciplinas
artisticas hoy desconocidas y relacionadas con el
espectador las que marcardn el arte Ultimo? ¢Se puede
afirmar ya que el arte digital y las nuevas tecnologias
nos han encaminado al inicio de una nueva era
artistica? ¢Serd la 1A capaz de cruzar la frontera de la
creatividad humana? ¢Quiza la 1A Ia construya el gran
movimiento artistico del siglo xXI? ¢Serd |a tecnologia
genética Ia que trascienda los limites del arte y abra
NUevos caminos estéticos? ¢Nos alimentaremos de
imagenes que se desvaneceran en segundos con
simple gesto de pulsar una tecla? ¢Accederemos al arte
en cualquier momento y desde cualquier lugar como
ocurre con Ia musica? ¢Qué pasara con el objeto
artistico, dejard de ser necesario?

Deconstruyendo la abstraccion. La pintura
valenciana, 1970-2024 persigue ser una manera de dar
forma fisica a las nuevas ideas renovadoras gue han
ido evolucionando en torno al arte a lo largo de casi
cuatro décadas que, impulsadas a lo largo del siglo XX
y activadas en el siglo Xx!I no sélo por artistas, también
por cientificos, pensadores y fildsofos, vienen
configurando el perfil creativo de nuestra abstraccion
pictdrica actual.

Esindudable que, gracias a la tecnologia y el arte
digital, los creadores han visto cumplido el suefio de
pintar sin materia ni pinceles, de pintar sin lienzos, de
pintar sin caballetes y sin limite espacial. Es la
cristalizacion de un nuevo modo de mirar, de percibiry
de participar de la obra. Un trabajo serio y pausado con
un futuro por delante.

Todavia quedan muchos afos de investigacion
estética y cientifica. No hemos pretendido desarrollar
teorias, tan solo mostrar que estamos ante una nueva
era gue no acaba de empezar. Ha cambiado el modo de
invencion de la obra de arte y continuara transforman-

decades que, impulsades durant el segle XX i activades
en el segle XXI no sols per artistes, també per cientifics,
pensadors i filosofs, han configurat el perfil creatiu de
|a nostra abstraccio pictorica actual.

Es indubtable que, gracies a la tecnologia i 'art
digital, els creadors han vist complit el somni de pintar
sense materia ni pinzells, de pintar sense llengos, de
pintar sense cavallets i sense limit espacial. Es la
cristallitzacio d'un nou mode de mirar, de percebre i de
participar de 'obra. Un treball serids i pausat amb un
futur per davant.

Encara queden molts anys d'investigacio estetica i
cientifica. No hem pretés desenrotllar teories, tan sols
mostrar que estem davant d'una nova era que no
3caba de comencar. Ha canviat el mode d'invencio de
I'obra d'art i continuara transformant-se, pero estem
segurs que la proxima i renovada revisié abstracta no
deixara de bastir ponts amb la memoria pictorica
passada, aquella triomfant i bella pintura abstracta, hui
destenyida de la seua antiga gloria, pero que sempre
romandra i gaudira de I'honor i el reconeixement de
tots.

Acabe amb un xicotet homenatge a qui va ser
—i continua sent-ho— un dels critics d'art contempo-
rani més prestigiosos d'Espanya (3 qui va dedicar amb
autentica lucidesa nombroses publicacions a la
postmodernitat, art.net) José Luis Brea. Arreplegue
una premonitoria cita del pensador francés Paul Valéry
escrita en 1928 i que ell va reutilitzar en multiples
ocasions*. Al traure-1a a 1a llum de nou en el marc
d'esta exposicio, encara cobra mes sentit:

14 BREA, José Luis, “Un arte sin materia, sin espacio y sin
tiempo", en El Pais. Babelia. Tribuna Arte y Nuevas
tecnologias, 21 d'octubre de 2006.

BREA, José Luis, Conferencia “Medio siglo de Arte (VIII):
La conquista de la ubicuidad", Fundacion Juan March,
Madrid, 27 d'octubre de 2005.

BREA, José Luis, Catalogo de exposicion. La conquista
de Ia ubicuidad. Centro Atlantico de Arte Moderno,
(abildo de las Palmas de Gran Canaria, 2003.



dose, pero estamos seguros de que la préxima y
renovada revision abstracta no dejara de tender
puentes a esa memoria pictorica pasada, aquella triun-
fante y bella pintura abstracta, hoy destefida de su
antigua gloria pero que siempre permanecerd y gozara
del honor y reconocimiento de todos.

Termino con un pequeno homenaje a quien fue -y
sigue siéndolo- uno de los criticos de arte contempo-
raneo mas prestigiosos de Espana (a quien dedico con
auténtica lucidez numerosas publicaciones a Ia
posmodernidad, art.net) José Luis Brea. Recojo una
premonitoria cita del pensador francés a Paul Valéry
escrita en 1928 y que él reutilizd en multiples
ocasiones*. Al sacarla a Ia luz de nuevo en el marco de
esta exposicion, todavia cobra mas sentido:

“En todo arte hay una parte fisica que no puede

contemplarse ni tratarse como antano [...]. Ni la

materia, ni el espacio, ni el tiempo son desde hace
veinte anos lo que eran desde siempre. Hay que
esperar que tan grandes novedades transformen
toda la técnica de las artes y de ese modo actuen
sobre el propio proceso de la invencion, llegando
quizds a modificar prodigiosamente la idea misma
de arte”.

Paul Valéry, “La conquista de |a ubicuidad".
En todo Arte, 1928.

Dra. Felisa Martinez Andrés
Comisaria de la exposicion

14 BREA, José Luis, “Un arte sin materia, sin espacio y sin
tiempo", en El Pais. Babelia. Tribuna Arte y Nuevas
tecnologias, 21 de octubre de 2006.

BREA, José Luis, Conferencia “Medio siglo de Arte (VIII):
La conquista de la ubicuidad", Fundacion Juan March,
Madrid, 27 de octubre de 2005.

BREA, José Luis, Catalogo exposicion La conquista de Ia
ubicuidad. Centro Atlantico de Arte Moderno, Cabildo de
las Palmas de Gran (anaria, 2003.

“En tot art hi ha una part fisica que no pot
contemplar-se ni tractar-se com abans [..] Nila
materia, ni l'espai, ni el temps son des de fa vint
anys el que eren des de sempre. Cal esperar que
tan grans novetats transformen tota Ia tecnica de
les arts i d'eixe mode actuen sobre el mateix
procés de la invencio, arribant potser a modificar
prodigiosament la idea mateixa d'art".
Paul Valéry, “La conquista de |a ubicuidad".
En todo Arte, 1928.
Dra. Felisa Martinez Andrés
Comissaria de l'expaosicio
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Resulta complicado condensar, en tan poco

espacio, I3 Iarga y relevante trayectoria de

Jordi Teixidor. Quiza lo que mejor exprese el
alcance de su aportacion al campo artistico sea el haber
sido honrado con el Premio Nacional de Artes Pl3sticas
en 2014 por el Ministerio de Educacion, Cultura y
Deporte de Espana, ensalzando su labor e independen-
Cia artisticas: “sus obras son distintivas de un camino
Unico y dificil en el arte, elegido a conciencia y con
independencia [..] un camino sostenido en el tiempo
hasta configurar un conjunto que confiere al arte
espanol contemporaneo la entidad que hoy tiene™.

Siempre fiel 3 3 pintura abstracta, su estilo, muy
contundente el principio de su carrera, fue evolucio-
nando y adquiriendo carga expresiva con el paso del
tiempo, alejandose de la emocion para adentrarse, con
firmeza, en el terreno filosofico, distanciado estilistica-
mente del lirismo de Soledad Sevilla y el cientifismo de
Yturralde, también galardonados con Ia misma
distincion.

Ademas, Jordi Teixidor, considerado uno de los
maximos representantes de la abstraccion espanola, ha
sido distinguido con otros significativos premios, como
la Medalla de Oro de Ia Real Academia de Bellas Artes
de San Fernando en el aio 2000, ocupando asi la
vacante que dejé José Vela Zanetti. En su discurso de
ingreso como académico, titulado La eleccion del
camino, realizé una profunda reflexion sobre el
conocimiento, el arte y el ser humano que lo produce o
contempla. En €l aludia a |a idea del sendero hacia el
conocimiento de Heidegger; lo que se traduce,

1 https://www.diariosur.es/culturas/201411/05/
jordi-teixidor-premio-nacional-20141105145108-rC.
html
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Resulta complicat condensar, en tan poc

espai, la llarga i rellevant trajectoria de Jordi

Teixidor. Potser el que millor expressa |'abast
de Ia seua aportacio al camp artistic és el fet d'haver
sigut honrat amb el Premi Nacional d'Arts Plastiques
en 2014 pel Ministeri d'Educacid, Cultura i Esport
d'Espanya, que enaltia aixi la seua labor i independén-
Cia artistiques: "Les seues obres son distintives d'un
cami nic i dificil en I'art, triat a consciencia i amb
independencia [..], un cami sostingut en el temps fins
a configurar un conjunt que conferix a I'art espanyol
contemporani l'entitat que hui té™.

Sempre fidel a I3 pintura abstracta, el seu estil,
molt contundent al principi de la seua carrera, va anar
evolucionant i adquirint carrega expressiva amb el pas
del temps, allunyant-se de I'emocio per a endinsar-se,
amb fermesa, en el terreny filosofic, distanciat
estilisticament del lirisme de Soledad Sevilla i el
cientisme d'Yturralde, també guardonats amb Ia
mateixa distincio.

A més, Jordi Teixidor, considerat un dels maxims
representants de |'abstraccié espanyola, ha sigut
distingit amb altres significatius premis, com la
Medalla d'Or de |a Reial Academia de Belles Arts de San
Fernando I'any 2000, ocupant aixi la vacant que va
deixar José Vela Zanetti. En el seu discurs d'ingrés com
3 academic, titulat L'eleccid del cami, va fer una
profunda reflexi¢ sobre el coneixement, I'art i 'ésser
huma que el produix o contempla. En este discurs
alludia a la idea de |a sendera cap al coneixement de
Heidegger; la qual cosa es traduix, portant-ho al camp

1 https://www.diariosur.es/culturas/201411/05/
jordi-teixidor-premio-nacional-20141105145108-rC.
html






llevandolo al campo de la abstraccién, como un modo
de expresion y busqueda que sobrepasa los limites de
la ciencia, 1a técnica y el arte. El propio artista reconoce
lo siguiente: “pintar es algo vocacional, una palabra que
quiza hoy sea incomprensible para muchos, pero que
me impulsa cada maniana a intentar hacer la obra mas
contundente, veraz y auténtica™.

Fueron varios los acontecimientos que le han
llevado a convertirse en uno de los artistas mas
influyentes en el dmbito artistico nacional en lo que se
refiere a Ia abstraccion: En primer lugar, en 1966 entrd
en contacto con el Grupo Cuenca, integrado, entre
otros, por Gustavo Torner, Fernando Zébel y Gerardo
Rueda, llegando a ocupar el cargo de conservador del
Museo de Arte Abstracto de Cuenca, junto a José M.2
Yturralde, en los 1966 y 1967. Mas aun, resultd
igualmente significativa su entrada ese mismo afo en
el grupo Nueva Generacion, promovido por Juan
Aguirre, ahondando en las corrientes artisticas que
llegarian durante la transicion. Es por todo ello que sus
planteamientos artisticos se impregnan conceptual-
mente de |3 pintura hard-edge, asi como su interés por
el movimiento support-surface, promovido por
tedricos y pintores franceses.

Retrotrayéndonos en el tiempo, a finales de los
anos 60, junto a otros artistas e intelectuales,
participaria en el grupo Antes del Arte auspiciado por
el critico Vicente Aguilera Cerni. Aunque fue el primero
de los artistas que se desvinculd del mismo, este
colectivo tuvo un papel significativo en I3 evolucion de
la plastica contemporanea abstracta. Durante la
convulsa época de la transicion participé en la
exposicién 10 Abstractos en la galeria Buades y trabajo
con la galeria Vandrés, ambas en I3 capital espanola.
Estas salas se caracterizaron por la valentia de sus

2 TEIXIDOR, José Maria. La eleccion del camino. (Discurso
deingreso en Real Academia de Bellas Artes de San
Fernando, marzo de 2000). Edicion digital disponible en:
https://www.cervantesvirtual.com/obra/la-elec-
cion-del-camino--o/

de I'abstraccio, com un mode d'expressio i busca que
sobrepassa els limits de |a ciencia, la tecnica i I'art,
postulant I'evolucio com un continu punt de. L'artista
mateix reconeix el segiient: “Pintar és una cosa
vocacional, una paraula que potser hui és incompren-
sible per a molts, perd que m'impulsa cada mati a
intentar fer I'obra més contundent, verag i autentica

Van ser diversos els esdeveniments que I'han
portat a convertir-se en un dels artistes més influents
en I'ambit artistic nacional pel que fa a 'abstraccio: en
primer lloc, en 1966 va entrar en contacte amb el
Grupo Cuenca, integrat, entre d'altres, per Gustavo
Torner, Fernando Zdbel i Gerardo Rueda, i va arribar a
ocupar el carrec de conservador del Museu d'Art
Abstracte de Conca, al costat de José Maria Yturralde,
els anys 1966 i 1967. També va resultar igualment
significativa Ia seua entrada, eixe mateix any, en el
grup Nueva Generacion, promogut per Juan Aguirre,
aprofundint en els corrents artistics que arribarien
durant Ia transicid. Es per tot aixo que els seus
plantejaments artistics s'impregnen conceptualment
de la pintura hard-edge, aixi com el seu interés pel
moviment support-surface, promogut per teorics i
pintors francesos.

Retrotraient-nos en el temps, a finals dels anys
seixanta, al costat d'altres artistes i intel-lectuals,
participaria en el grup Antes del Arte, patrocinat pel
critic Vicent Aguilera i Cerni. Encara que va ser el primer
dels artistes que se'n va desvincular, este col-lectiu va
tindre un paper significatiu en l'evolucio de la plastica
contemporania abstracta. Durant la convulsa epoca de
la transicio, va participar en I'exposicio “10 Abstractes’,
en la galeria Buades, i va treballar amb la galeria
Vandrés, les dos en |a capital espanyola. Estes sales es
van caracteritzar per Ia valentia de les seues propostes,
ja que van ser, de moltes maneres, l'inici del moviment
2 TEIXIDOR, José Maria. La eleccion del camino. (Discurs

d'ingrés en la Reial Académia de Belles Arts de San
Fernando, mar¢ de 2000). https://www.cervantesvirtual.
com/obra/Ia-eleccion-del-camino--o/
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propuestas, puesto que fueron, de muchas maneras, el
inicio del movimiento contracultural de la movida
madrilefia a principios de los afos ochenta.

El interés por las creaciones norteamericanas de
los afos cincuenta, en especial por el expresionismo
abstracto de Mark Rothko, Ad Reinhardt y Barnett
Newman, vienen suscitadas por su estancia en Nueva
York en 1973. De Newman asimila el empleo de bandas
laterales, reas de color separadas de bordes nitidos y
afilados que incorpora de forma consciente y
totalmente personal a su obra. Afios mas tarde, entre
1979-1981, fue becado por la Fundaciéon Juan March,
volviendo a Ia Gran Manzana, donde fue seleccionado
por Margit Rowell para participar en la exposicion New
images from Spain Guggenheim Museum (1980).

Otra experiencia de gran relevancia para nuestro
ilustre artista valenciano fue su participacion en la
Bienal de Venecia de 1976; concretamente, en la
muestra Vanguardia artistica y realidad social. Esta fue
una muestra que abrio por primera vez el debate sobre
la evolucién y desarrollo artistico antifranquista dentro
de nuestras fronteras, marcando Ia trayectoria
profesional de varios artistas espanoles de los anos
setenta.

Son incontables las numerosas exposiciones
celebradas, tanto en el 3mbito nacional como en el
internacional, comenzando por la del IVAM y conti-
nuando por la Fundacion Chirivella Soriano; el Centro
Cultural Bancaja; Ia Galeria Paz y Comedias y Charpa,
todos ellos en Valencia. También se expuso su obra en
el MACA de Alicante o el Museo Nacional Centro de Arte
Reina Sofia de Madrid, asi como en distintas ciudades,
como Barcelona, San Sebastiadn, Granada, Murcia o
Sevilla. Fuera de Espana se pudo visualizar sus
creaciones en el Guggenheim Museum de Nueva York,
en San Francisco de Shanghai, en la UNAM, en el Museo
de Arte Contemporaneo en México o en el de Santiago
de Chile. Del mismo modo, ha expuesto en las mejores
galerias de arte contemporaneo de Bulgaria, Hannover,
Disseldorf y Berlin, entre otras.

contracultural de la Movida Madrilefa a principis dels
anys huitanta.

L'interés per les creacions nord-americanes dels
anys cinquanta, especialment per |'expressionisme
abstracte de Mark Rothko, Ad Reinhardt i Barnett
Newman, venen suscitades per la seua estada a Nova
York en 1973. De Newman assimila I'is de bandes
laterals, arees de color separades de vores nitides i
esmolades que incorpora de manera conscient i
totalment personal a la seua obra. Anys més tard,
entre 1979-1981, va ser becat per la Fundaci¢ Juan
March, i va tornar a la ‘gran poma’, 3 on va ser
seleccionat per Margit Rowell per a participar en
I'exposicio “New images from Spain Guggenheim
Museum" (1980).

Una altra experiéncia de gran rellevancia per al
nostre illustre artista valencia va ser la seua participa-
Cio en la Biennal de Venécia de 1976; concretament, en
la mostra "Avantguarda artistica i realitat social". Esta
Va Ser una mostra que va obrir per primera vegada el
debat sobre l'evolucio i el desenrotllament artistic
antifranquista dins de les nostres fronteres, un fet que
marcaria la trajectoria professional de diversos artistes
espanyols dels anys setanta.

Son incomptables les nombroses exposicions cele-
brades, tant en 'ambit nacional com en l'internacional,
comencant per la de I''VAM i continuant per la Fundacio
Chirivella Soriano, el Centre Cultural Bancaixa, la Galeria
Paz y Comedias i Charpa, totes a Valencia. També es va
exposar la seua obra en el MACA d'Alacanto enel
Museu Nacional Centre d'Art Reina Sofia de Madrid, aixi
com en diferents ciutats, com Barcelona, Sant Sebastia,
Granada, Murcia o Sevilla. Fora d'Espanya es va poder
visualitzar les seues creacions en el Guggenheim
Museum de Nova York, a San Francisco, a Xangai, en la
UNAM, en el Museu d'Art Contemporani a Mexic o en el
de Santiago de Xile. De la mateixa manera, ha exposat
en les millors galeries d'art contemporani de Bulgaria,
Hannover, Disseldorf i Berlin, entre daltres.



Sus dos Ultimos proyectos expositivos tras su
antoldgica en el IVAM han sido presentados en la
ciudad de Cuenca. Asi, se ha mostrado I3 primera
retrospectiva sobre el artista en el propio Museo de
Arte Abstracto del que fue conservador en |0s afios 60,
bajo el titulo Jordi Teixidor: El papel de la pintura. Esta
exposicion hace una revision a Ia obra elaborada
exclusivamente sobre papel. Mas reciente es la
muestra ofrecida en la Fundacion Juan March de
Palma de Mallorca.

Sus obras forman parte, de manera permanente,
de as colecciones del Guggenheim en Nueva York, del
Reina Sofia en Madrid, del IvaM en Valencia; también del
MNCARS en Madrid, de La Fundacion Juan March, del
Banco de Espana del Ministerio de Asuntos Exteriores,
de la Fundacion La Caixa, de Ia Collection Stuveysan en
Amsterdam, del MoMa de San Francisco, etc.

Estd representado comercialmente por las galerias
Michael Dunev Art Projects, Torroella de Montgri, en
Girona; La Aurora en Murcia; Altxerri en San Sebastian;
La Caja Negra Ediciones y galeria Nieves Fernandez,
ambas en Madrid. =

Els seus dos Ultims projectes expositius després de
la seua antologica en I'vAM s'han presentat en |a ciutat de
Conca. Aixi, sha mostrat Ia primera retrospectiva sobre
Iartista en el Museu d'Art Abstracte, del qual va ser
conservador en els anys seixanta, amb el titol “Jordi
Teixidor: el paper de I3 pintura". Esta exposicid fa una
revisio a l'obra elaborada exclusivament sobre paper. Més
recent és la mostra oferida en la Fundacio Juan March de
Palma.

Les seues obres formen part, de manera perma-
nent, de les colleccions del Guggenheim a Nova York,
del Reina Sofia a Madrid, de I'vAM a Valencia, també de
I'MNCARS 3 Madrid, de la Fundacidé Juan March, del Banc
d'Espanya, del Ministeri d'Afers Exteriors, de Ia Fundacio
La Caixa, de I3 Collection Stuveysan a Amsterdam, del
MOMA de San Francisco, etc.

Esta representat comercialment per les galeries
Michael Dunev Art Projects; Torroella de Montgri, a
Girona; La Aurora, a Murcia; Altxerri, a Sant Sebastia; La
(Caja Negra Ediciones i Galeria Nieves Fernandez, les
dos a Madrid. =



La influencia de Yturralde en el arte

contemporaneo espanol es innegable. Su

enfoque interdisciplinario, que combina arte,
ciencia  filosofia, ha inspirado a generaciones de
artistas y ha sido fundamental para el desarrollo del
arte digital y generativo, anticipando muchas de las
preocupaciones de estos campos décadas antes de
que se establecieran.

Una figura principal en el panorama del arte
geométrico y éptico espanol e internacional. Su obra,
que abarca mas de cinco décadas, se caracteriza por
una constante exploracion de Ias formas geométricas,
el color y el espacio, trascendiendo los limites entre el
arte, la ciencia y la filosofia.

Su trayectoria se inicia en la década de 1960,
periodo en el que el artista comienza a investigar Ias
posibilidades plasticas de las estructuras geometricas.
Su fascinacion por las matematicas y 1a fisica cuantica
se traduce en composiciones que desafian la
percepcion del espectador, creando tensiones visuales
y espaciales que invitan a la reflexion sobre la
naturaleza de la realidad. En este aspecto, su obra esta
influida por el movimiento cinético y el Op Art, aunque
Yturralde lleva estos principios hacia territorios mas
contemplativos  filosoficos.

Los primeros dibujos que se realizaron en Espana
con una maquina fueron los del artista José M.2
Yturralde. Permanecio unido desde sus inicios al
pionero grupo abstracto Antes del arte (1967-1970).
Casi medio siglo ha pasado desde su ingreso en el MIT
de Massachusetts (1977-1985), uno de los centros mas
relevantes del mundo dedicados a la investigacion
cientifica, cuya formacion apuntalo de forma definitiva
su estilo.
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La influencia d'Yturralde en I'art contempo-

rani espanyol és innegable. El seu enfoca-

ment interdisciplinari, que combina art,
ciencia i filosofia, ha inspirat a generacions d'artistes,
ha sigut fonamental per al desenrotllament de I'art
digital i generatiu, i ha anticipat moltes de les
preocupacions d'estos camps decades abans que
s'establiren.

Es una figura principal en el panorama de l'art
geomeétric i optic espanyol i internacional. La seua
obra, que abasta més de cinc décades, es caracteritza
per una constant exploracio de les formes geometri-
ques, el color i I'espai, i transcendix els limits entre I'art,
la ciencia i 13 filosofia. La seua trajectoria s'inicia en la
década de 1960, un periode en el qual l'artista comenca
a investigar les possibilitats plastiques de les
estructures geometriques. La seua fascinacid per les
matematiques i la fisica quantica es traduix en
composicions que desafien Ia percepcio de I'especta-
dor, amb Ia creacid de tensions visuals i espacials que
conviden a Ia reflexid sobre la naturalesa de Ia realitat.
En este aspecte, Ia seua obra esta influida pel
moviment cinétic i l'op art, encara que Yturralde porta
estos principis cap a territoris més contemplatius i
filosofics.

Els primers dibuixos que es van realitzar a
Espanya amb una maquina van ser els de |'artista José
Maria Yturralde. Va romandre unit des dels seus inicis
al pioner grup abstracte Antes del arte (1967-1970).
Quasi mig segle ha passat des del seu ingrés en I'MIT
de Massachusetts (1977-1985), un dels centres més
rellevants del mon dedicats a la investigacio cientifica,
amb una formacio que va apuntalar de manera
definitiva el seu estil.






Una de las contribuciones mas significativas de
Yturralde al arte contemporaneo es su serie de Figuras
Imposibles, iniciada en los anos 70. Estas obras, que
juegan con la paradoja visual y la ilusidn 6ptica,
cuestionan los fundamentos de |a representacion
bidimensional y tridimensional. A través de formas
que parecen desafiar 1as leyes de Ia fisica, el artista nos
invita a contemplar la posibilidad de dimensiones mas
alla de nuestra percepcion primera.

La paleta cromadtica de Yturralde, caracterizada por
el uso de colores puros y vibrantes, evoluciona a lo
largo de su carrera hacia una mayor sutileza y
complejidad. Sus gradaciones tonales, especialmente
en as series Horizons, Preludios, Interludios y
Postludios, evocan experiencias contemplativas que
rozan lo sublime.

Estas obras, que parecen irradiar luz desde dentro,
crean campos de color que envuelven al espectador,
difuminando los limites entre el objeto artistico y el
espacio circundante. En este aspecto, se puede trazar
una conexion con el espacialismo italiano, en la
busqueda de trascender los limites del lienzo y crear
una experiencia espacial mas alla de lo puramente
visual.

La investigacion de Yturralde sobre la interaccion
entre forma, color Y espacio alcanza nuevas dimensio-
nes con su serie de Estructuras Volantes que combina
escultura y performance, y que consisten en grandes
cometas geométricas que el artista hace volar en
espacios abiertos. Estas piezas, que incorporan
geometrias complejas y elementos cinéticos y
ambientales, expanden el concepto de pintura hacia
territorios escultéricos y arquitecténicos, estableciendo
un didlogo dindmico con el entorno, e introduciendo
elementos de azar y temporalidad en |3 abra. Las
Estructuras Volantes representan una metdafora
poderosa de la aspiracion humana hacia lo sublime y
lo infinito.

La obra de Yturralde estd profundamente
conectada con Ia filosofia zen y |a idea del “vacio”,

Una de les contribucions més significatives
d'Yturralde a l'art contemporani és la seua serie
Figures impossibles, iniciada en els anys 70. Estes
obres, que juguen amb la paradoxa visual i 13 illusio
optica, gliestionen els fonaments de la representacio
bidimensional i tridimensional. Per mitja de formes
que semblen desafiar les lleis de Ia fisica, I'artista ens
convida a contemplar I3 possibilitat de dimensions
meés enlla de la nostra percepcio primera.

La paleta cromatica d'Yturralde, caracteritzada per
I'is de colors purs i vibrants, evoluciona al llarg de la
Seua carrera cap a una major subtilesa i complexitat.
Les seues gradacions tonals, especialment en les series
Horitzons, Preludis, Interludis i Postludis, evoquen
experiencies contemplatives que s'acosten al sublim.

Estes obres, que semblen irradiar llum des de dins,
creen camps de color que envolten I'espectador,
difuminant els limits entre I'objecte artistic i l'espai
circumdant. En este aspecte, es pot tracar una
connexio amb l'espacialisme italia, en Ia busca de
transcendir els limits del llenc i crear una experiencia
espacial meés enlla del purament visual.

La investigacio d'Yturralde sobre la interaccio entre
forma, color i espai arriba a noves dimensions amb I3
seua serie Estructures volants, que combina escultura i
performance, i que consistix en grans catxerulos
geometrics que l'artista fa volar en espais oberts.

Estes peces, que incorporen geometries comple-
Xes i elements cinetics i ambientals, expandixen el
concepte de pintura cap a territoris escultorics i
arquitectonics, establixen un dialeg dinamic amb
I'entorn, i introduixen elements d'atzar i temporalitat
en l'obra d'art. Les Estructures volants representen una
metafora poderosa de I'aspiracio humana cap al
sublim i l'infinit.

L'obra d'Yturralde esta profundament connectada
amb la filosofia zen i la idea del buit, uns conceptes que
explora des dels anys 9o en les seues diferents series
com un espai ple de possibilitats i d'idees. Per a ell, el
buit no representa I'absencia, sind una forma pura de



conceptos que explora desde los afos 90 en sus
diferentes series como un espacio lleno de posibilida-
desy deideas.

Para él, el vacio no representa la ausencia, sino una
forma pura de potencialidad, un lugar donde se
encuentra el todo porque lo abarca en su totalidad.
Esta vision se plasma en sus composiciones mediante
espacios que aungue parecen vacios, estan cargados
de tensiones, fuerzas, radiaciones y emociones que les
otorgan una profunda vitalidad.

En los anos 90, Yturralde consolidd su impacto con
retrospectivas e itinerancias de exposiciones como
Preludios-Interludios, que recorrié museos en Europa
y Ameérica, desde el Museo Jose Luis Cuevas en México
hasta la Pinacoteca do Estado en Sao Paulo. En el
nuevo milenio, su obra siguid activa con muestras
clave como Postludios en el CAB de Burgos (2005-
2006) y su presencia internacional en la Gering &
Lopez Gallery de Nueva York. La incorporacion de sus
piezas en instituciones como el Museo de Arte
Abstracto de Cuenca, el IVAM de Valencia y el Museo
Nacional Centro de Arte Reina Sofia, subraya su legado
como pionero del arte geométrico y tecnoldgico en
Espana y mas alla.

En 2020, Yturralde fue galardonado con el
prestigioso Premio Nacional de Artes Pl3sticas, un
reconocimiento a su vasta trayectoria y a su contribu-
cion significativa al arte contemporaneo espanol. =

potencialitat, un lloc en que es troba Ia totalitat perque
I'abasta integrament. Esta visio es plasma en les seues
COMPOsicions mitjangant espais que, encara que
semblen buits, estan carregats de tensions, forces,
radiacions i emocions que els atorguen una profunda
vitalitat.

En els anys 9o, Yturralde va consolidar el seu
impacte amb retrospectives i itinerancies d'exposicions
com “Preludis-Interludis”, que va recérrer museus a
Europa i America, des del Museu José Luis Cuevas a
Mexic fins a la Pinacoteca do Estado a Sao Paulo. En el
nou mil-lenni, 3 seua obra va continuar activa amb
mostres clau com “Postludis” en el cAB de Burgos
(2005-2006) i la seua presencia internacional en la
Gering & Lopez Gallery de Nova York. La incorporacio
de les seues peces en institucions com el Museu d'Art
Abstracte de Conca, I''VAM de Valéncia i el Museu
Nacional Centre d'Art Reina Sofia subratlla el seu llegat
com a pioner de I'art geometric i tecnologic a Espanyai
més enlla.

En 2020, Yturralde va ser guardonat amb el
prestigios Premi Nacional d'Arts Plastiques, un
reconeixement a Ia seua vasta trajectoria i a Ia seua
contribucid significativa a I'art contemporani
espanyol. =



Soledad Sevilla es una figura seminal en I

evolucion del arte contemporaneo espanol.

Desde sus inicios, ha desplegado una carrera
caracterizada por la exploracion rigurosa y constante de
la abstraccion geométrica y la creacion de instalaciones
efimeras que invitan a la meditacién profunda sobre la
percepcion y el espacio. Sevilla, dedicada durante mas
de 30 anos al estudio de la luz, la materia y el espacio,
ha logrado combinar en sus instalaciones el rigor
analitico y el orden geométrico con la creacion de una
experiencia sensorial y organica, invitando al publico a
un encuentro profundo con su obra.

Su trayectoria comenzo en la década de 1960, en un
contexto en el que predominaban tendencias como el
informalismo y el expresionismo en Espania, de las cuales
Sevilla se apartd deliberadamente. Influenciada por el
arte normativo y por su formacion en el Centro de
(dlculo de la Universidad Complutense de Madrid,
desarrollé un lenguaje propio que combina tramas
geométricas con una dimension lirica.

Este centro en el gue Sevilla participd activamente,
fue un espacio de innovacion pionero, donde la
tecnologia y el arte se entrelazaban para experimentar
con la introduccion de procesos automaticos en 1a
creacion de formas pldsticas. Entre sus companeros
destacaron figuras como José M.2 Yturralde, Eusebio
Sempere, los miembros de Equipo 57, Abel Martin y
Elena Asins, entre otros.

Mds adelante, a finales de los 70, Sevilla introdujo
paulatinamente el color en su obra, un cambio
significativo que anadié una nueva dimension a su
exploracion geomeétrica. Inspirada por los crepusculos
vistos desde su estudio en Madrid y los paisajes de

S/T

Acrilico sobre lienzo ¢ Acrilic sobre lleng
206,8%269,7%6 ¢cm

MACA, Museo de Arte Contempordneo de Alicante

Soledad Sevilla és una figura seminal en

I'evolucio de I'art contemporani espanyol.

Des dels seus inicis, ha desplegat una
carrera caracteritzada per l'exploracio rigorosa i
constant de I'abstraccié geometrica i Ia creacio
d'installacions efimeres que conviden a la meditacio
profunda sobre Ia percepcio i 'espai. Sevilla, dedicada
durant meés de 30 anys a l'estudi de la llum, Ia matéria i
I'espai, ha aconseguit combinar en les seues instalaci-
ons el rigor analitic i I'orde geomeétric amb Ia creacio
d'una experiéncia sensorial i organica, convidant el
public a una trobada profunda amb Ia seua obra.

La seua trajectoria va comencar en |a decada de
1960, en un context en el qual predominaven
tendéncies com l'informalisme i I'expressionisme a
Espanya, de les quals Sevilla es va apartar deliberada-
ment. Influenciada per I'art normatiu i per la seua
formacio en el Centre de Calcul de la Universitat
Complutense de Madrid, va desenrotllar un llenguatge
propi que combina trames geometriques amb una
dimensio lirica.

Este centre, en el qual Sevilla va participar
activament, va ser un espai d'innovacio pioner, en qué
la tecnologia i I'art s'entrellacaven per a experimentar
amb la introduccio de processos automatics en la
creacio de formes plastiques. Entre els seus companys
van destacar figures com José Maria Yturralde,
Eusebio Sempere, els membres d'Equipo 57, Abel
Martin i Elena Asins, entre altres.

Més avant, a finals dels 70, Sevilla va introduir
gradualment el color en la seua obra, un canvi
significatiu que va afegir una nova dimensio a a seua
exploracio geomeétrica. Inspirada pels crepuscles vistos
des del seu estudi a Madrid i els paisatges de Boston,






Boston, Sevilla comenzé a incorporar elementos
atmosféricos en sus composiciones.

De esa época data su serie Las Meninas, creada en
Estados Unidos, que es un tributo al estudio profundo
de la obra de Veldzquez, y representa un avance en la
representacion del espacio pictérico. Este trabajo fue
seguido por exploraciones de la arquitectura de La
Alhambra, donde Sevilla transforma las sensaciones y
emociones en formas luminosas y dindmicas.

El trabajo de Sevilla no se limita a la pintura; su
incursion en el mundo de Ias instalaciones efimeras es
igualmente significativa. Estas instalaciones, construi-
das a partir de elementos intangibles como la luz,
crean atmasferas envolventes que desafian la
percepcion del espectador y solo perduran en su
memoria. Las mas de sesenta instalaciones de Sevilla a
lo largo de su carrera, en diferentes entornos,
demuestran que en estas obras tridimensionales, el
trabajo de la artista se concentra mas si cabe en el
umbral que conduce de Ia materia a la conmocion
sensible, al transformar espacios y ofrecer nuevas
perspectivas sobre Ia interaccion entre el arte y el
entorno.

En su visidn, 1as instalaciones son espacios
desprovistos de objetos tangibles, donde se genera
algo destinado a desvanecerse. Estas obras poseen
una fragilidad aparente, pero su esencia se ancla en lo
poético mas que en lo estético, revelando una belleza
que perdura en la memoria. Estas constantes se
entrelazan y enriguecen en sus largas series, donde los
hallazgos estéticos se integran y adquieren nuevas
lecturas. Este enfoque refleja su conexién con 13 poesia
y sus instantes de lucidez, dotando a su obra de un
cardcter no narrativo, sino profundamente introspecti-
VO Y evocador.

En su obra reciente, Sevilla se aparta de las formas
geométricas rigidas para abrazar lo lirico, utilizando el
color y la textura de manera mas suelta, pero siempre
con una intencion analitica y poética.

Sevilla va comencar a incorporar elements atmosferics
en les seues composicions.

D'eixa época data la seua série Les Menines, creada
als Estats Units, que és un tribut a I'estudi profund de
I'obra de Veldzquez, i representa un avang en Ia
representacio de l'espai pictoric. Este treball va ser
seguit per exploracions de I'arquitectura de I'Alhambra,
en que Sevilla va transformar les sensacions i
emocions en formes lluminoses i dinamiques.

El treball de Sevilla no es limita a la pintura; 1a seua
incursio en el mon de les installacions efimeres és
igualment significativa. Estes installacions, construides
a3 partir d'elements intangibles com la llum, creen
atmosferes envolupants que desafien la percepcio de
I'espectador i nomeés perduren en |3 seua memaoria. Les
meés de seixanta installacions de Sevilla al llarg de la seua
carrerg, en diferents entorns, demostren que en estes
obres tridimensionals el treball de I'artista es concentra
meés si cap en el llindar que conduix de la matéria a la
commocid sensible, al transformar espais i oferir noves
perspectives sobre la interaccio entre art i l'entorn.

En la seua visio, les instal-lacions son espais
desproveits d'objectes tangibles, en qué es genera una
cosa destinada a esvair-se. Estes obres posseixen una
fragilitat aparent, pero la seua esséncia s'ancora en el
poetic més que en l'estétic, i es revela una bellesa que
perdura en la memoria. Estes constants s'entrellacen i
enriquixen en les seues llargues series, en que les
troballes estetiques s'integren i adquirixen noves
lectures. Este enfocament reflectix I3 seua connexio
amb la poesia i els seus instants de lucidesa, i dota la
seua obra d'un caracter no narratiu, sind profunda-
ment introspectiu i evocador.

En la seua obra recent, Sevilla s'aparta de les
formes geometriques rigides per a abracar el liric, amb
un Us del color i Ia textura de manera més solta, pero
sempre amb una intencié analitica i poetica.

Les ultimes séries de Sevilla demostren que, fins i
tot en I3 seua maduresa artistica, continua sent capag
de trobar noves formes d'expressio dins del seu
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Las ultimas series de Sevilla demuestran que,
incluso en su madurez artistica, sigue siendo capaz de
encontrar nuevas formas de expresion dentro de su
lenguaje establecido. Estas obras revelan una artista
que, lejos de acomodarse en formulas probadas,
continta desafidndose a si misma y a su publico. Como
ella misma afirma: “Las fuentes no se buscan, casi
siempre se presentan imperativamente”, o que
sugiere una apertura constante a nuevas inspiraciones
y desafios.

La carrera de Soledad Sevilla ha sido reconocida
€ON NUMerosos premios, incluido el prestigioso Premio
Veldzquez de Artes Plasticas en 2020, consolidando su
lugar como una de Ias artistas mas influyentes de su
generacion.

Soledad Sevilla ha sido reconocida con las mas
altas distinciones del 3mbito artistico en Espana, entre
las que se incluyen el Premio Nacional de Artes
Pl3sticas (1993) y la Medalla de Oro al Mérito en I3s
Bellas Artes (2007). Actualmente, el Museo Reina Sofia
repasa cronoldgicamente Ia trayectoria de Ia artista
valenciana en una extensa retrospectiva. ®

llenguatge establit. Estes obres revelen una artista que,
lluny d'acomodar-se en férmules provades, continua
desafiant-se a si mateixa i al seu public. Com ella
mateixa afirma: “Les fonts no es busquen, quasi
sempre es presenten imperativament”, cosa que
suggerix una obertura constant a noves inspiracions i
desafiaments.

La carrera de Soledad Sevilla ha sigut reconeguda
amb nombrosos premis, inclos el prestigios Premi
Veldzquez d'Arts Plastiques en 2020, consolidant-se
com una de les artistes més influents de la seua
generacio.

Soledad Sevilla ha sigut reconeguda amb les més
altes distincions de 'ambit artistic a Espanya, entre les
quals s'inclouen el Premi Nacional d'Arts Plastiques
(1993) i la Medalla d'Or al Merit en les Belles Arts (2007).
Actualment, el Museu Reina Sofia repassa cronologica-
ment I3 trajectoria de I'artista valenciana en una
extensa retrospectiva. =



Paco Caparros es un artista cuya trauectoria

abarca mas de cinco décadas dedicadas a la

exploracion fotografica, tanto en su
vertiente profesional como artistica. Desde sus
primeros contactos con la fotografia en el estudio de
su padre, su trayectoria ha estado marcada por una
incesante exploracion de las posibilidades del medio
fotografico y una apertura a I3 influencia de diversas
disciplinas artisticas.

Interestelar (serie Rastros)
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Paco Caparrds és un artista la trajectoria del

qual abasta més de cinc decades dedicades

a l'exploracié fotografica, tant en el seu
vessant professional com artistic. Des dels seus
primers contactes amb I3 fotografia en I'estudi del seu
pare, Ia seua trajectoria ha estat marcada per una
incessant exploracio de les possibilitats del mitja
fotografici una obertura a la influéncia de diverses
disciplines artistiques.




Alo largo de su carrera ha explorado tanto técnicas
analdgicas como digitales, aprovechando Ias particula-
ridades de cada medio para dar vida a sus visiones
creativas. Esta constante busqueda le ha permitido
desarrollar un estilo que él mismo define como “el no
estilo”, una aproximacion flexible y adaptable que
prioriza 1a conexion con el sujeto o la idea sobre Ia
imposicion de una estética predeterminada.

La transicion a |a era digital ha sido para Caparrds
una oportunidad de expansion creativa mas gue una
ruptura con sus raices analdgicas. Como fotografo, ha
sabido adaptar su practica artistica a los avances
tecnoldgicos, integrando técnicas digitales en su
proceso creativo sin abandonar su amor por el
laboratorio analdgico. Esta dualidad le permite
mantener un equilibrio entre la innovacién y la

Al llarg de Ia seua carrera ha explorat tant
técnigues analogiques com digitals i ha aprofitat les
particularitats de cada mitja per a donar vida a les
Seues visions creatives. Esta constant busca li ha
permés desenrotllar un estil que ell mateix definix com
"el no estil", una aproximacio flexible i adaptable que
prioritza la connexié amb el subjecte o I3 idea sobre la
imposicio d'una estetica predeterminada.

La transicio a I'era digital ha sigut per a Caparros
una oportunitat d'expansio creativa mes que una
ruptura amb les seues arrels analogigues. Com a
fotograf, ha sabut adaptar |a seua practica artistica als
avancos tecnologics, amb la integracio de técniques
digitals en el seu procés creatiu sense abandonar el
seu amor pel laboratori analogic. Esta dualitat li
permet mantindre un equilibri entre la innovacid i Ia
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tradicién, explorando nuevas posibilidades mientras
preserva I3 esencia de la fotografia como un medio
para ver, sentir y hacer.

L.a obra como conjunto se caracteriza por su
versatilidad y su capacidad para abordar diversos
géneros  estilos fotograficos. Desde el objetivismo hasta
la abstraccion, pasando por el retrato, el paisaje y la
fotografia experimental y no objetiva, el artista
demuestra una habilidad singular para adaptar su
enfoque a cada proyecto, incidiendo en la diferencia
entre |3 abstraccion de la fotografia y Ia abstraccion de
los objetos que estan en la fotografia. A partir de esta
premisa y de Ia evolucion de lo abstracto-fotografico, de
la creacion de imagenes no representativas, establecien-
do una esclarecedora tipologia de las abstracciones
fotograficas.

Caparros ha sido descrito como un “cazador
obsesivo de los placeres visuales', destacando su
habilidad para deconstruir el paradigma del instante
decisivo en la fotografia subrayando cdmo estas
imdagenes, especialmente en series como Jerograficas,
Metdfrasis del paisaje y Bambu, poseen un caracter
hipnagagico que captura Ia esencia alucinatoria de los
paisajes urbanos y naturales.

Su trabajo también ha sido elogiado por su capacidad
para transformar I3 realidad visual a través de técnicas
fotograficas innovadoras, elaborando la realidad visual
mediante la seleccion metonimica y la introduccion de
tratamientos compositivos directamente sobre la
sustancia visual. Este enfoque permite al artista capturar
13 quietud y I3 esencia de lo fotografico, revelando sus
ricos matices de texturas y fragmentaciones.

Francisco Caparrds ha participado en diversas
exposiciones a lo Iargo de su carrera, destacando por
su exploracion del paisaje, Ia deconstruccion visual U la
experimentacion fotografica. En 1985 presento
Interiores de paisaje en la Galeria El Palau, donde
exploro la quietud de Ia materia mineral y sus texturas,
recibiendo elogios de criticos como Juan Angel Blasco
y Roman de la Calle. Mas adelante, en la galeria Raquel

tradicid, explorant noves possibilitats mentres
preserva l'esséncia de la fotografia com un mitja per a
vore, sentir i fer.

L'obra com a conjunt es caracteritza per la seua
versatilitat i la seua capacitat per a tractar diversos
generes i estils fotografics. Des de 'objectivisme fins a
I'abstraccid, passant pel retrat, el paisatge i Ia fotografia
experimental i no objectiva, l'artista demostra una
habilitat singular per a adaptar el seu enfocament a
cada projecte, i incidix en |a diferencia entre I'abstraccio
de la fotografia i 'abstraccio dels objectes que estan en
la fotografia. A partir d'esta premissa i de I'evolucio de
I'abstracte-fotografic, de la creacio d'imatges no
representatives, establix una esclaridora tipologia de
les abstraccions fotografiques.

(Caparros ha sigut descrit com un “cacador
obsessiu dels plaers visuals”, i destaca la seua habilitat
per a desconstruir el paradigma de l'instant decisiu en
a fotografia subratllant com estes imatges, especial-
ment en series com Jerografics, Metafrasi del paisatge
i Bambu, posseixen un caracter hipnagogic que
captura I'essencia allucinatoria dels paisatges urbans i
naturals.

El seu treball també ha sigut elogiat per la seua
capacitat per a transformar la realitat visual a través de
técnigues fotografiques innovadores, elaborant 13
realitat visual mitjancant la seleccié metonimicaila
introduccio de tractaments compositius directament
sobre la substancia visual. Este enfocament permet a
I'artista capturar Ia quietud i l'essencia del fotografic, i
revelar els seus rics matisos de textures i fragmenta-
cions.

Francisco Caparrés ha participat en diverses
exposicions al llarg de la seua carrera, en qué ha
destacat per Ia seua exploracio del paisatge, 1a descons-
truccio visual i I'experimentaci6 fotografica. En 1985 va
presentar Interiors de paisatge en 13 Galeria El Palau, a
on va explorar la quietud de la matéria mineral i les
seues textures, i va rebre elogis de critics com Juan
Angel Blasco i Roman de la Calle. Més avant, en Ia



Ponce de Madrid, expuso la serie Bambu, inspirada en
SuU experiencia en Japon, donde utilizo el simbolismo
de esta planta para aludir a Ia madurez y la conexion
con la naturaleza. La obra fue descrita como una
inmersién poética en la ensofiacion acudtica y los
matices verdes.

También presento trabajos experimentales como
Jerografias fotogrdficas, en el IVAM, que exploraban el
mundo hipnagégico urbano con imagenes nocturnas
cargadas de gestualidad y luminosidad. De 2019 es el
proyecto £l jardin de la naturaleza, realizado basandose
en I3 experiencia fisica y emocional del paisaje arbéreo y
expuesto en la Fundacion Bancaja de Valencia. Ademas,
participd en proyectos interdisciplinarios como
Museo-Mausoleo en Morille (Salamanca), donde su obra
La esfera del miedo se integré en una performance
colectiva. Estas exposiciones y proyectos destacan la
capacidad de Caparrds para moverse entre [o poético, lo
conceptual U lo experimental, logrando una integracion
Unica de técnicas y lenguajes visuales. =

Galeria Raquel Ponce de Madrid, va exposar la série
Bambdu, inspirada en la seua experiencia al Japo, en qué
va utilitzar el simbolisme d'esta planta per a al-ludir a la
maduresa i la connexio amb la naturalesa. L'obra va ser
descrita com una immersio poetica en I'ensomni
aquatic i els matisos verds.

També va presentar treballs experimentals com
Jerografies fotografiques, en I'vAM, que exploraven el
mon hipnagogic urba amb imatges nocturnes
carregades de gestualitat i lluminositat. De 2019 és el
projecte £l jardi de la naturalesa, realitzat a partir de
I'experiéncia fisica i emocional del paisatge arbori i
exposat en la Fundacié Bancaixa de Valéncia. A més, va
participar en projectes interdisciplinaris com el
Museu-Mausoleu de Morille (Salamanca), en qué la seua
obra L'esfera de la por es va integrar en una performan-
ce collectiva. Estes exposicions i projectes destaquen la
capacitat de Caparrds per @ moure’s entre el poétic, el
conceptual i I'experimental, i aconseguir una integracio
Unica de tecniques i llenguatges visuals. =




Martin Noguerol es un referente ineludible

de la abstraccion geométrica en el

panorama artistico valenciano, erigiendo
una obra que trasciende la mera abstraccion geometri-
€a para adentrarse en los territorios de Ia filosofia y Ia
espiritualidad. Su cosmovision de Ia pintura, el
pensamiento contemporaneo y la escultura le lleva
desde un principio a considerar su trabajo no como un
fin en si mismo, sino como un trayecto hacia un
conocimiento global, donde se establecen conexiones
entre diversas artes, ciencias y manifestaciones
creativas que se unen en un universo singular.
Noguerol tiene formacion en arquitectura y dibujo
técnico descriptivo lo que le hizo adoptar la geometria
como modo de vida y pensamiento, lo que se refleja
en su obra pictorica. Su trayectoria, gue abarca
décadas de exploracion incansable, se revela como un
didlogo continuo entre la forma y el concepto, entre lo
visible y lo intangible.

Noguerol entiende el arte como un proceso que va
mas alla de la creacion de piezas Unicas, organizando su
trabajo en series cuidadosamente desarrolladas. Este
enfoque genera ritmos Y repeticiones que van mas alla
de lo meramente visual, conectando con el lenguaje de
la musica y la secuencia cinematogrdfica. Su obrg,
resultado de una reflexién profunda y mayormente
solitaria, se distancia deliberadamente de las fluctuacio-
nes del discurso critico actual. Para €l, 1a pintura es tanto
Un concepto como un lenguaje, una herramienta para
revelar lo indefinido. Esta perspectiva se traduce en
composiciones que investigan a fondo las posibilidades
delalinea, Ia forma, el ritmo u la composicion. Su
proceso creativo, guiado por la intuicion, invita al
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Martin Noguerol és un referent ineludible de

|'abstraccié geomeétrica en el panorama

artistic valencia; ha erigit una obra que
transcendix la mera abstraccié geomeétrica per a
endinsar-se en els territoris de I3 filosofia i l'espirituali-
tat. La seua cosmovisio de la pintura, el pensament
contemporani i I'escultura el porta des d'un principi a
considerar el seu treball no com un fi en si mateix, sind
Com un trajecte cap a un coneixement global, en que
s'establixen connexions entre diverses arts, ciéncies i
manifestacions creatives que s'unixen en un univers
singular. Noguerol té formaci en arquitectura i dibuix
técnic descriptiu, cosa que li va fer adoptar Ia
geometria com a mode de vida i pensament, com es
reflectix en 13 seua obra pictorica. La seua trajectoria,
que abasta décades d'exploracid incansable, es revela
com un disleg continu entre la forma i el concepte,
entre el visible i 'intangible.

Noguerol entén I'art com un procés que va més
enlla de la creacio de peces Uniques i organitza el seu
treball en séries acuradament desenrotllades. Este
enfocament genera ritmes i repeticions que van mes
enlla del merament visual, i connecta amb el
llenguatge de la musica i Ia seqiiéncia cinematografi-
Ca. La seua obrg, resultat d'una reflexi¢ profundai
principalment solitaria, es distancia deliberadament
de les fluctuacions del discurs critic actual. Per a ell, Ia
pintura és tant un concepte com un llenguatge, una
ferramenta per a revelar l'indefinit. Esta perspectiva
es traduix en composicions que investiguen a fons les
possibilitats de Ia linia, Ia forma, el ritme i la
composicio. El seu procés creatiu, guiat per la intuicio,
convida a I'espectador a descobrir el seu propi






espectador a descubrir su propio significado en la obra,
transformando Ia experiencia en una aventura personal.
El artista defiende que en el arte geométrico reside
una dimensién mistica, rechazando I3 separacion entre
la abstraccion geomeétrica Y lo espiritual o filosofico.
Segun él, esta desconexion puede llevar a un arte vacio,
meramente decorativo. En su trabajo, esta profundidad
contemplativa es esencial, construyendo atmasferas
que buscan reflejar un sentido natural de Ia vida.
Influenciado por lIas vanguardias del siglo XX,
Noguerol encuentra en el minimalismo, el cubismo y la
Bauhaus referencias esenciales para su practica
artistica. Sin embargo, su enfoque trasciende estas

significat en I'obra, i aixi transforma I'experiéncia en
una aventura personal.

L'artista defén que en I'art geometric residix una
dimensi6 mistica, rebutjant la separacio entre
I'abstraccié geometrica i I'espiritual o filosofic. Segons
ell, esta desconnexio pot comportar un art buit,
merament decoratiu. En el seu treball, esta profunditat
contemplativa és essencial, construint atmosferes que
busquen reflectir un sentit natural de la vida.

Influenciat per les avantguardes del segle XX,
Noguerol troba en el minimalisme, el cubismeiila
Bauhaus referéncies essencials per a |a seua practica
artistica. No obstant aixo, el seu enfocament transcen-




tradiciones, resaltando como el minimalismo puede
abrir puertas a Ia complejidad y explorar nuevos
territorios expresivos. Para él, el arte sigue siendo un
campo donde todavia es posible escribir capitulos
inéditos.

Su itinerario profesional esta marcado por una
reflexion constante sobre la inmaterialidad y Ia
busqueda de trascendencia a través de la forma.
Noguerol confiesa sentirse siempre cercano a la
intuicion como método, reconociendo que ni en el arte
ni en [ vida existen verdades absolutas. Su obra, que
¢l describe como “excéntrica” en multiples aspectos, se
desarrolla a un ritmo pausado y en un tiempo que
parece ajeno a lo real, dando lugar a creaciones de una
delicada belleza y extrema fragilidad.

La trayectoria de Noguerol es un testimonio de la
persistencia de la abstraccion geométrica como un
lenguaje artistico capaz de evolucionar y mantenerse
relevante en el siglo XXI. Su obra, que oscila entre lo
material y lo inmaterial, entre la razén y la intuicion,
nos recuerda que el arte geomeétrico, lejos de ser un
capitulo cerrado de la historia del arte, sigue siendo un
terreno fértil para la exploracion de nuevas formas de
expresion y comprension del mundo.

Noguerol ha desarrollado una larga labor como
artista plastico, exponiendo tanto individual como
colectivamente en diversas ciudades nacionales e
internacionales: Alicante, Valencia, Madrid, Ledn, El
(airo, Granada, Albacete, Villena, Santander, Matanzas
(Cuba), Korsholm (Finlandia), Miraflores, Lima, (Peru),
Jaen, Castellon, etcétera. Su obra esta presente en
diversas colecciones publicas y privadas, nacionales e
internacionales. De 1999 a 2003, fue subdirector del
departamento de Arte y Comunicacion Visual Eusebio
Sempere, del Instituto Alicantino de Cultura Juan Gil
Albert, de Ia Diputacion de Alicante. =

dix estes tradicions; ressalta com el minimalisme pot
obrir portes a la complexitat i explorar nous territoris
expressius. Per a ell, I'art continua sent un camp en qué
encara és possible escriure capitols inedits.

La seua trajectoria esta marcada per una reflexio
constant sobre la immaterialitat i la busca de
transcendéncia a través de la forma. Noguerol confessa
sentir-se sempre proxim a la intuicié com a metode;
reconeix que ni en l'art ni en 13 vida hi ha veritats
absolutes. La seua obra, que ell descriu com a
“excéntrica” en multiples aspectes, es desenrotlla a un
ritme pausat i en un temps que sembla alié al real, Ia
qual cosa provoca creacions d'una delicada bellesa i
extrema fragilitat.

La trajectoria de Noguerol és un testimoni de la
persistencia de I'abstraccié geomeétrica com un
llenguatge artistic capac d'evolucionar i mantindre’s
rellevant en el segle xXI. La seua obra, gue oscil1a entre
el material i 'immaterial, entre Ia rad i la intuicio, ens
recorda que |'art geomeétric, lluny de ser un capitol
tancat de la historia de I'art, continua sent un terreny
fertil per a l'exploracio de noves formes d'expressio i
comprensio del mon.

Noguerol ha dut a terme una llarga labor com a
artista plastic i ha exposat tant individualment com
collectivament en diverses ciutats nacionals i
internacionals: Alacant, Valéncia, Madrid, Lleg, el Caire
(Egipte), Granada, Albacete, Villena, Santander,
Matanzas (Cuba), Korsholm (Finlandia), Miraflores, Lima
(Pert), Jaén, Castello, etcetera. La seua obra esta
present en diverses col-leccions publiques i privades,
nacionals i internacionals. De 1999 3 2003, Va ser
subdirector del Departament d'Art i Comunicacié
Visual Eusebio Sempere, de l'nstitut Alacanti de
Cultura Juan Gil Albert, de la Diputacio
d'Alacant. =



La obra de Toni Cucala viene encuadrada en

el territorio de |a abstraccion postpictdrica

como una suerte de exploracion profunda
de la interaccion entre el cuerpo y el entorno. Elimina
as restricciones rectilineas y se libera del concepto
cuadro para subordinar su estilo a un todo compositivo
de formato irregular y de grandes dimensiones. A
través de su obra, Cucala busca despertar niveles de
consciencia y de conexion con lo inmediato, invitando
al espectador a detener la mirada y a explorar las
diferentes capas de realidad.

El trabajo de Cucala es una amalgama de pensamien-
tos y sensaciones complejas, donde el cuerpo juega un
papel central. El artista, experimenta con las facultades de
Su propia anatomia, como la cantidad de agua que es
apaz de contener en sU Mano abierta o el espacio que
llega a abarcar con sus brazos extendidos, su proceso de
trabajo implica una conexion visceral con el entorno, donde
cada paso revela un nUevo paisaje, una experiencia que
conecta con la fascinacion que siente por los haikus como
caminos de comprension de lo complejo.

La evolucion formal en |a obra de Cucala refleja su
constante exploracion de los limites entre pintura y
escultura, utilizando el video como archivo o cuaderno
de apuntes. Sus piezas, aunque diversas en su
apariencia, mantienen una fuerte raiz pictrica,
jugando con la textura, el color y la forma para crear
objetos que invitan a Ia contemplacion y la reflexion
sobre el poder simbdlico de las formas.

El artista encuentra inspiracion en la tradicion del
paisajismo chino y en figuras como Petrarca, asi como
en artistas contemporaneos como Jean Arp, Kenneth
Noland y Ellsworth Kelly. Sin embargo, su aproxima-
cion es profundamente personal, buscando revelar las
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L'obra de Toni Cucala ve enquadrada en el

territori de I'abstraccié postpictorica com

una mena d'exploracié profunda de la
interaccio entre el cos i l'entorn. Elimina les restriccions
rectilinies i Sallibera del concepte de quadro per a
subordinar el seu estil a una totalitat compositiva de
format irregular i de grans dimensions. A través de la
seua obra, Cucala busca despertar nivells de conscién-
cia i de connexio amb l'immediat; convida I'espectador
a detindre Ia mirada i a explorar les diferents capes de
realitat.

El treball de Cucala és una amalgama de pensa-
ments i sensacions complexos, en que el cos juga un
paper central. L'artista experimenta amb les facultats
del seu propi cos, com la quantitat d'aigua que és
capac de contindre la seua ma oberta o I'espai que
arriba a abastar amb els seus bracos estesos, el seu
procés de treball implica una connexio visceral amb
I'entorn, en qué cada pas revela un nou paisatge, una
experiéncia que connecta amb Ia fascinacio que sent
pels haikus com a camins de comprensio del complex.

L'evolucio formal en I'obra de Cucala reflectix la
seua constant exploracio dels limits entre pintura i
escultura, amb Ia utilitzacio del video com a arxiu o
quadern d'apunts. Les seues peces, encara que
diverses en I3 seua aparenca, mantenen un fort
arrelament pictoric, i juguen amb Ia textura, el color i la
forma per a crear objectes que conviden a la contem-
placid i Ia reflexid sobre el poder simbolic de les
formes.

L'artista troba inspiracio en la tradicio del
paisatgisme xinés i en figures com Petrarca, aixi com
en artistes contemporanis com Jean Arp, Kenneth
Noland i Ellsworth Kelly. No obstant aixo, la seua






capas ocultas de la realidad a través de constructos
simples pero cargados de significado.

El proceso creativo de Cucala esta intimamente
ligado a su experiencia corporal y sensorial del mundo.
Sus obras surgen de I3 atenta observacién y la
interaccion fisica con el entorno, capturando instantes
fugaces de conciencia elevada que el artista denomina
vigilias, que surgen, a Su vez, de una interpretacion
personal de este concepto que acufié Maria Zambrano.

Estos instantes de claridad y revelacion toman
forma en obras que abarcan desde pinturas hasta
esculturas, elaboradas con una diversidad de
materiales como maderg, resing, alabastro, 6leo sobre
aluminio y I3piz.

aproximacio és profundament personal i busca revelar
les capes ocultes de |a realitat a través de constructes
simples, pero carregats de significat. El procés creatiu
de Cucala esta intimament lligat a la seua experiencia
corporal i sensorial del maén. Les seues obres sorgixen
de I'atenta observacio i la interaccio fisica amb l'entorn,
capturant instants fugacos de consciencia elevada que
I'artista denomina vigilies, que sorgixen, al seu torn,
d'una interpretacié personal del concepte vigilia que va
encunyar Maria Zambrano.

Estos instants de claredat i revelacid prenen forma
en obres que abasten des de pintures fins a escultures,
elaborades amb una diversitat de materials com fusta,
resing, alabastre, oli sobre alumini i llapis.



Para el artista, captar estas experiencias requiere
un estado de atencién plena, permitiendo percibir lo
que se revela solo a quienes estan despiertos. Su
practica se centra en asimilar esos momentos, vivirlos
plenamente y transformarlos en creaciones tangibles a
través de su trabajo manual, tiempo y dedicacion,
regenerando su esencia en cada obra.

Desde el ano 1993 ha realizado varias exposiciones
individuales entre los que se encuentran el Espai d'Art
La LLotgeta; Galeria Edgar Neville; Galeria Canem; Club
Diario Levante; Centre Civic Antic Sanatori Puerto de
Sagunto; Fundacio Caixa Vinaros; Sala del Ayunta-
miento de Valencia y ECA Espai d'Art Contemporani El
Castell en Ribarroja.

Cucala, también ha participado en distintas
colectivas, entre ellas Galeria Rosalia Sender; Sala
d'Exposicions de la Universitat Politécnica de Valencia;
Galeria Lionel Petrov, Aachen (Bélgica); XIl Premi Alfons
Roig; Fundacion Canada Blanch; Sala Joseph Renau;
Facultad Bellas Artes Valencia; Galeria Kessler Battaglia,
Valencia; Instituto Cervantes de Palermo; Proyecto
Valencia Distrito Abierto y Real Monasterio de Sta.
Maria de I3 Valldigna en Simat de la Valldigna.

Obtuvo premios de pintura en los certdmenes de
la Fundacion Canada Blanch; Bienal de Artes Plasticas
de Xirivella; Bienal de pintura de Quart de Poblet;
concurso de pintura José Mongrell de Cullera; Bienal de
pintura de I'Eliana u Premio Jose Segrelles de Albaida,
entre otros. =

Per a l'artista, captar estes experiencies requerix
un estat d'atencio plena, que permet percebre el que
es revela nomeés als qui estan desperts. La seua
practica se centra a assimilar eixas moments, viure'ls
plenament i transformar-los en creacions tangibles
mitjancant treball manual, temps i dedicacio, per a
generar la seua essencia en cada obra.

Des de I'any 1993 ha realitzat diverses exposicions
individuals en espais entre les quals cal destacar 'Espai
d'Art La LLotgeta; a Galeria Edgar Neville; la Galeria
Canem; el Club Diario Levante; el centre civic Antic
Sanatori Port de Sagunt; la Fundacid Caixa Vinaros; la
Sala de I'Ajuntament de Valencia, i ECA Espai d'Art
Contemporani El Castell a Riba-roja de Turia.

Cucala també ha participat en distintes col-lectives,
entre altres, en la Galeria Rosalia Sender; la sala
d'exposicions de lIa Universitat Politecnica de Valencia;
|a Galeria Lionel Petrov, Aachen (Bélgica); el XII Premi
Alfons Roig; la Fundacié Canada Blanch; la sala Joseph
Renau; 1a Facultat de Belles Arts de Valencia; la Galeria
Kessler Battaglia de Valencia; I'lnstitut Cervantes de
Palerm; el projecte Valéncia Districte Obert i el Reial
Monestir de Santa Maria de la Valldigna a Simat de la
Valldigna.

Via obtindre premis de pintura en els certamens de
la Fundacio Canada Blanch; la Biennal d'Arts Plastiques
de Xirivella; 13 Biennal de Pintura de Quart de Pablet; el
concurs de pintura José Mongrell de Cullera; la Biennal
de Pintura de I'Eliana, i el Premi José Segrelles
d'Albaida, entre altres. =



Si bien nacido a orillas del Duero, Tofo

Barreiro es artista valenciano, uno de los de

mayor presencia internacional. Ha
participado en numerosas ferias de arte nacionales e
internacionales. Entre ellas: ARCO; Estampa; Art Madrid;
ArteSantander; Arte Salamanca; Art Lisboa; FIAC, Paris
Modern y Art Faire de Paris; PAM y Kunstrai Art.
Amsterdam; Art Karlsruhe y Art Cologne; Volta Basel
en Suiza; MACO. México; Art Copenhaguen. Dinamarca.
MIART. Mildn y Artisima. Turin. Su obra es fruto de la
multiplicidad de estilos y variantes abstractas que
surgieron en los anos cincuenta en el territorio
nacional y que dio pie a Ia creacion del Museo de Arte
Abstracto de Cuenca en 1966.

Frente a la fama y el fervor critico indiscutible del
que han disfrutado una gran mayoria de artistas
abstractos, Barreiro es lo que —podria decirse- el
companero silencioso; un abstracto que, sin estriden-
cias, ha sabido caminar al ritmo de los tiempos
cuestiondndose discretamente los limites del medio
pictarico, la logica espacial, replanteandose Ia pintura
como objeto artistico. Han transcurrido cuatro décadas
desde que hizo su gran conversion pictorica a nivel de
materialidad. En su trabajo nunca encontraremoas el
automatismo que subyace en algunas obras
geométricas abstractas. Los nuevos materiales son un
trampolin hacia los renovados campos de reflexion
estética. Ha desarrollado un interesante trabajo a partir
de nuevos procedimientos creando piezas con un estilo
inconfundible. Un trabajo multidisciplinar en el que ha
alternado la fotografia, la pintura, 1a escultura y los
procesos digitales.

Para entender la relevante aportacion que Tono
Barreiro hace al arte espanol es preciso remontarnos a
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Si bé nasqué a la vora del Duero, Tofo

Barreiro és artista valencia, un dels de major

preséncia internacional. Ha participat en
nombroses fires d'art nacionals i internacionals. Entre
estes: ARCO, Estampa, Art Madrid, ArteSantander, Art/
Salamanca, Arte Lisboa, FIAC, Paris Modern i Art Faire
(Paris), PAN i Kunstrai Art (Amsterdam), Art Karlsruhe i
Art Cologne (Alemanuya), Volta Basel (Suissa), MACO
(Méxic), Art Copenhaguen (Dinamarca), MIART (Mil3) i
Artissima (Tori). La seua obra és fruit de la multiplicitat
d'estils i variants abstractes que van sorgir en els anys
cinquanta en el territori nacional i que va donar peu a
la creacio del Museu d'Art Abstracte de Conca en 1966.

Enfront de la fama i el fervor critic indiscutible del
qual han disfrutat una gran majoria d'artistes
abstractes, Barreiro és el gue podria dir-se «el
company silencids»; un abstracte que, sense
estridencies, ha sabut caminar al ritme dels temps
gUestionant-se discretament els limits del mitja
pictoric, la logica espacial, replantejant-se Ia pintura
com 3 objecte artistic. Han transcorregut quatre
decades des que va fer I3 seua gran conversio pictorica
en el pla de la materialitat. En el seu treball mai
trobarem I'automatisme que subjau en algunes obres
geometriques abstractes. Els nous materials son un
trampoli cap als renovats camps de reflexio estetica.
Ha desenrotllat un treball interessant a partir de nous
procediments creant peces amb un estil inconfusible.
Un treball multidisciplinari en el qual ha alternat la
fotografia, la pintura, 'escultura i els processos digitals.
Per a entendre Ia rellevant aportacio que Tofio

Barreiro fa a I'art espanyol, cal remuntar-nos a les
acaballes dels huitanta, anys en que s'inicia a Espanua
una autentica fe en l'art abstracte; esta efervescencia






las postrimerias de los ochenta, afos en los que se
inicia en Espana una auténtica fe en el arte abstracto;
tal efervescencia consiguic logros estéticos que
reconocemos en las obras de Tofo Barreiro. Buen
ejemplo de la renovada geometria pictérica son sus
obras de finales de los anos ochenta. El arte evoluciond
hacia modelos de orden constructivista buscando
siempre |a implicacion espacial, traspasando la
bidimensionalidad del lienzo. Barreiro suprimié hace
lustros todos aquellos elementos plasticos que
consideraba superfluos, como figuras, objetos, luces,
sombras, con 13 sabia intencion de retroceder hacia las
inquietudes mas basicas de la pintura de épocas mas
pretéritas, liberdndose de los conceptos de perfeccion
y de similitud que tanto ha esclavizado a los creadores
alalargo de los siglos. Sus obras crecen hacia fuera,
dilatdndose y ocupando un lugar tridimensional en el
espacio.

Del mismo modo que la arquitectura haido a lo
largo de los siglos desterrando paulatinamente todos
los elementos que la condicionaban y le impedian ser
libre, también algunos artistas plasticos y en particular
Tono Barreiro, luchan por romper esas fronteras en
una especie de proceso de involucion hacia la pintura
plana, clara ruptura con la posicién central monocular
de Renacimiento y la pintura tradicional. Trata la
perspectiva como placas tectonicas y distorsiona los
planos profundos. Una disposicion tectdnica ordena-
damente superpuesta de intersecciones entre planos y
contraplanos que acaban con Ia perspectiva clasica U la
bidimensionalidad. Proyecta Ia perspectiva a la inversa,
en direccién hacia el espectador, de modo que los
planos quedan transformados en estructuras
invertidas e irreconocibles planteadas desde un angulo
visual diferente a partir de un campo perspectivo de
lineas horizontales y verticales completamente nuevo.
Barreiro ha entendido hace mucho tiempo que el
concepto tradicional de cuadro ha cambiado. Cuando
parecia haberse comprendido y aceptado Ia ldgica de
Krauss y su pensamiento con relacion al nuevo

Va aconseguir assoliments esteétics que reconeixem en
les obres de Tofio Barreiro. Bon exemple de la
renovada geometria pictorica son les seues obres de
finals dels anys huitanta. L'art va evolucionar cap a
models d'orde constructivista buscant sempre 13
implicacio espacial, traspassant la bidimensionalitat
del llenc. Barreiro va suprimir fa lustres tots aquells
elements plastics que considerava superflus, com ara
figures, objectes, llums, ombres, amb la savia intencié
de retrocedir cap a les inquietuds mes basiques de la
pintura d'epogues mes preterites, alliberant-se dels
conceptes de perfeccid i de similitud que tant han
esclavitzat els creadors al llarg dels segles. Les seues
obres creixen cap a fora, dilatant-se i ocupant un lloc
tridimensional en I'espai.

De la mateixa manera que l'arquitectura ha anat
al llarg dels segles bandejant gradualment tots els
elements que Ia condicionaven i li impedien ser
lliure, també alguns artistes plastics, i en particular
Tofo Barreiro, lluiten per trencar eixes fronteres en
una especie de procés d'involucié cap a la pintura
plana, clara ruptura amb la posicio central monocular
del Renaixement i la pintura tradicional. Tracta la
perspectiva com a plaques tectoniques i distorsiona
els plans profunds. Una disposicio tectonica
ordenadament superposada d'interseccions entre
plans i contraplans que acaben amb la perspectiva
classica i la bidimensionalitat. Projecta Ia perspectiva
al revés, en direccio cap a I'espectador, de manera
que els plans queden transformats en estructures
invertides i irrecognoscibles plantejades des d'un
angle visual diferent de partir d'un camp perspectiu
de linies horitzontals i verticals completament nou.
Barreiro ha entés fa molt de temps que el concepte
tradicional de quadre ha canviat. Quan semblava
haver-se comprés i acceptat la logica de Krauss i el
seu pensament en relacié amb el nou concepte
d'escultura contemporania, el nostre artista avanca
amb pas ferm en I'esfor¢ de traslladar estes
reflexions al camp pictoric.
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concepto de escultura contemporanea, nuestro artista
avanza con paso firme en el esfuerzo de trasladar
dichas reflexiones al campo pictorico.

Tono Barreiro ha sido galardonado con diversos
premios Y becas a lo largo de su carrera. Cabe destacar
su segundo premio en la Bienal M2 Isabel Comenge, asi
como el reconocimiento accésit ex gequo obtenido en
el Premio Senyera de Artes Visuales, como también |a
mencion de honor en el Il Certamen Internacional de
Pintura de la Diputacion de Castellén. Goza de la
mencion de honor del Premio de Pintura Caja Espana.
Premio adquisicion ArtMAdrid 22; Museo de Arte
Contemporaneo de Madrid; Premio Makma y mas
recientemente, premio adquisicion Abierto Valencia
2023 Y Fundacion Hortensia Herrero.

A todo esto se suma su colaboracion en multiples
investigaciones y publicaciones y la presencia de su
obra en multiples colecciones privadas y publicas,
entre Ias que encuentran: el Museo de Arte Contempo-
raneo de Castilla y Ledn; Edinburg College of Art; DKW.
Coleccion Arte y Salud; Repsol; Coleccion Arte Global;
La Caixa; Caja Duero; Caja Espana; Museo Patio
Herreriano; Coleccion Olor Visual; Diputacion de
Zamora entre otras. ®

Tofo Barreiro ha sigut guardonat amb diversos
premis i beques al llarg de la seua carrera. Cal destacar
el seu segon premi en la Biennal M. Isabel Comenge,
aixi com el reconeixement accéssit ex aequo obtingut
en el Premi Senyera d'Arts Visuals, com també la
mencié d’honor en el Il Certamen Internacional de
Pintura de Ia Diputacio de Castello. Té la mencio
d’honor del Premi de Pintura Caja Espaiia, premi
adquisicio Art Madrid 22 del Museu d'Art Contemporani
de Madrid, Premi Makma i, més recentment, premi
adquisicio Obert Valéncia 2023 de la Fundacio
Hortensia Herrero.

A tot aix0 se suma la seua collaboracio en
multiples investigacions i publicacions, i la presencia de
la seua obra en multiples col-leccions privades i
publiques, entre les quals hi ha el Museu d'Art
Contemporani de Castella i LIed, Edimburg College of
Art, DKW. Colleccio Art i Salut, Repsol, Colleccid Art
Global, La Caixa, Caja Duero, Caja Espaiia, Museu Pati
Herreria, Col-leccio Olor Visual o Diputacio de Zamora,
entre altres. =






Cristina Ghetti es probablemente una de las

artistas mas incomprendidas de la

exposicion. A caso quizd dado, su interés por
el arte que surge de un entorno muy diferente al
valenciano y porgue sus coordenadas artisticas hay
que buscarlas en una geometria menos conocida para
nosotros que la europea, en una abstracciéon que
podriamos llamar mas periférica. Hau que entender
gue cada uno Nacemos en unas circunstancias unicas,
con unas limitaciones y unas potencialidades que nos
marcaran la vida, también en el campo artistico.
Cristina Ghetti, aunque lleva un cuarto de siglo en
Valencia, nacida en Buenos Aires en 1968, vivio
también en Paris, capital europea del arte geométrico.

Si atendemos al hecho de que en las provincias del

suroeste del cono Sur de América —concretamente en
la zona de Rio de la Plata- el arte concreto-invencio-
nismo se afianzé como uno de los movimientos mas
consolidados de Iberoameérica, alcanzaremos a pensar
la influencia que pudo ejercer en la creadora ese estilo
artistico. En dicha zona del mundo se desarrollo este
modo de pintar incluso con anterioridad a las
revisiones de Stella, Newman y Noland en EE.UU.
permaneciendo ininterrumpidamente durante anos.
La proyeccion que pudo ejercer el éxito del también
argentino Julio Le Parc, al obtener el primer premio en
la Bienal de Venecia de 1967, se convirtié en un gran
acontecimiento que irradi¢ de forma especial a
muchos de los artistas portefos de Buenos Aires. Le
Parc, aunque nacido en la Palmira argentina, fue
adoptado rapidamente como francés por su apellido,
pero esto no impidid que su triunfo provocara la
admiracion en tierras sudamericanas Y el desarrollo de
|a pintura geomeétrica en esas tierras.
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Cristina Ghetti és probablement una de les

artistes més incompreses de |'exposicio.

Potser donat el seu interés per 'art que
sorgix d'un entorn molt diferent del valencia i perquée
les seues coordenades artistiques cal buscar-les en
una geometria menys coneguda per 3 nosaltres que
I'europea, en una abstraccié que podriem dir més
periferica. Cal entendre que cadascun naixem en unes
circumstancies Uniques, amb unes limitacions i unes
potencialitats que ens marcaran la vida, també en el
camp artistic. Cristina Ghetti, encara que porta un quart
de segle a Valencia, nascuda a Buenas Aires en 1968,
va viure també a Paris, capital europea de l'art
geometric.

Si atenem el fet que a les provincies del sud-oest
del Con Sud d'America, concretament en la zona de Rio
de la Plata, el moviment art concret invencio es va
afermar com un dels més consolidats d'lberoamerica,
arribarem a comprendre la influéncia que va poder
exercir en la creadora eixe estil artistic. En esta zona del
mon es va desenrotllar esta manera de pintar fins i tot
amb anterioritat a les revisions de Stella, Newman i
Noland als Estats Units, restant ininterrompudament
durant anys. La projeccio que va poder exercir l'éxit del
també argenti Julio Le Parc amb I'obtencio del primer
premi en la Biennal de Venécia de 1967, es va convertir
en un gran esdeveniment que va influir de manera
especial en molts dels artistes de Buenos Aires. Le
Parc, encara que nascut 3 la Palmira argenting, va ser
adoptat rapidament com a francés pel seu cognom,
pero aixd no va impedir que el seu triomf provocara
I'admiracio en terres sud-americanes i el desenrotlla-
ment de la pintura geometrica en eixes terres.






El estilo de Le Parc tenia una singularidad: buscaba
involucrar al espectador dentro de la obra. Cristina
Ghetti reconoce con relacion a esto: “No me interesa la
ilusion optica per se. Comencé a incorporar NUevos
medios en mi trabajo hace ya tiempo, creyendo que
éstos pueden enfatizar conceptos COmMo espacios
inmersivos, sinestesia, interactividad y participacion,
analizando como estas caracteristicas pueden
enriguecer las dimensiones conceptuales de la obra de
arte*".

Se produjo un boom estético de arte cinético en
los noventa en tierras argentinas, pero Cristina Ghetti
mantuvo su estilo siempre dentro de un componente
“concreto”, promulgando una estética cientifica basada
en la pureza racional de las matematicas centrada en
experimentar sobre el efecto que la obra tiene en el
espectador a través de telas infinitamente cambiantes
que estan abiertas al observador. Ella concibe que el
mundo real es algo en perpetua mutacion Y hay que
tomar conciencia de la inestabilidad que existe. La obra
es una metafora de la realidad y tiene como base el
juego de la percepcion del espectador. De ahi que, la
infinitud y Ia repeticion sea material basico de su
quehacer artistico. Conceptualmente tiene mucho que
ver con el pensamiento planteado por Umberto Eco en
Su ensayo titulado Opera aperta (1962). En ese libro, el
italiano ya se referia a la obra en maovimiento, en
armonia con la percepcion del espectador que
interactUa y forma parte de la obra.

Ha sido clasificada y comparada con algunos
autores cinéticos europeos, algunos considerados como
padres de la abstraccion, con los que Ghetti afirma no
sentirse identificada. Y es que Ia exploracion estética de
la argentina afincada en Valencia parte de figuras como
los venezolanos Jesus Rafael Soto (1923-2005) y Carlos
Cruz-Diez (1923-2019). La fascinacién que siente por el
arte abstracto en general la condujo a estudiar el papel

1 Conversaciones con Cristina Ghetti, Valencia, julio de
2021.

L'estil de Le Parc tenia una singularitat: buscava
involucrar 'espectador dins de l'obra. Cristina Ghetti
reconeix en relacié amb aixo: «No m'interessa la illusio
optica per se. \laig comencar a incorporar Nous mitjans
al meu treball fa ja temps, creient que estos poden
emfatitzar conceptes com ara espais immersius,
sinestésia, interactivitat i participacid, analitzant com
estes caracteristiques poden enriquir les dimensions
conceptuals de l'obra d'art».

Es va produir un boom estétic d'art cinétic en els
noranta en terres argentines, pero Cristina Ghetti va
mantindre el seu estil sempre dins d'un component
«concret», promulgant una estética cientifica basada en
la puresa racional de les matematigues centrada a
experimentar sobre l'efecte que I'obra té en I'espectador
a través de teles infinitament canviants que estan
obertes a I'observador. Ella concep que el mon real és
UNa C0sa en mutacio perpétua i que cal prendre
consciéncia de Ia inestabilitat que existix. L'obra és una
metafora de la realitat i té com a base el joc de la
percepcio de I'espectador. D'aci ve que la infinitud i la
repeticio siga material basic del seu quefer artistic.
Conceptualment té molt a veure amb el pensament
plantejat per Umberto Eco en el seu assaig titulat Opera
aperta (1962). En eixe llibre, 'italia ja es referia a l'obra
en moviment, en harmonia amb la percepcio de
l'espectador que interactua i forma part de l'obra.

Ha sigut classificada i comparada amb alguns
autors cinetics europeus, alguns considerats com a
pares de l'abstraccid, amb els quals Ghetti afirma no
sentir-se identificada. | és que I'exploracid estetica de
I'argentina establida a Valencia partix de figures com
els venecolans Jesus Rafael Soto (1923-2005) i Carlos
Cruz-Diez (1923-2019). La fascinacio que sent per I'art
abstracte en general la va conduir a estudiar el paper
que les dones havien tingut en la geometria llatinoa-
mericana, convertint-se en punt d'inflexié.

1 Converses amb Cristina Ghetti, Valéncia, juliol de 2021.



que las mujeres habian tenido en la geometria
latinoamericana, convirtiéndose en punto de inflexion.
La pasion por creadoras silenciadas durante décadas
hizo brotar en ella 1a aspiracion de formar parte de esa
historia del arte femenino abstracto, como su deseo de
continuar la fructifera estela de tal saga abstracta de
latinoamericanas a las que Ghetti admira y cuyos
méritos han sido invisibilizado durante décadas.
Cuestionandose la infrarrepresentacion en el panorama
internacional de creadoras como la cubana Carmen
Herrero (n. 1915), la chilena Matilde Pérez (n. 1916), la
argentina Marta Minujin (0. 1943) Y 13 brasilenas Lygia
Clark (n.1920). La también argentina Elena Prati (n.
1921). Asi mismo establecié conexiones con algunas
otras, el caso de aquellas que podriamos llamar
“madres de la creacién abstracta europea”, como Hilma
af Klimt, pasando por las mujeres de la Bauhaus (Sonia

La passid per creadores silenciades durant
decades va fer brollar en ella I'aspiracio de formar part
d'eixa historia de I'art femeni abstracte, com el seu
desig de continuar |a fructifera empremta d'este
col-lectiu abstracte de llatinoamericanes a les quals
Ghetti admira i els merits de les quals han sigut
invisibilitzats durant decades. Va qiestionar la
infrarepresentacio en el panorama internacional de
creadores com la cubana Carmen Herrero (1915), la
xilena Matilde Pérez (1916), la brasilera Lygia Clark
(1920), i les també argentines Elena Prati (1921) i Marta
Minujin (1943). Aixi mateix, va establir connexions amb
algunes altres, el cas d'aquelles que podriem
anomenar «mares de |a creacio abstracta europea»,
com Hilma af Klimt, passant per les dones de Ia
Bauhaus (Sonia Delauney i Sophie Tauber), més tard
Vera Molnar i, per descomptat, Bridget Riley, sobre la
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Delauney y Sophie Tauber), mas tarde Vera Molnar y,
por supuesto, Bridget Riley, sobre la gue Cristina Ghetti
llega a escribir: “probablemente la mas brillante de
todas Ias artistas cinéticas que han trabajado en dos
dimensiones [..] muy pocos de entre los de otros
artistas opticos han producido una obra tan compleja
COMO esta™

Finalizando, hay que destacar que su trabajo se
expande en investigaciones dentro del campo de la
instalacion audiovisual y la performance, centrandose
desde 2022 en proyectos creados con procedimientos
digitales.

Ha expuesto junto a artistas de como Pablo Siquier,
Gachi Hasper, Peter Halley, Victor Vasarely, Julio Le
Parc, Carlos Cruz-Diez, Vera Molndr, Jesus Soto, José
M.2 Yturralde, Eusebio Sempere, exhibiendo regular-
mente en galerias de arte Y ferias en América y Europa
y participando en importantes muestras colectivas
internacionales sobre abstraccion geomeétrica u
cientismo, entre las cuales destacamos: Entre
movimientos, arte cinético latinoamericano, en Galeria
de Arte San Ramaon de Santo Domingo (Rep. Dominica-
na); Mundos dentro de un mundo. Museo de Arte y
Disefio Contemporaneo de Costa Rica; Neo Post, 50
years of geometric abstraction, y Vértigo geometria e
inestabilidad, ambas en el Museo de Arte Contempora-
neo de Buenos Aires; A global exchange, the MACBA
collection at Frost Art Mueseum, Miami. Femnenino,
plural, arte de mujeres al borde del tercer milenio en el
Museo Nacional de Bellas Artes, Buenos Aires; Nuevas
propuestas argentinas, Centro Costarricense de |a
Ciencia y I3 Cultura, San José (Costa Rica); Mesdtica, the
América non-representativa, en el Museo de Arte y
Diseno Contempaoraneo, de Ia misma ciudad.

Sus obras forman parte de colecciones privadas y
de museos como el Museo de Arte Contemporaneo de
Buenos Aires; Museo de Arte y Disefio Contemporaneo

2 Tesis doctoral. https://postmedialgeometry files.
wordpress.com/2010/08/abstraccion_geometrica_post-
medial.pdf, pag. 50. Consultado en agosto de 2024.

qual Cristina Ghetti arriba a escriure: «Probablement la
mes brillant de totes les artistes cinetiques que han
treballat en dos dimensions [...] molts pocs d'entre els
altres artistes optics han produit una obra tan
complexa com esta».

Per a acabar, cal destacar que el seu treball
s'expandix en investigacions dins del camp de Ia
instal-lacio audiovisual i la performance, centrant-se
des de 2022 en projectes creats amb procediments
digitals.

Ha exposat al costat d'artistes com Pablo Siquier,
Gachi Hasper, Peter Halley, Victor Vasarely, Julio Le
Parc, Carlos Cruz-Diez, Vera Molndr, Jesus Soto, José
Maria Yturralde o Eusebio Sempere, exhibint regular-
ment I3 seua obra en galeries d'art i fires a America i
Europa, i participant en importants mostres col-lectives
internacionals sobre abstraccié geometrica i cientisme,
entre les quals destaguem: Entre moviments, art
cinetic llatinoamerica, en la Galeria d'Art San Ramon de
Santo Domingo (Republica Dominicana); Mons dins
d'un maon, en el Museu d'Art i Disseny Contemporani
de Costa Rica; Neo Post, 50 Years of Geometric
Abstraction i Vertigen. Geometria i inestabilitat, les dos
en el Museu d'Art Contemporani de Buenos Aires; A
Global Exchange, the MACBA Collection, en el Museu
d'Art Frost de Miami; Femeni, plural, art de dones a la
vora del tercer millenni, en el Museu Nacional de Belles
Arts de Buenos Aires; Noves propostes argentines, en
el Centre Costa-riqueny de la Ciéncia i la Cultura de San
José (Costa Rica), i Mesctica, the Ameérica non-repre-
sentativa, en el Museu d'Art i Disseny Contemporani de
la mateixa ciutat.

Les seues obres formen part de col-leccions
privades i de museus com el Museu d'Art Contempora-
ni de Buenos Aires, Museu d'Art i Disseny Contempora-
ni de San Joseé (Costa Rica), Museu Municipal d'Arts
Plastiques Eduardo Sivori de Buenos Aires, Centre d'Art

2 GHETTI, Cristina, Abstraccion geomeétrica postmedial
[Tesi doctoral, Universitat Politecnica de Valéncial.
RiuNet. https://riunet.upv.es/handle/10251/14523, p. 50



de San José (Costa Rica); Museo Municipal de Artes
Plasticas Eduardo Sivori de Buenos Aires; del Centro de
Arte Fundacion Ortiz Gurdian, en Nicaragua; Coleccion
de la Universitat Politecnica de Valencia; Centre d'Art
Contemporain d'Essaouira en Marruecos; Coleccion de
la Cité Internationale des Arts, en Paris. =

Fundacio Ortiz Gurdian (Nicaragua), Colleccio de la
Universitat Politécnica de Valencia, Centre d'Art
Contemporani d'Essaouira (el Marroc) o Col-leccié de la
Cité Internationale des Arts a Paris. =



La obra de Oliver Johnson plantea una

constante interrogacion sobre la naturaleza

del color, la luz y la percepcion. Su enfoque
postminimalista y su dominio de la geometria y la
monocromia revelan un proceso continuo de
investigacion sobre las interacciones entre el color y el
espacio. En definitiva, el artista sigue encontrando
interesantes caminos Y lineas nuevas de investigacion
creativa realmente importante. Piensa en una pintura
que va mas alla de su propio medio. Cada vez es mas
explicito su interés por dotar a la pieza de una nueva
materialidad. Elabora sus obras a partir de herramien-
tas que él mismo fabrica, abordando las posibilidades
tecnoldgicas desde la practica pictérica. Johnson tiene
el mérito de intentar siempre salir de |a atonia
geomeétrica y aproximarse a la estética industrial
propia de su tiempo, convirtiéndose en maximo
defensor de la belleza estética.

Desde sus inicios, Johnson ha mostrado una
inclinacion hacia la monocromia U Ia geometria,
influencias claras del constructivismo y de artistas
como Josef Albers, cuya teoria sobre |3 interaccion del
color ha sido una constante en su trabajo.

El interés de Oliver Johnson por el color, abarcando
desde las monocromias hasta las formas esenciales, I3
geometria y el constructivismo, se entrelaza con su
reciente exploracion de los gestos. Su estudio de la
complementariedad entre la oscuridad y la luz, la
translucidez y el brillo radiante, asi como la naturaleza
absorbente del pigmento frente a la fluidez de los
reflejos, recrean una simplicidad compleja y una
perfecta imperfeccion. Para Johnson, la interaccion del
color es un proceso dindmico, un didlogo constante
entre [a obra y el espectador. En su busqueda artistica,
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L'obra d'Oliver Johnson planteja una

constant interrogacio sobre la naturalesa del

color, Ia llum i Ia percepci6. El seu enfoca-
ment postminimalista i el seu domini de la geometria i
la monocromia revelen un procés continu d'investiga-
ci6 sobre les interaccions entre el color i I'espai. En defi-
nitiva, l'artista continua trobant interessants camins i
linies noves d'investigacio creativa realment impor-
tants. Pensa en una pintura que va més enlla del seu
propi mitja. Cada vegada és més explicit el seu interés
per dotar a la peca d'una nova materialitat. Elabora les
seues obres a partir de ferramentes que ell mateix
fabrica i tracta les possibilitats tecnologiques des de I
practica pictorica. Johnson té el merit d'intentar
sempre eixir de |'atonia geomeétrica i aproximar-se a
I'estetica industrial propia del seu temps, convertint-se
en el maxim defensor de la bellesa estetica.

Des dels seus inicis, Johnson ha mostrat una
inclinacié cap a la monocromia i la geometria, unes
influencies clares del constructivisme i d'artistes com
Josef Albers, Ia teoria sobre la interacci del color del
qual ha sigut una constant en el seu treball.

L'interés d'Oliver Johnson pel color, que abasta des
de les monocromies fins a les formes essencials, Ia
geometria i el constructivisme, s'entrellaga amb la seua
recent exploracio dels gestos. El seu estudi de la
complementarietat entre la foscorila llum, la
translucidesa i la lluentor radiant, aixi com la natura-
lesa absorbent del pigment davant de Ia fluidesa dels
reflexos, recreen una simplicitat complexa i una
perfecta imperfeccid. Per a Johnson, la interaccié del
color és un procés dinamic, un dialeg constant entre
I'obra i I'espectador. En Ia seua busca artistica,
desenrotlla peces que exploren acuradament els






desarrolla piezas que exploran cuidadosamente los
matices del color u sus efectos, jugando con transicio-
nes y variaciones sutiles. Este enfoque se manifiesta
en acabados pulidos y espejados que, lejos de ser
simples demostraciones de habilidad técnica,
funcionan como medios para sumergir al espectador
en una experiencia tanto perceptual como filosofica.

Las obras de Johnson se caracterizan por sus
superficies pulidas y degradados metalizados, que
funcionan como espejos, reflejando tanto el entorno
como al propio espectador. Este efecto, mds all3 de su
valor estético, se convierte en una metafora filosofica
que aborda la naturaleza transitoria y cambiante de la
realidad y de quienes Ia habitan. A través de sus
piezas, Johnson captura la constante metamorfosis
que define nuestro entorno y nuestra esencia.

La meticulosidad en |a ejecucién de las obras de
Johnson es innegable, fusionando un rigor técnico
impecable con una intuicion artistica profunda. Sus
formas geomeétricas y campos de color, que a primera
vista parecen simples y monocromaticos, descubren
una rica complejidad de matices y texturas cuando se
observan de cerca. Su exploracion se centra en cOmo
los colores interactUan entre si por proximidad,
transformando su apariencia Yy generando una
auténtica metamorfosis perceptual ante los ojos del
espectador.

El uso de materiales variados, desde 6leos
tradicionales hasta resinas epoxi, ofrece a Johnson la
posibilidad de experimentar con Ia translucidez y la
opacidad, dando lugar a obras que estimulan tanto la
vista como el tacto. Estas exploraciones le permiten
abordar 13 luz desde una perspectiva que va mas alla
de los limites de la pintura tradicional, ampliando las
posibilidades expresivas de su practica artistica.

Uno de los aspectos mas fascinantes de la obra de
Johnson es su capacidad para crear espacios de
contemplacion a través de la simplicidad formal y la
complejidad cromética. Sus piezas no solo transforman
el espacio fisico en el que se exhiben, sino que también

matisos del color i els seus efectes, juga amb
transicions i variacions subtils. Este enfocament es
manifesta en acabats polits i espillosos que, lluny de
ser simples demostracions d'habilitat tecnica,
funcionen com a mitjans per a submergir a I'especta-
dor en una experiéncia tant perceptiva com filosofica.

Les obres de Johnson es caracteritzen per les
seues superficies polides i per degradats metal-litzats,
que funcionen com a espills i que reflectixen tant
I'entorn com el mateix espectador. Este efecte, més
enlla del seu valor estetic, es convertix en una
metafora filosofica que tracta la naturalesa transitoria i
canviant de la realitat i dels qui I'habiten. A través de
les seues peces, Johnson captura Ia constant
metamorfosi que definix el nostre entorn i la nostra
essencia.

La meticulositat en I'execuci de les obres de
Johnson és innegable i fusiona un rigor técnic
impecable amb una intuicio artistica profunda. Les
seues formes geometriques i camps de color, que a
primera vista semblen simples i monocromatiques,
descabrixen una rica complexitat de matisos i textures
quan s'observen de prop. La seua exploracid se centra
en com els colors interactuen entre si per proximitat,
transformant la seua aparenca i generant una
autentica metamorfosi perceptiva davant els ulls de
I'espectador.

L's de materials diversos, des d'olis tradicionals
fins a resines epoxi, oferix a Johnson la possibilitat
d'experimentar amb la translucidesa i l'opacitat, per a
produir obres que estimulen tant la vista com el tacte.
Estes exploracions |i permeten tractar la llum des d'una
perspectiva que va més enlla dels limits de la pintura
tradicional, i aixi ampliar les possibilitats expressives
de la seua practica artistica.

Un dels aspectes més fascinants de l'obra de
Johnson és |a seua capacitat per a crear espais de
contemplacié per mitja de la simplicitat formal i la
complexitat cromatica. Les seues peces no sols
transformen l'espai fisic en el qual s'exhibixen, sind que



The Observer Effect
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Pintura de cotxe sobre alumini
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crean un espacio mental para la introspeccion. La idea
de lo espectral como aquello que aparece y desapare-
ce, que se revela y se esconde, es su territorio de
exploracion.

Este juego entre lo visible y lo oculto, entre la
percepcion inmediata Y Ia exploracion detallada, es
una constante en la obra de Johnson. En sus propias
palabras, “cada capa de color es una invitacion a
descubrir nuevas dimensiones de la realidad".

Ha presentado exposiciones individuales en
espacios como Ia Miami Circle Contemporary Art
Gallery (2019), Ia Galeria Punto de Valencia (2019,
2014), y la Fundacion Chirivella Soriano (2016-17). En
colectivas, su trabajo ha estado presente en eventos
COMO ARCO Madrid, Art Marbella, y 13 Bienal de Zamora,
y en instituciones como el MUVIM y el Museo de Arte
Moderno de Santo Domingo.

Su obra forma parte de colecciones como Ia del
Parlamento de La Rioja, el CAB de Burgos, el Museo de
Arte Contemporaneo Unidn Fenosa y la Fundacion
Bancaja, entre otras. Entre los numerosos premios
obtenidos destacan el Primer Premio de Ia 111 Bienal
Maria Isabel Comenge (2023), el XxXII Premio de
Pintura Vila de Pego (2008), y el Generacion Caja
Madrid (2001). ®

també creen un espai mental per a la introspeccid. La
idea de l'espectral com allo que apareix i desapareix,
que es revela i Samaga, és el seu territori d'exploracio.

Este joc entre el visible i 'ocult, entre |a percepcio
immediata i I'exploracio detallada, és una constant en
I'obra de Johnson. En les seues propies paraules, “cada
capa de color és una invitacio a descobrir noves
dimensions de la realitat".

Ha presentat exposicions individuals en espais
com la Miami Circle Contemporary Art Gallery (2019), la
Galeria Punt de Valencia (2019, 2014), i la Fundacio
Xirivella Soriano (2016-17). En col-lectives, el seu treball
ha estat present en esdeveniments com ARCO Madrid,
Art Marbella i la Biennal de Zamora, i en institucions
com el MUVIM i el Museu d'Art Modern de Santo
Domingo.

La seua obra forma part de colleccions com Ia del
Parlament de La Rigja, el CAB de Burgos, el Museu d'Art
Contemporani Union Fenosa i la Fundacio Bancaixa,
entre altres. Entre els nombrosos premis obtinguts
destaquen el primer premi de la Il Biennal Maria Isabel
Comenge (2023), el XXXl Premi de Pintura Vila de Pego
(2008), i el Generaci¢ Caja Madrid (2001). =
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Acrilico sobre tela y madera ¢ Acrilic sobre tela i fusta
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202y F-Yelow and White pansy I 2024
Acrilico sobre tela y madera ¢ Acrilic sobre tela i fusta
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Propiedad del artista ¢ Propietat de Uartista

F-Purple pansy I
Acrilico sobre tela y madera ¢ Acrilic sobre tela i fusta
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Propiedad del artista ¢ Propietat de U'artista




La obra de Silvia Lerin se centra en el didlogo

entre materiales, procesos y formas. A

través de su investigacion, la artista nos lleva
a explorar los limites entre lo natural y lo artificial, lo
geométrico y lo organico, y la inevitable transforma-
cién que el tiempo imprime en todas las cosas.

Lerin utiliza la geometria y el color como un
lenguaje simbalico de estados de animo, emociones,
sentimientos, movimientos internos, con una sublime
capacidad para convertir procesos naturales en
metdforas visuales profundas. En algunas de sus
series, utiliza la oxidacion del cobre por ejemplo, para
testimoniar el paso del tiempo Y |a inevitable
transformacion de todas las cosas.

La trayectoria artistica de Lerin refleja un
constante compromiso con la experimentacion u la
busqueda de nuevos lenguajes a partir de nuevos
procedimientos. Aunque sus primeras obras se
inscriben en la tradicién pictérica, ya evidenciaban un
deseo de trascender los limites del lienzo. Esta
evolucion la llevo hacia propuestas mas tridimensiona-
les, donde las formas se despliegan, se repliegan y
generan espacios intersticiales cargados de contenido
poetico. Estos intersticios capturan |a esencia del
movimiento y de la creacion, anadiendo una profundi-
dad visual y conceptual a sus compaosiciones.

La critica destaca como las obras de Lerin se
caracterizan por la construccion de planos superpues-
tos gue generan una sensacion de perspectiva y
volumen en sus amplias manchas de color. Esta
técnica, junto con las hendiduras que revelan fondos o
planos ocultos, confiere a su trabajo una identidad
artistica profundamente distintiva y reconacible.

L'obra de Silvia Lerin se centra en el dialeg

entre materials, processos i formes. A través

de la seua investigacio, I'artista ens porta a
explorar els limits entre el natural i I'artificial, el
geometric i l'organic, i la inevitable transformacio que
el temps imprimix en totes les coses.

Lerin utilitza la geometria i el color com un
llenguatge simbolic d'estats d'anim, emacions,
sentiments, moviments interns, amb una sublim
capacitat per a convertir processos naturals en
metafores visuals profundes. En algunes de les seues
séries utilitza l'oxidacio del coure, per exemple, per a
testimoniar el pas del temps i la inevitable transforma-
Cio de totes les coses.

La trajectoria artistica de Lerin reflectix un
constant compromis amb I'experimentacid i la busca
de nous llenguatges a partir de nous procediments.
Encara que les seues primeres obres s'inscriuen en la
tradicid pictorica, ja evidenciaven un desig de
transcendir els limits del lleng. Esta evolucio la va
portar cap a propostes més tridimensionals, en que les
formes es despleguen, es repleguen i generen espais
intersticials carregats de contingut poétic. Estos
intersticis capturen l'esséncia del moviment i de la
creacio, i afegixen una profunditat visual i conceptual a
les seues composicions.

La critica destaca com les obres de Lerin es
caracteritzen per la construccio de plans superposats
que generen UNa sensacio de perspectiva i volum en
les seues amplies taques de color. Esta técnica,
juntament amb les clivelles que revelen fons o plans
ocults, conferix al seu treball una identitat artistica
profundament distintiva i recognoscible.



La técnica refleja la diversidad de su enfoque
conceptual, combinando lavados, frotados y ensam-
blajes de madera con objetos metdlicos encontrados.
Su proceso creativo se caracteriza por un equilibrio
entre el control y el azar, explorando las formas
directamente durante la creacion, sin depender de
bocetos previos. Este método intuitivo y expresivo la
define como una artista con una fuerte conexion con el
expresionismo. Los lavados repetitivos que utiliza en
sus obras la llevan a trabajar en varias piezas al mismo
tiempo, permitiéndole responder a las demandas que
las propias formas le sugieren en el desarrollo de cada
imagen.

La biografia juega un papel central en el lenguaje
visual de Lerin, siendo la base desde la que
construye su obra. Cada creacion surge de un objeto,
un lugar o una experiencia personal, lo que dota a su
produccion de una fuerte carga conceptual. Aunque
profundamente visual y fundamentada en parame-
tros pictoricos, su trabajo estd impregnado de
elementos autobiograficos que enriquecen su
significado y afaden una dimensién intima a su
propuesta artistica.

Su obra no se limita a la pintura; Lerin también ha
incursionado en la escultura y la instalacion, siempre
manteniendo una conexion intrinseca con los
materiales que utiliza. En Neons from Heaven, por
ejemplo, Lerin utiliza Ia luz y el espacio en una iglesia
para crear una atmaosfera de introspeccion y busqueda
de guia interna, mientras que en Engineering, se
inspira en su experiencia trabajando en el departa-
mento de ingenieria de un hotel en Londres para
ensamblar objetos descartados en grandes instalacio-
nes industriales.

La tecnica reflectix I3 diversitat del seu enfoca-
ment conceptual, amb Ia combinacio de rentades,
fregades i acoblaments de fusta amb objectes
metallics trobats. El seu procés creatiu es caracteritza
per un equilibri entre el control i I'atzar, explora les
formes directament durant |a creacio, sense dependre
d'esbossos previs. Este metode intuitiu i expressiu la
definix com una artista amb una forta connexié amb
I'expressionisme. Les rentades repetitives que utilitza
en les seues obres |3 porten a treballar en diverses
peces al mateix temps, 13 qual cosa li permet
respondre a les demandes que les mateixes formes i
suggerixen en el desenrotllament de cada imatge.

La biografia juga un paper central en el
llenguatge visual de Lerin, sent la base des de la qual
construix 13 seua obra. Cada creacio sorgix d'un
objecte, un lloc o una experiencia personal, Ia qual
cosa dota a la seua produccié d'una forta carrega
conceptual. Encara que profundament visual i
fonamentada en parametres pictorics, el seu treball
esta impregnat d'elements autobiografics que
enriquixen el seu significat i afigen una dimensio
intima a la seua proposta artistica.

La seua obra no es limita a la pintura; Lerin
també ha fet incursions en I'escultura i 13 installacio,
sempre mantenint una connexio intrinseca amb els
materials que utilitza. En Neons from heaven, per
exemple, Lerin utilitza I3 llum i I'espai en una
església per a crear una atmosfera d'introspeccio i
busca de guia interna, mentres que en Engineering
s'inspira en la seua experiéncia treballant en el
departament d'enginyeria d'un hotel a Londres per a
acoblar objectes descartats en grans installacions
industrials.



Los proyectos de Lerin destacan por su capacidad
para encontrar poesia en lo cotidiano y elevar lo
mundano a lo extraordinario. Su enfoque artistico
convierte la materialidad de los objetos en un medio
para transmitir mensajes profundos, generando una
experiencia sensorial completa.

La critica subraya cdémo su obra ha evolucionado
hacia propuestas mds atrevidas y voluminosas, que
buscan trascender el plano bidimensional para
adentrarse en la tridimensionalidad. Mas que arte,
Lerin crea espacios de contemplacion y autodescubri-
miento, donde la belleza y la imperfeccidn encuentran
un equilibrio armonioso.

Lerin ha realizado numerosas exposiciones
individuales en Espana y en el extranjero, destacando
las de la Galeria La Nave de Valencia y en |a So-
phien-Edition Galerie de Berlin. Actualmente esta
representada por la sala Llamazares en Gijon y por
Joanna Bryant en Londres.

Durante todo este tiempo ha recibido numerosos
premios y becas, destacando entre otros la Po-
llock-Krasner Foundation Grant de Nueva York en 2013
y la Freelands Foundation Emergency Grant en 2020
en Reino Unido. En el 2017 fue galardonada con el
premio The Annex Collection Award en el Reino Unido
y mas recientemente ha recibido Ia beca Velazquez del
Ayuntamiento de Valencia que supuso ser artista
residente durante un afio en la Casa de Veldzquez en
Madrid.

Existen numerosas obras de arte suyas en
edificios publicos, museos y en colecciones privadas en
Espana y en el extranjero. Entre sus proyectos mas
recientes destaca un monumental mural de 47 X 12

Els projectes de Lerin destaguen per Ia seua
capacitat per a trobar poesia en la quotidianitat i elevar
el munda a l'extraordinari. El seu enfocament artistic
convertix Ia materialitat dels objectes en un mitja per a
transmetre missatges profunds, generant una
experiencia sensorial completa.

La critica subratlla com I3 seua obra ha evolucio-
nat cap a propostes més atrevides i voluminoses, que
busquen transcendir el pla bidimensional per a
endinsar-se en la tridimensionalitat. Més que art,
Lerin crea espais de contemplacid i autodescobriment,
en qué la bellesa i la imperfeccio troben un equilibri
harmonios.

Lerin ha realitzat nombroses exposicions
individuals a Espanya i a I'estranger, entre les quals
destaguen les gue va realitzar en |a Galeria La Nave de
Valencia i en Ia Galerie Sophien-Edition de Berlin.
Actualment esta representada per |3 Galeria Llamaza-
res a Gijén i per Joanna Bryant a Londres.

Durant tot este temps ha rebut nombrosos
premis i beques, entre les quals cal destacar la
Pollock-Krasner Foundation Grant de Nova York en
2013 i la Freelands Foundation Emergency Grant en
2020 al Regne Unit. En el 2017 va ser guardonada amb
el premi The Annex Collection Award al Regne Unit i
més recentment ha rebut la Beca Veldazquez de
I'Ajuntament de Valencia, que va suposar ser artista
resident durant un any a Ia Casa de Veldzquez a
Madrid.

Hi ha nombroses obres d'art seues en edificis
publics, museus i colleccions privades a Espanyaia
I'estranger. Entre els seus projectes més recents
destaca un monumental mural de 47 X 12 metres a



metros en Luton, Inglaterra, realizado tras ganar un
concurso publico. Ha sido galardonada el pasado
octubre con el Premio Ciutat de Manacor d'Arts
Platiques.

Luton, Anglaterra, realitzat després de guanyar un
concurs public. Ha sigut guardonada el passat
octubre amb el Premi Ciutat de Manacor d'Arts
Plastiques.



Robert Ferrer i Martorell ha desarrollado un

lenguaje visual personalisimo que evoca

con precision geométrica una liturgia a
través de rastros visuales, que son deliberados. Su
estilo desafia con énfasis I3 orientacion frontal de la
pintura, buscando la implicacion del espacio y la
tridimensionalidad.

Su obra, caracterizada por una profunda
exploracion del detalle y una acusada conciencia sobre
las estructuras primarias y el espacio visual, hace uso
de un enjambre de materiales como acero, aluminio,
laton, pPvc, madera, metacrilato, tela, hilo de algodon,
papel, carton y tablero, lo que le permite experimentar
con las texturas y sus accidentes.

Ferrer i Martorell, considerado un geémetra lirico,
aborda cada proyecto con una combinacion de
precision geometrica y sensibilidad poética. Su trabajo
integra rigor formal e ironia sutil, desafiando las
convenciones tradicionales de I3 abstraccion y
ofreciendo una perspectiva renovadora. Su trabajo
explora conceptos como Ia expansion, integrando un
equilibrio entre rigor formal e ironia sutil que le
permite cuestionar y reinterpretar las tradiciones
establecidas en la abstraccion, ofreciendo una perspec-
tiva renovadora y personal.

Un aspecto fundamental en |a obra de Ferrer i
Martorell es su enfoque metddico y casi cientifico del
proceso creativo. El artista concede una importancia
primordial al proceso de trabajo, considerandolo
incluso mas significativo que el resultado final,
cuestion que pivota en sus instalaciones, muy
significativamente, en Ias que suele proponer una
reflexion sobre Ias condiciones del proceso creativo.

Porta oberta a 1’'invisible

Aluminio, composite y varillas de fibra de vidrio ¢ Alumini,
composit i varetes de fibra de vidre

457x125%2]1 ¢cm

Propiedad del artista ¢ Propietat de U'artista

Robert Ferrer i Martorell ha desenrotllat un

llenguatge visual personalissim que evoca

amb precisié geometrica una liturgia a
través de rastres visuals, que son deliberats. El seu
estil desafia amb émfasi l'orientacid frontal de Ia
pintura, busca la implicacié de I'espai i Ia tridimensio-
nalitat.

La seua obra, caracteritzada per una profunda
exploracio del detall i una acusada consciéncia sobre
les estructures primaries i I'espai visual, fa Us d'un
eixam de materials com acer, alumini, llautd, Pv¢, fusta,
metacrilat, tela, fil de coto, paper, carto i tauler, Ia qual
cosa li permet experimentar amb les textures i els seus
accidents.

Ferrer i Martorell, considerat un geometra liric,
tracta cada projecte amb una combinacio de precisio
geometrica i sensibilitat poetica. El seu treball integra
rigor formal i ironia subtil, desafia les convencions
tradicionals de I'abstraccid i oferix una perspectiva
renovadora. El seu treball explora conceptes com
I'expansid, integra un equilibri entre rigor formal i
ironia subtil que li permet questionar i reinterpretar les
tradicions establides en I'abstraccid, oferint una
perspectiva renovadora i personal.

Un aspecte fonamental en I'obra de Ferrer i
Martorell és I'enfocament metodic i quasi cientific del
procés creatiu. L'artista concedix una importancia
cabdal al procés de treball, el considera fins i tot més
significatiu que el resultat final, una qiestié que pivota
en les seues instal-lacions, molt significativament, en
les quals sol proposar una reflexid sobre les condicions
del procés creatiu.

El treball de Ferrer i Martorell es distingix per I3
Seua capacitat per a combinar rigor geometric amb






El trabajo de Ferrer i Martorell se distingue por su
capacidad para combinar rigor geometrico con sutiles
licencias deliberadas. Esta dialéctica se manifiesta en
elementos maviles y estructuras que, a primera vista,
pueden parecer azarosas, pero que revelan un orden
intrinseco y una profunda reflexion sobre la naturaleza
de la composicion y el espacio relacional.

Ferrer i Martorell considera que Ia geometria y la
figuracion estan intrinsecamente conectadas, ya que
todo en la realidad responde a un orden. Este orden,
para el artista, se relaciona con una liturgia que celebra
el caracter ceremonial de lo bien ejecutado, dando
lugar a creaciones que, a través de la repeticion
constante, logran mantenerse siempre frescas y
novedosas. En su vision, el proceso creativo oscila
constantemente entre el equilibrio y el desequilibrio,
generando un dinamismo esencial en su obra.

En exposiciones recientes como Linies Presents en
la Fundacion Chirivella Soriano, Ferrer i Martorell ha
continuado su investigacion sobre Ia abstraccion
geométrica, poniendo especial énfasis en |a variacion
del madulo, las proporciones, el equilibrio y la
fragmentacion. El artista, emplea una amplia variedad
de materiales y soportes, logrando formalizaciones
diversas que, a pesar de sus diferencias, comparten un
enfoque comun basado en el proceso. Esta coherencia
permite que sus obras dialoguen entre si de manera
fluida, estableciendo un vinculo conceptual que
trasciende las particularidades de cada pieza.

Su obra ha sido exhibida en multiples galerias y
ferias internacionales, incluyendo ARCO, Estampa,
Untitled Miami y Art Lima, y se encuentra en
colecciones destacadas como la Phillips Collection y la
Coleccion de Arte Contemporaneo de |a Generalitat
Valenciana. Ademas, ha colaborado regularmente con
galerias como Pep Llabrés-Art Contemporani de
Mallorca y Espacio Valverde de Madrid. =

subtils llicéncies deliberades. Esta dialectica es
manifesta en elements mobils i estructures que, 3
primera vista, poden semblar atzaroses, pero que
revelen un orde intrinsec i una profunda reflexié sobre
la naturalesa de la composicié i I'espai relacional.

Ferrer i Martorell considera que la geometria i la
figuracio estan intrinsecament connectades, ja que tot
en la realitat respon a un orde. Este orde, per a |'artista,
es relaciona amb una liturgia que celebra el caracter
cerimonial del que esta ben executat, desenrotllant
creacions que, mitjangant la repeticio constant,
aconseguixen mantindre's sempre fresques i noves. En
la seua visio, el procés creatiu oscilla constantment
entre l'equilibri i el desequilibri, Ia qual cosa genera un
dinamisme essencial en la seua obra.

En exposicions recents com “Linies presents" en la
Fundacio Xirivella Soriano, Ferrer i Martorell ha
continuat Ia seua investigacio sobre l'abstraccio
geometrica i ha posat especial émfasi en I3 variacio del
modul, les proporcions, I'equilibri i Ia fragmentacio.
L'artista empra una amplia varietat de materials i
suports, i aconseguix formalitzacions diverses que,
malgrat les seues diferéncies, compartixen un
enfocament comu basat en el procés. Esta coheréncia
permet que les seues obres dialoguen entre si de
manera fluida, amb l'establiment d'un vincle conceptu-
al que transcendix les particularitats de cada peca.

La seua obra ha sigut exhibida en multiples
galeries i fires internacionals, incloses ARCO, Estampa,
Untitled Miami i Art Lima, i es troba en coleccions
destacades com Ia Phillips Collection i la Col-leccio d'Art
Contemporani de la Generalitat Valenciana. A més, ha
collaborat regularment amb galeries com Pep Llabrés
Art Contemporani de Mallorca i Espacio Valverde de
Madrid. =












Aurora Valero, despunta como artista

plastica tanto por su destreza técnica como

por su compromiso social y académico
reflejando su obra no solo los cambios estéticos de su
tiempo, sino también Ias inquietudes sociales y
filosoficas de una época en constante transformacion.
Alo largo de su prolifica carrera, ha desarrollado una
estética profundamente personal, donde confluyen la
abstraccion lirica, el simbolismo u Ia exploracion
geomeétrica, integrando un notable dinamismo en la
composicion y el color.

Desde sus primeros pasos en la Escuela de Bellas
Artes, Valero demostrd una determinacion inquebranta-
ble para desarrollar su vision artistica, enfrentandose
con firmeza a las barreras de género que marcaban su
tiempo. Este espiritu de lucha, presente desde sus inicios
en |os anos 60, se reflejd a lo largo de su carrera tanto en
la eleccion de sus temas como en su enfoque técnico,
consoliddndose como una artista que supo transformar
las adversidades en matores de creacion y expresion.

En sus primeras obras, Valero muestra una
inclinacion hacia el expresionismo lirico, una tendencia
que se radicaliza en 1965, dotando a su trabajo de una
tension dramatica palpable. Posteriormente, su
evolucion la Ileva a explorar el simbolismo, relacionan-
dose de alguna manera con el Pop Art, y mas tarde
adentrandose en una abstraccion depurada y
geomeétrica que incorpora relieves.

Este recorrido de exploracion continua queda
plasmado en series emblematicas como La dona,
donde fusiona su capacidad técnica con una clara
intencion activista, en esta Ultima serie iniciada en
1982, Valero aborda Ia condicién femenina con una
potencia visual y emocional extraordinaria. En la serie

Suefios del Alba. V

Técnica mixta sobre tableros ¢ Tecnica mixta sobre taulers
220x200 ¢cm

Propiedad del artista ¢ Propietat de U'artista

Aurora Valero destaca com a artista plastica

tant per la seua destresa tecnica com pel

seu compromis social i académic; reflectix
no sols els canvis esteétics del seu temps, sind també
les inquietuds sacials i filosofiques d'una época en
constant transformacio. Al llarg de Ia seua prolifica
carrera, ha desenrotllat una estetica profundament
personal, en gue confluixen I'abstracci¢ lirica, el
simbolisme i 'exploracié geometrica, i integra un
notable dinamisme en la composicid i el color.

Des dels seus primers passos a I'Escola de Belles
Arts, Valero va demostrar una determinacio indestruc-
tible per a desenrotllar Ia seua visio artistica i es va
enfrontar amb fermesa a les barreres de genere que
marcaven el seu temps. Este esperit de lluita, present
des dels seus inicis en els anys 60, es va reflectir al
llarg de la seua carrera tant en l'eleccio dels seus temes
com en el seu enfocament técnic, consolidant-se com
una artista que va saber transformar les adversitats en
motors de creacio i expressio.

En les seues primeres obres, Valero mostra una
inclinacio cap a I'expressionisme liric, una tendencia
que es radicalitza en 1965, i que dota el seu treball
d'una tensio dramatica palpable. Posteriorment, la
seua evolucio la porta a explorar el simbolisme,
relacionant-se d'alguna manera amb el pop art, i més
tard endinsant-se en una abstraccié depurada i
geomeétrica que incorpora relleus.

Este recorregut d'exploracio continua queda
plasmat en series emblematiques com La dona, en que
fusiona Ia seua capacitat técnica amb una clara
intencio activista. En esta Ultima série iniciada en 1982,
Valero tracta la condicio femenina amb una poténcia
visual i emocional extraordinaria. En la série, els grans






los grandes personajes femeninos, dramatizados
intensamente, No son mMera representacion o un
statement pictdrico, sino también un manifiesto social
que reivindica el papel de la mujer en la historiay en la
vida cotidiana.

El cardcter experimental de Valero se refleja en su
capacidad para moverse entre diversos lenguajes
plasticos, desde lo abstracto hasta lo figurativo, y en la
incorporacion de elementos innovadores, En series,
como Los Inmortales, Valero explora la interrelacion
entre Ias artes, combinando poesia, musica y pintura
en una sinestesia pictdrica donde el verso de
Aleixandre y la melodia de Lopez Artiga se encuentran.

En otras series, 1a artista también experimenta con
madulos y formas geométricas, desafiando las
convenciones tradicionales de la composicion pictorica.
En su serie Archipiélagos, 1a pintora investiga la
articulacion de formas sobre formatos modulares,
ofreciendo una versatilidad en Ia disposicion de las
piezas que puede modificarse segun diferentes
composiciones, alterando el significado.

En Suerios del Alba, Agora y Laberintos, Valero
muestra una madurez artistica que se refleja en la
exploracion del color y el espacio, donde el blanco se
convierte en el protagonista, simbolizando apertura
conceptual y sugiriendo una evolucion hacia una
expresion mas etérea y contemplativa.

Ademas de toda su extensa produccion artistica,
Aurora Valero ha sido una influyente académica,
desempenandose como catedratica de “"Expresion
Plastica” en diversas universidades, y defendiendo
siempre |a importancia del arte como vehiculo para la
reflexion y el cambio social. La fuerza gestual y la
autenticidad de sus planteamientos son ineludibles,
resultado de una profunda meditacion y un compro-
miso constante con la comunidad.

Su carrera artistica incluye mas de 9o exposiciones
individuales en Espafia y el extranjero, destacando las
realizadas en el Palacio de Ia Generalidad de Valencia
(1964), la Sala "El Prado” del Ateneo de Madrid (1968),

personatges femenins, dramatitzats intensament, no
SON UNa mera representacio o un statement pictoric,
sin6 també un manifest social que reivindica el paper
de la dona en Ia historia i en la vida quotidiana.

El caracter experimental de Valero es reflectix en la
Seua capacitat per 3 moure's entre diversos llenguat-
ges plastics, des de I'abstracte fins al figuratiu, ien I3
incorporacio d'elements innovadors. En series com Els
immortals, Valero explora la interrelacio entre les arts,
amb la combinaci¢ de poesia, musica i pintura en una
sinestesia pictorica en que el vers d'Aleixandre i la
melodia de Lopez Artiga es troben.

En altres series, l'artista també experimenta amb
moduls i formes geomeétriques i desafia les convenci-
ons tradicionals de la composicio pictorica. En la seua
serie Arxipélags, 1a pintora investiga l'articulacio de
formes sobre formats modulars, oferint una versatili-
tat en la disposicio de les peces que pot modificar-se
segons diferents composicions, alterant el significat.

En Somnis de lalba, Agora i Laberints, Valero
mostra una maduresa artistica que es reflectix en
I'exploracio del color i l'espai, en qué el blanc es conver-
tix en el protagonista, simbolitza obertura conceptual i
suggerix una evolucio cap a una expressio més eteria i
contemplativa.

A més de tota Ia seua extensa produccio artistica,
Aurora Valero ha sigut una influent academica, ha
exercit com a catedratica d'Expressio Plastica en
diverses universitats, i ha defés sempre la importancia
del'art com a vehicle per a Ia reflexid i el canvi social.
La forca gestual i I'autenticitat dels seus plantejaments
son ineludibles, resultat d'una profunda meditacid i un
compromis constant amb la comunitat.

La seua carrera artistica inclou més de 9o
exposicions individuals a Espanya i a l'estranger, entre
les quals destaquen les realitzades en el Palau de la
Generalitat de Valencia (1964), la sala El Prado de
I'Ateneu de Madrid (1968), Marsella (1979), el Col-legi
d'Espanya a Paris (2011) i 'emblematica mostra en les



Marsella (1979), el Colegio de Espana en Paris (2011) y
la emblematica muestra en las Atarazanas de Valencia
(2007), donde present6 139 obras de gran formato.

Ha participado en mas de 180 exposiciones
colectivas en paises como Estados Unidos, Japon,
Israel, Chile, Corea y Austria, ademas de eventos como
ARCO 86 y ARCO 87. Entre los numerosos reconocimien-
tos que ha recibido destacan Ia Medalla Joaguin
Sorolla (1969), Ia Medalla del Colegio de Espaiia en
Paris (2011) y la Medalla de Honor del Consell Valencia
de Cultura (2024). También fue pensionada en pintura
por la Diputacion de Valencia y El Paular (1959, 1962).

Su obra forma parte de colecciones en museos
como el Museo Museo de Bellas Artes de Valencia u el
Museum of the Americas en Florida, Estados Unidos.
Ademés, ha publicado libros y articulos sobre arte u
didactica, consolidando su legado como una figura
clave de la pintura contemporanea y Ia educacion
artistica en Espana. ™

Drassanes de Valencia (2007), en que va presentar 139
obres de gran format.

Ha participat en més de 180 exposicions col-lecti-
ves en paisos com els Estats Units, el Japg, Israel, Xile,
Corea i Austria, a més d'esdeveniments com ARCO-86 i
ARC0-87. Entre els nombrosos reconeixements que ha
rebut destaquen Ia Medalla Joaquin Sorolla (1969), la
Medalla del Col-legi d'Espanya a Paris (2011) i Ia Medalla
d'Honor del Consell Valencia de Cultura (2024). També
va ser pensionada en pintura per |3 Diputacio de
Valencia i El Paular (1959, 1962).

La seua obra forma part de colleccions en museus
com el Museu Sant Pius V de Valéncia i el Museum of
the Americas a Florida, els Estats Units. A més, ha
publicat llibres i articles sobre art i didactica, consoli-
dant el seu llegat com una figura clau de la pintura
contemporania i l'educacio artistica a Espanya. ®



El artista Uiso Alemany es uno de los de

mayor en edad de todos los de su genera-

cion seleccionados para esta exposicion.
Empezo a pintar siendo muy joven y ha tenido una
importante y dilatada trayectoria personal y
profesional. De hecho, comenzd a trabajar en Espana
durante Ia dictadura, vivio artisticamente los afos mas
duros de la época.

Participo intensamente, junto a otros veinte
creadores valencianos, la mayor transformacion
cultural y politica de la Comunitat Valenciana. Su afan
renovador en lo estético y su ideologia antifranquista
lo arrastro a fundar en la Valencia de la Transicion uno
de los grupos de vanguardia del arte contemporaneo
valenciano mas extremo de |0s afios setenta: el Grupo
Bulto (1972) junto a Rafael Calduch y Constante Gil. El
equipo estaba formado por un numero extenso de
innovadores creadores, que aglutinaba a un colectivo
de artistas entre plasticos, poetas, actores y musicos.
Las actividades del grupo eran preformativas u
happenings u tenian caracter experimental e
interdisciplinar. Sus acciones buscaban ser gesto de
protesta en contra del gobierno franquista; pintaban
murales por los pueblos, paredes de los almacenes,
etc.

Aquel reivindicativo grupo lanzo experiencias
artisticas muy radicales y la autoria era compartida,
contaban con colaboraciones externas puntuales de
gran calado y algo muy importante, fueron en Valencia
los primeros que probaron nuevas formas de
participacion con el publico, lo que marco el inicio de
las exploraciones de intercambio u rebeldia frente a Ia
obra formal. El grupo no tuvo posibilidad de legalizarse
dado su activismo y Ia vinculacion de algunos

S/T

Acrilico sobre lienzo ¢ Acrilic sobre lleng
400x300 cm

Propiedad del artista ¢ Propietat de U'artista

L'artista Uiso Alemany és un dels de major

edat de tots els de la seua generacio

seleccionats per a esta exposicit. Va
comencar a pintar sent molt jove i ha tingut una
important i dilatada trajectoria personal i professional.
De fet, va comencar a treballar a Espanya durant Ia
Dictadura, va viure artisticament els anys més durs de
I'época. Va participar intensament, al costat de vint
creadors valencians més, en la major transformacio
cultural i politica de la Comunitat Valenciana.

El seu afany renovador en l'estética i la seua
ideologia antifranquista el van arrossegar a fundar en
la Valencia de Ia Transicio un dels grups d'avantguarda
de I'art contemporani valencia més extrem dels anys
setanta: el Grup Bult (1972), juntament amb Rafael
Calduch i Constante Gil. L'equip estava format per un
extens nombre de creadors innovadors, que aglutinava
un collectiu d'artistes entre plastics, poetes, actors i
musics. Les activitats del grup eren performatives i
happenings, i tenien caracter experimental i interdisci-
plinari. Les seues accions buscaven ser gest de
protesta en contra del govern franquista: pintaven
murals pels pobles, parets dels magatzems, etc. Aquell
grup reivindicatiu va llancar experiencies artistiques
molt radicals i 'autoria era compartida, comptaven
amb col-laboracions externes puntuals de gran
importancia i, cosa molt important, van ser a Valéncia
els primers que van provar noves formes de participa-
Ci6 amb el public, fet que va marcar l'inici de les
exploracions d'intercanvi i rebel-lia enfront de l'obra
formal.

El grup no tingué possibilitat de legalitzar-se
donat el seu activisme i la vinculacio d'alguns
membres al Partit Comunista. Es van arribar a crear






miembros al Partido Comunista. Se llegd a crear
situaciones encubiertas para salvar la censura. Sin
embargo, para el Grupo Bulto era mas importante el
proceso de colaboracién con asociaciones vecinales o
cooperativas Y la accion directa en contexto, incluyen-
do la participacion de vecinos y no profesionales.

En sus acciones integraban pintura, musica, poesia
y teatro. En definitiva, Uiso Alemany consuma los
primeros intentos de involucrar activamente al
espectador dentro de |a obra de arte de nuestra
Comunitat.

Estilisticamente visceral, singular, Uiso Alemany es
consciente de su pertenencia a un mundo en
movimiento no exento de desafios ni conflictos en el
cual la poética juega un papel importante otorgandole
ese orden suyo tan particular.

Vivié en primera persona el resurgimiento del
expresionismo aleman. Sintiéndose en sintonia con
los aires renovadores de |a pintura teutona, se alined
con ella transfiriendo a Valencia el espiritu de
espontaneidad pictorica y de libertad absorbidas en
tierras germanas. Su modo de pintar se gesto bajo la
influencia del neoexpresionismo aleman que habia
arrancado en los anos sesenta consoliddndose en los
ochenta.

El pabellon aleman de la Bienal de Venecia de
1980 conto con obra de Kiefer y Baselitz y dos afios
mas tarde fue la Documenta 7 de Kassel de 1982, dos
acontecimientos que encumbraron esta tendencia.

El modo de trabajar de Uiso Alemany paso por
diferentes y variadas etapas, influyéndole inexorable-
mente el lugar en el que fijaba su residencia. Su taller
estaba siempre donde necesitaba el artista; un
“noémada” yendo de un lado a otro, cambiando
constantemente de aires. Quiza fruto de ese enriqueci-
miento personal, su obra posee todavia hoy el impetu
de la juventud que le mantiene lejos de las modas,
dejando que sea el entorno el que le guie y eclosione
hacia nuevos lenguajes.

situacions encobertes per a salvar la censura. No
obstant aixo, per al Grup Bult era més important el
proces de collaboracio amb associacions veinals o
cooperatives i I'accio directa en context, incloent-hi la
participacio de veins i no professionals.

En les seues accions integraven pintura, musica,
poesia i teatre. En definitiva, Uiso Alemany va
consumar en la nostra comunitat els primers intents
d'involucrar activament I'espectador dins de l'obra
dart.

Estilisticament visceral, singular, Uiso Alemany és
conscient de la seua pertinenca a un mon en
moviment no exempt de desafiaments ni conflictes en
el qual Ia poetica té un paper important que li atorga
eixe orde seu tan particular. Va viure en primera
persona el ressorgiment de I'expressionisme alemany.
Sentint-se en sintonia amb els aires renovadors de I3
pintura teutona, s'hi va alinear i va transferir a Valéncia
I'esperit d'espontaneitat pictorica i de llibertat
absorbides en terres germaniques. La seua manera de
pintar es va gestar sota la influéncia del neoexpressio-
nisme alemany que havia arrancat en els anys
seixanta i es va consolidar en els huitanta.

El pavelld alemany de I3 Biennal de Venecia de
1980 va comptar amb obra de Kiefer i Baselitz i dos
anys més tard va ser la Documenta 7 de Kassel de
1982, dos esdeveniments que van refermar esta
tendencia.

La manera de treballar de Uiso Alemany va passar
per diferents i variades etapes, influint-li inexorable-
ment el lloc en el qual fixava Ia seua residencia.

El seu taller estava sempre on necessitava l'artista;
un «ndmada» que anava d'un costat a un altre,
canviant constantment d'aires. Potser fruit d'eixe
enriquiment personal, I3 seua obra posseix encara hui
l'impetu de la joventut que el manté lluny de les
modes, deixant que siga l'entorn el que el guie i faca
eclosionar cap a nous llenguatges.

Per a 'artista valencia I'obra és «més sentiment
que enteniment». Porta este pensament filosofic i



Para el artista valenciano I3 obra es: “mas
sentimiento que entendimiento”. Lleva este pensa-
miento filosofico e introspectivo a su propia obra
dejando que sea esta la que hable por si misma.
Afirma qué, aunque se utilizan con frecuencia los
términos "artista” u "arte”, siente que se ha perdido Ia
relevancia de estas palabras.

Su larga trayectoria le ha llevado a realizar
multiples exposiciones tanto individuales como
colectivas, a ser reconocido a nivel nacional e
internacional en Lisboa, Florencia, Sao Paulo, Buenos
Aires. También ha participado en eventos como la
Bienal de Casablanca 2012 y 3 Feria de Art Madrid. Su
asistencia en otras ferias ha llevado su obra a lugares
como Montecarlo, Dubai, Hong Kong, Shanghai.

Sus piezas se pueden encontrar en colecciones
como la del IvAM, EL Circulo de Bellas Artes de Madrid,
la Coleccion BBVA, el Instituto de Bellas Artes de
Sichuan (China), el Museo Oscar Niemeyer (Brasil), La
Fundacion Bancaja, la Fundacion Balearia y el MuvIM,
entre otros. ®

introspectiu a la seua propia obra deixant gue siga esta
la que parle per si mateixa. Afirma que, encara que
s'utilitzen amb freqUencia els termes artista i art, sent
que s'ha perdut la rellevancia d'estes paraules.

La seua llarga trajectoria I'na portat a fer multiples
exposicions, tant individuals com col-lectives, i a ser
reconegut a nivell nacional i internacional a Lisboa,
Floréncia, Sdo Paulo 0 Buenos Aires. També ha
participat en esdeveniments com la Biennal de
(asablanca de 20121 I3 fira Art Madrid. La seua
assisténcia a altres fires ha portat Ia seua obra a llocs
com ara Montecarlo, Dubai, Hong Kong o Shanghai.

Les seues peces es poden trobar en colleccions
com la de I'vAM, el Cercle de Belles Arts de Madrid, Ia
Collecci¢ BBVA, I'nstitut de Belles Arts de Sichuan (Ia
Xina), el Museu Oscar Niemeuyer (el Brasil), Ia Fundacio
Bancaixa, la Fundacio Balearia i el MUVIM, entre
altres. =




La trayectoria artistica de Maria Dolores

Muld, asentada en Elche desde finales de los

anos sesenta, es reconocida como figura
fundamental de la creacion alicantina. Su trabajo se
presenta como una busqueda constante de didlogo
entre su vida personal y su obra, una especie de diario
intimo plasmado a través de su obra que transita entre
la naturaleza, la memoria, U Ias emaciones humanas.

La artista lleva mucho tiempo teniendo un papel
relevante en el arte de la instalacion pero hay que
destacar que ya sus primeras obras muestran una
inclinacion hacia un expresionismo matérico cambian-
te y personal. El trabajo de Mula se caracteriza por su
estructura arborescente, es decir, no sigue un
desarrollo lineal ni progresivo en términos de estilo 0
complejidad. Cada serie pictdrica esta profundamente
influenciada por su contexto vital, siendo el resultado
de un didlogo continuo entre I3 artista, su entorno y
Sus vivencias.

Muld ha logrado captar Ia esencia de la naturaleza
no s6lo como un elemento visual, sino como un medio
de introspeccion sobre su vida misma. Su fascinacion
por los elementos naturales se manifiesta en el habito
de incorporar piedras, ramas y maderas traidas por el
mMar, 3si Como en su extensa coleccion de tierras de
diferentes lugares, que luego forman parte de sus
pinturas.

Estos materiales no solo se integran fisicamente
en sus piezas, sino que también contienen un
simbolismo profundo, que se relaciona inicialmente
con su infancia en un pueblo catalan, hoy sumergido
bajo las aguas del pantano de La Baells. Este hecho
tragico, donde su hogar y recuerdos guedaron
sumergidos, Se convierte en una constante en su obra,

Agujeros negros

Técnica mixta ¢ Tecnica mixta

200x240 ¢cm

Propiedad del artista ¢ Propietat de U'artista

La trajectoria artistica de Maria Dolores Mulg,

que residix a Elx des de finals dels anys

seixanta, és reconeguda com a figura
fonamental de la creaci6 alacantina. El seu treball es
presenta com una busca constant de dialeg entre la
seua vida personal i la seua obra, una espécie de diari
intim plasmat a través de la seua obra que transita
entre Ia naturalesa, la memoria, i les emocions
humanes.

L'artista fa molt de temps que té un paper
rellevant en I'art de la instal-laci6, pero cal destacar que
ja les seues primeres obres mostraven una inclinacio
Cap 3 un expressionisme materic canviant i personal. El
treball de Mula es caracteritza per la seua estructura
arborescent, és a dir, no seguix un desenrot/lament
lineal ni progressiu en termes d'estil 0 complexitat.
(Cada serie pictorica esta profundament influenciada
pel seu context vital, sent el resultat d'un dialeg
continu entre l'artista, el seu entorn i les seues
vivencies.

Muld ha aconsequit captar l'esséncia de la
naturalesa no sols com un element visual, sind com un
mitja d'introspeccio sobre la seua propia vida. La seua
fascinacio pels elements naturals es manifesta en
I'habit d'incorporar pedres, branques i fustes portades
per I3 mar, aixi com en la seua extensa col-leccié de
terres de diferents llocs, que després formen part de
les seues pintures.

Estos materials no sols s'integren fisicament en les
Seues peces, sind que també contenen un simbolisme
profund, que es relaciona inicialment amb Ia seua
infancia en un pable catala, hui submergit davall de les
aigles del panta de la Baells. Este fet tragic, en qué I
seua llar i records van quedar submergits, es convertix



manifestandose a través de Ia presencia del agua
como un elemento casi mistico que guarda memoria y
dolor.

0Otro de los aspectos mas destacados de su obra es
la influencia de |3 estética y Ia filosofia oriental, en
particular el zen y el taoismo. Esto se refleja en la
busqueda de equilibrio y simplicidad que caracteriza
Sus creaciones, COmo se 0bserva en series anteriores
como Muld-Zen (2004), donde Muld explora I3 nocion
del vacio y la contemplacion a través de un jardin zen.

en una constant en |a seua obra, manifestant-se a
través de Ia preséncia de 'aigua com un element quasi
mistic que guarda memoria i dolor.

Un altre dels aspectes més destacats de la seua
obra és la influencia de I'estética i I3 filosofia oriental,
en particular el zen i el taoisme. Aixo es reflectix en Ia
busca d'equilibri i simplicitat que caracteritza les seues
Creacions, Com s'observa en séries anteriors com
Muld-Zen (2004), en que Muld explora la noci6 del buit i
la contemplacio a través d'un jardi zen. Estes influénci-




Estas influencias se entrelazan con su busqueda por
representar la fragilidad del cuerpo y el misterio de Ia
vida y la muerte.

Su exposicién mas reciente, Situacion limite (2020),
representa un punto culminante en su trayectoria, ya
que nace de una experiencia personal critica, un
aneurisma de un familiar que I3 llevd a reflexionar
sobre el reencuentro y la memoria. Esta experiencia la
sumergio en un proceso creativo profundamente
personal, donde el cuerpo Y sus sistemas se convirtie-
ron en el simbolo central de su discurso artistico.

La artista ha desarrollado una técnica Unica que
involucra el hilvanado, el zurcido y el bordado,
trascendiendo la ligereza de estos métodos para crear
estructuras minimas, pero de gran efectividad plastica.
En lo minucioso, en el detalle de los pequerios
espacios, Muld logra transmitir el conocimiento del
gran espacio. Su habilidad para interesar al publico en
el gran espacio a través de un elemento minimo
demuestra su comprension del organismo generador
de toda la complejidad y variedad del universo.

Mul3 no solo trabaja con lo fisico, sino también con
lo conceptual, creando un lenguaje propio que
combina lo visual con lo tactil, lo pequefo con lo
grande. En su obra, lo diminuto, como un punto o una
linea, se convierte en una puerta hacia el infinito, hacia
un espacio vasto donde las proporciones se transfor-
man y la percepcion del espectador es desafiada.

Este juego de escalas U la incorporacion de
técnicas como el bordado y el tejido, le permiten
construir estructuras minimas pero poderosas, donde
cada elemento es un reflejo del universo en su
totalidad.

Su obra forma parte de importantes colecciones
como las del Consorcio de Museos de la Generalitat
Valenciana, el MACVA en Castellgn, la Biblioteca
Nacional, el Museo de la Universitat de Alicante y la
Academia de Bellas Artes de San Fernando. Ademas,
Sus piezas han sido adquiridas por instituciones
internacionales como el Museo de Arte Contempora-

es s'entrellacen amb la seua busca per representar la
fragilitat del cos i el misteri de la vida i la mort.

La seua exposicio més recent, “Situacio limit"
(2020), representa un punt culminant en la seua
trajectoria, ja que naix d'una experiéncia personal
critica, un aneurisma d'un familiar que Ia va portar a
reflexionar sobre el retrobament i la memoria. Esta
experiencia la va submergir en un procés creatiu
profundament personal, en qué el cos i els seus
sistemes es van convertir en el simbol central del seu
discurs artistic.

L'artista ha desenrotllat una tecnica Unica que
involucra 'embastat, el solsit i el brodat, transcendint Ia
lleugeresa d'estos metodes per a crear estructures
minimes, pero de gran efectivitat plastica. En el
minucids, en el detall dels xicotets espais, Mula
aconseguix transmetre el coneixement del gran espai.
La seua habilitat per a interessar al public en el gran
espai a traves d'un element minim demostra la seua
comprensio de l'organisme generador de tota la
complexitat i varietat de l'univers.

Mul3 no sols treballa amb el fisic, siné també amb
el conceptual, creant un llenguatge propi que combina
el visual amb el tactil, el xicotet amb el gran. En |a seua
obra, el diminut, com un punt o una linia, es convertix
en una porta cap a l'infinit, cap a un espai vast en qué
les proporcions es transformen i I3 percepcio de
I'espectador és desafiada.

Este joc d'escales i la incorporacio de técniques
com el brodat i el teixit, li permeten construir
estructures minimes, perd poderoses, en queé cada
element és un reflex de l'univers integrament.

La seua obra forma part d'importants col-leccions
com les del Consorci de Museus de |a Generalitat
Valenciana, el MACVA a Castelld, Ia Biblioteca Nacional,
el Museu de I3 Universitat d'Alacant i 'Academia de
Belles Arts de Sant Ferran. A més, les seues peces han
sigut adquirides per institucions internacionals com el
Museu d'Art Contemporani de Cuzco i I'Academia de
Belles Arts, totes dos a Cuzco, i el Museu de Guarda a



neo de Cuzco Y Ia Academia de Bellas Artes, ambas en
Cuzco y el Museo de Guarda en Portugal, entre otros.
También ha expuesto individualmente en Bélgica,
México, en Pert, Nueva York.

Alo largo de su carrera, Muld ha sido galardonada
con varios premios Y becas, destacando el primer
premio en el vil Certamen Nacional Café Marfil de Elche;

|a beca del Espacio Publico de la Diputacién de Granada,

y la beca del Master de Xilografia de la Fundacion CIEC.
Ha participado en ferias internacionales de prestigio
COMO ARCO Y Estampa. Asimismo, su obra ha estado
presente en NUMErosas exposiciones colectivas,
incluidas instituciones académicas y culturales en
México, Panamad, Reino Unido, Honduras y Francia. =

Portugal, entre altres. També ha exposat individual-
ment a Bélgica, Mexic, el Perd i Nova York.

Al'llarg de la seua carrera, Muld ha sigut guardona-
da amb diversos premis i beques. Cal destacar el
primer premi en el VIl Certamen Nacional Café Marfil
d'Elx; Ia beca de I'espai public de la Diputacic de
Granada, i la beca del Master de Xilografia de la
Fundaci6 CIEC. Ha participat en fires internacionals de
prestigi com ARCO i Estampa. Aixi mateix, Ia seua obra
ha estat present en nombroses exposicions col-lectives,
incloses institucions academiques i culturals a Mexic,
Panama, el Regne Unit, Hondures i Franga. =




José Sanledn es uno de los creadores mas

destacados e innovadores del panorama

artistico valenciano de su generacion.
Formado en |a Facultad de Bellas Artes de San Carlos
de Valencia, donde hasta fechas recientes ha ejercido
como profesor, Sanledn inicid su trayectoria artistica
en |3 década de los ochenta, marcando desde entonces
un camino de constante evolucion y experimentacion.

La obra de Sanledn se caracteriza por una fusion
unica de influencias, que van desde el expresionismo
abstracto americano hasta las formulaciones
conceptuales y materiales del arte povera, transitando
desde |a abstraccion lirica inicial hacia una pintura
geométrica mas conceptual, sin perder nunca de vista
su predileccion por el color y las texturas.

Aunque su trabajo se ha relacionado con las
esteticas de la retraccion, también incorpora elementos
del action painting, especialmente en cuanto a la
escala inmersiva y el dramatismo del proceso creativo.
Sanleon logra una sintesis Unica que va mas all3 del
informalismo y el minimalismo, y ha desarrollado un
lenguaje visual propio que parece partir de un “grado
cero” de I3 pintura. Esta aproximacion le permite
explorar las posibilidades del medio sin 1as restriccio-
nes de las convenciones establecidas.

Alo largo de su carrera, Sanledn ha explorado
diversas tematicas y técnicas. Sus series a pesar de su
variedad, tituladas como E esclavo, Laberinto,
Manhattan, Imagen compuesta, Paisajes, Domus Dei,
Seu, Devesa, han tenido como eje central de su obra
siempre |a concepcion de Ia pintura como un lenguaje
en continua mutacion y expansion.

En sus abras, Sanleon ha incorporado materiales
inesperados y encontrados, permitiendo una mayor
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José Sanledn és un dels creadors més

destacats i innovadors del panorama artistic

valencia de la seua generacio. Format en la
Facultat de Belles Arts de Sant Carles de Valéncia, a on
fins fa poc ha exercit com a professor, Sanledn va
iniciar la seua trajectoria artistica en la década dels
huitanta, i des de llavors va desenrotllar un cami de
constant evolucid i experimentacio.

L'obra de Sanledn es caracteritza per una fusio
unica d'influencies, que van des de I'expressionisme
abstracte america fins a les formulacions conceptuals i
materials de I'arte povera; va transitar des de
I'abstraccid lirica inicial cap a una pintura geometrica
meés conceptual, sense perdre mai de vista la seua
predileccio pel color i les textures.

Encara que el seu treball s'ha relacionat amb les
estetiques de |a retraccio, també incorpora elements
de l'action painting, especialment quant a I'escala
immersiva i el dramatisme del procés creatiu. Sanleon
aconseguix una sintesi Unica que va més enlla de
linformalisme i el minimalisme, i ha desenrotllat un
llenguatge visual propi que sembla partir d'un “grau
zero" de la pintura. Esta aproximacid i permet explorar
les possibilitats del mitja sense les restriccions de les
convencions establides.

Al llarg de I3 seua carrera, Sanleén ha explorat
diverses tematiques i tecniques. Les seues series, amb
titols com L'esclau, Laberint, Manhattan, Imatge
composta, Paisatges, Domus Dei, Seu, Devesa, malgrat
la seua varietat, han tingut com a eix central de la seua
obra sempre la concepcio de 13 pintura com un
llenguatge en continua mutacio i expansio. En les
seues obres, Sanledn ha incorporat materials
inesperats i trobats, cosa que permet una major






intervencion del azar en su proceso creativo, por lo que
encontramos una profunda exploracion dela
materialidad y lo que podriamos llamar una "poética
de las huellas". El artista demuestra una habilidad
excepcional para encontrar valor en elementos
marginales, descubriendo belleza y significado en
superficies marcadas por el tiempo y I3 historia. Su
técnica se distingue por un gesto expresionista rico en
materia, aplicado con frecuencia a temas figurativos. El
artista ha redescubierto y aplicado el valor poético de
lo no pintado, explorando la riqueza azarosa de las
texturas de objetos cotidianos.

Un ejemplo notable de su evolucion artistica es la
serie Al-Boeira, inspirada en La Albufera valenciana.
Esta obra representa un giro hacia el paisaje natural,
cargado de memoria y referencias simbdlicas. Segun el
propio artista, esta serie responde a un impulso
interno de reinsertarse en la naturaleza, tanto
iconograficamente como en respuesta a diversos
estados emocionales del alma.

La trayectoria de Sanledn se ha caracterizado por
una constante busqueda de la esencia de la pintura. Su
obra trasciende la mera representacion objetiva,
buscando transformar la introspeccion a través de la
memoria en una experiencia pictorica vivida. Esta
busqueda lo ha llevado a experimentar con diversos
soportes, incluyendo lonas y otros materiales no
convencionales como fotografias, introduce en sus
cuadros lo fotografico por medio de |as serigrafias. Son
imagenes que aluden al territorio personal: autorretratos,
fotografias de su muijer e hijos, 0 de una ciudad que ha
recorrido. Sanledn es de los pocos artistas valencianos
que a finales de los ochenta, se atrevieron a reemplazar
los lienzos por tejidos de uso cotidiano como lonas,
toldos etc..

Sanledn utiliza el color de manera magistral,
empleando una paleta que puede variar desde tonos
sutiles y apagados hasta vibrantes y audaces. La
composicion de sus obras, cuidadosamente equilibra-
da, refleja su habilidad para crear tensién y armonia

intervencio de I'atzar en el seu procés creatiu, per la
qual cosa trobem una profunda exploracid de la
materialitat i el que podriem dir una “poética de les
petjades”. L'artista demostra una habilitat excepcional
per a trobar valor en elements marginals, descobrix
bellesa i significat en superficies marcades pel temps i
la historia. La seua tecnica es distingix per un gest
expressionista ric en materia, aplicat amb freqiiencia a
temes figuratius. L'artista ha redescobert i aplicat el
valor poétic del no pintat, explorant la riquesa atzarosa
de les textures d'objectes quotidians.

Un exemple notable de |a seua evolucio artistica és
la serie Al-Boeira, inspirada en I'Albufera valenciana.
Esta obra representa un gir cap al paisatge natural,
carregat de memoria i referéncies simboliques. Segons
el mateix artista, esta serie respon a un impuls intern
per reinserir-se en la naturalesa, tant iconograficament
com en resposta a diversos estats emocionals de
I'anima.

La trajectoria de Sanledn s'ha caracteritzat per
una constant busca de l'essencia de la pintura. La seua
obra transcendix la mera representacio objectiva, i
busca transformar I3 introspeccio a través de I
memaoria en una experiéncia pictorica viscuda. Esta
busca I'ha portat a experimentar amb diversos
suports, incloses lones i altres materials no convenci-
onals com ara fotografies; introduix en els seus
quadros el fet fotografic per mitja de serigrafies. S6n
imatges que al-ludixen al territori personal: autore-
trats, fotografies de la seua dona i fills, 0 d'una ciutat
que ha recorregut. Sanleon és dels pocs artistes
valencians que a finals dels huitanta es van atrevir a
reemplacar els llencos per teixits d'Us quotidia com
ara lones, tendals, etc.

Sanledn utilitza el color de manera magistral,
empra una paleta que pot variar des de tons subtils i
apagats fins a vibrants i agosarats. La composicio de
les seues obres, acuradament equilibrada, reflectix Ia
seua habilitat per a crear tensio i harmonia simultania-
ment. Les estructures geometriques sovint s'entrella-
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simultaneamente. Las estructuras geometricas a
menudo se entrelazan con formas organicas, creando
un didlogo visual dindmico.

Su pintura no es simplemente un ejercicio formal,
sino un intento de crear un espacio abarcante, una
“morada para la mirada". A través de su exploracion de
la materialidad, su fusion de lo abstracto y lo
figurativo, y su profunda conexion con I3 experiencia
vivida, Sanleén nos invita a un viaje de descubrimiento,
tanto del mundo gue nos rodea como de nuestro
paisaje interior.

Sanledn, cuya prolifica carrera internacional abarca
mas de cuatro décadas, ha realizado exposiciones
individuales que han tenido lugar en algunas de las
galerias y museos mas importantes del mundo. Entre
ellas destacan muestras en |a Galleria De Crescenzo de
Roma, la Sala Municipal del Almudin y Centre del
Carme en el IVAM ambas en Valencia, el Museo Jose
Luis Cuevas en Ciudad de México, el Centro Wilfredo
Lam en La Habana y la Fundacién Gabarron en Nueva
York. En los afnos recientes, Sanleén presentd una
importante retrospectiva de su obra desde 1990 hasta
2021 en el Centre Cultural Bancaixa, consolidando su
influencia en el panorama artistico contemporaneo. =

cen amb formes organiques i creen un dialeg visual
dinamic.

La seua pintura no és simplement un exercici
formal, sind un intent de crear un espai vast, un
“estatge per a la mirada". Mitjancant Ia seua exploracié
de la materialitat, la seua fusi¢ de l'abstracte i el
figuratiu, i la seua profunda connexié amb I'experiéncia
viscuda, Sanledn ens convida a un viatge de descobri-
ment, tant del mén que ens envolta com del nostre
paisatge interior.

Sanledn, amb una prolifica carrera internacional
que abasta més de quatre decades, ha realitzat exposi-
cions individuals que han tingut lloc en algunes de les
galeries i els museus més importants del mon. Entre
estes, cal destacar mostres en la Galleria De Crescenzo
3 Roma, Ia sala municipal de I'Almodii el Centre del
Carme en I'VAM, les dos a Valencia, el Museu Jose Luis
Cuevas a Ciutat de Mexic, el Centre Wilfredo Lam a
I'Havana i la Fundacio Gabarron a Nova York. En anys
recents, Sanledn va presentar una important
retrospectiva de la seua obra des de 1990 fins a 2021
en el Centre Cultural Bancaixa, consolidant la seua
influencia en el panorama artistic contemporani. =






El trabajo de Ximo Real se situa en la

frontera entre el azar y el control técnico,

donde la naturaleza emerge como un
principio organizador fractal. En su practica artistica,
Real utiliza resina de epoxi y pigmentos sobre
superficies de madera, explorando con valentia como
estos materiales interactan y generan texturas
visuales que oscilan entre lo superficial y lo profundo.

La pureza cromatica, la transparencia y las
transiciones de manchas son fundamentales en su
lenguaje visual, donde lo orgdnico y lo lirico se entrelazan
en una danza de cohesion y fluidez. Real propone una
investigacion que explora el equilibrio entre lo esponta-
neo Y lo meditado racionalmente. A través de la técnica,
busca controlar lo incontrolable, permitiendo que el azar
y I3 fractalidad guien el proceso creativo. Sus obras no
solo evocan una narrativa de movimiento contenido, sino
que también se constituyen como piezas irrepetibles,
imposibilitando |a réplica de cada gesto visual. El
espectador es invitado a sumergirse en las capas de la
obra, donde cada textura y color se convierten en un
mapa emocional y estético, que desafia Ias nociones
tradicionales del arte abstracto y crea un lenguaje
personal y singular.

La obra de Ximo Real es una conversacion entre la
mano del artista y los principios de Ia naturaleza,
donde el proceso mismo se convierte en el resultado
final, y 1a superficie es solo Ia puerta de entrada a un
universo interno en constante transformacion. El
trabajo de Ximo Real no solo es una investigacion
técnica, sino una profunda reflexién sobre como la
naturaleza misma puede ser un colaborador en el
proceso artistico. Al aprovechar la tendencia natural de
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El treball de Ximo Real se situa en la frontera

entre |'atzar i el control técnic, en que la

naturalesa emergix com un principi
organitzador fractal. En la seua practica artistica, Real
utilitza resina d'epoxi i pigments sobre superficies de
fusta, i explora com estos materials interactuen i
generen textures visuals que oscil-len entre el
superficial i el profund.

La puresa cromatica, Ia transparéencia i les transicions
de taques son fonamentals en el seu llenguatge visual,
en que l'organici el liric s'entrellacen en una dansa de
cohesid i fluidesa. Real proposa una investigacio que
explora I'equilibri entre 'espontani i el meditat racional-
ment. A través de la técnica, busca controlar lincontrola-
ble, i permet que l'atzar i la fractalitat guien el procés
Creatiu. Les seues obres no sols evoguen una narrativa
de moviment contingut, sind que també es constituixen
com a peces irrepetibles, impossibilitant Ia réplica de
cada gest visual. L'espectador és convidat a submergir-se
en les capes de I'obra, en qué cada textura i color es
convertixen en un mapa emocional i estetic, que desafia
les nocions tradicionals de I'art abstracte i crea un
llenguatge personal i singular.

L'obra de Ximo Real és una conversa entre la ma
de l'artista i els principis de Ia naturalesa, en qué el
procés mateix es convertix en el resultat final, i Ia
superficie és només la porta d'entrada a un univers
intern en constant transformacio. El treball de Ximo
Real no sols és una investigacio tecnica, sind una
profunda reflexi6 sobre com la naturalesa mateixa pot
ser un collaborador en el procés artistic. A I'aprofitar la
tendéncia natural dels patrons fractals i deixar espai
per a I'atzar, Real revela la bellesa en I'espontaneitat
controlada.






los patrones fractales y al dejar espacio para el azar,
Real revela |a belleza en la espontaneidad controlada.

Esta metodologia, que puede parecer paradgjica,
fusiona el control consciente del artista con las fuerzas
indomables de los materiales, desdibujando los limites
entre el creador y el medio. El resultado es una obra
que, aunque calculada en su ejecucion, respira con una
vida propia, dando la sensacion de que cada pieza estd
en un ciclo perpetuo de formacion y evolucion. En el
corpus de Ximo Real, la madera no es simplemente un
soporte, sino parte integral del proceso de creacion. La
transparencia de la resina permite vislumbrar capas de
profundidad que parecen emerger desde el interior del
material, mientras que la puridad cromatica ofrece
momentos de intensidad visual que anclan la obra.

Las transiciones entre las manchas y los colores
recuerdan a fendmenos naturales, desde la formacion
de nubes hasta la sedimentacion de minerales,
conectando al espectador con Ia esencia misma de la
tierra. De esta manera, Real no solo crea arte, sino una
experiencia sensorial y meditativa que permite al
observador contemplar Ias conexiones entre el arte, Ia
naturaleza y el tiempo. Ximo Real, licenciado en Derecho
por la Universidad Literaria de Valencia en 1985 y en
Bellas Artes por la Facultad de San Carlos, Universidad
Politécnica de Valencia en 2006, ha sido galardonado
con algunos premios a lo largo de su carrera. Entre ellos,
destacan el primer premio en el “xxxIl Premio de Pintura
Salvador Soria" en Benissa, Alicante; el primer premio en
el "X Certamen Nacional Vila de Pego” en 2016. Estos
reconocimientos consolidan su trauectoria como un
artista que combina formacién académica con una
profunda exploracién en el campo de los nuevos
procedimientos y soportes plasticos. La evolucion de su
obra refleja una inquietud constante por desentranar los
mecanismos de |a naturaleza y su aplicacién en la
creacion artistica. Real ha logrado construir un cuerpo de
trabajo que desafia la categorizacion, integrando su
bagaje técnico y conceptual para crear un lenguaje
visual muy personal. =

Esta metodologia, que pot semblar paradoxal,
fusiona el control conscient de I'artista amb les forces
indomables dels materials i desdibuixa els limits entre
el creador i el mitja. El resultat és una obra que, encara
que calculada en la seua execucid, respira amb una
vida propia i fa la sensacio que cada peca esta en un
cicle perpetu de formacid i evolucio.

En el corpus de Ximo Real, la fusta no és simple-
ment un suport, sind una part integral del procés de
Creacio. La transparencia de Ia resina permet albirar
capes de profunditat que semblen emergir des de
l'interior del material, mentres que la puresa cromatica
oferix moments d'intensitat visual que ancoren l'obra.

Les transicions entre les taques i els colors
recorden fenomens naturals, des de la formacio de
nuvols fins a la sedimentacioé de minerals, que
connecten 'espectador amb I'esséncia mateixa de la
terra. D'esta manera, Real no sols crea art, sind una
experiencia sensorial i meditativa que permet a
I'observador contemplar les connexions entre |'art, Ia
naturalesa i el temps. Ximo Real, llicenciat en Dret per
la Universitat Literaria de Valéncia en 1985 i en Belles
Arts per Ia Facultat de Sant Carles, Universitat
Politecnica de Valéncia en 2006, ha sigut guardonat
amb alguns premis al llarg de |a seua carrera. Cal
destacar el primer premi en el XxxII Premi de Pintura
Salvador Soria a Benissa, Alacant, i el primer premi en
el XL Certamen Nacional Vila de Pego en 2016. Estos
reconeixements consoliden la seua trajectoria com un
artista que combina formacié académica amb una
profunda exploracio en el camp dels nous procedi-
ments i suports plastics. L'evolucio de |a seua obra
reflectix una inquietud constant per desentranyar els
mecanismes de la naturalesa i Ia seua aplicacio en la
Creacio artistica. Real ha aconseguit construir un cos de
treball que desafia Ia categoritzacio, integrant el seu
bagatge técnic i conceptual per a crear un llenguatge
visual molt personal. =






La obra de Gil Romaguera nos situa en un

espacio intermedio entre 13 naturaleza y la

abstraccion, entre la gestualidad y lo
analitico, exigiendo una mirada atenta y pausada. Gil
Romaguera se erige como un alquimista visual, donde
el jardin no es simplemente un motivo, sino una
metdfora viva que articula su discurso plastico.

En su obra, el jardin es un espacio de contempla-
Cién y abstraccion, en el que Ias formas organicas y
botdnicas coexisten con un entramado de elementos
pictéricos que buscan evocar emociones inesperadas.
Sus composiciones, basadas en Ia superposicion de
grafismos, telas, transparencias y manchas de color,
revelan un sutil juego entre leves guinos figurativos y
la abstraccion.

Romaguera utiliza el jardin no solo como tema,
sino como un prisma a traves del cual explora las
complejidades de la creacion artistica y Ia percepcion.
Sus obras son como parcelas de tierra fértil, donde las
ideas germinan y florecen en formas inesperadas.
(ada lienzo es un microcosmaos, un ecosistema visual
donde conviven en armonia elementos dispares.

El proceso creativo de Romaguera se asemeja a un
acto de cultivo, donde cada pincelada inicial o
fragmento de collage actua como una semilla que
germina en composiciones ricas y multifacéticas. Su
dominio del collage, combinado con un uso magistral
del color, genera obras estratificadas que combinan
texturas y significados, invitando al espectador a una
exploracion detenida y contemplativa.

La obra de Romaguera es un constante desafio a
las nociones convencionales de percepcion. Su
intencion es clara: no permitir que el espectador
abarque la totalidad de la obra de un solo vistazo. En
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L'obra de Gil Romaguera ens situa en un

espai intermedi entre |a naturalesa i

I'abstraccid, entre la gestualitat i I'analitic, i
exigix una mirada atenta i pausada. Gil Romaguera
s'erigix com un alquimista visual, en que el jardi no és
simplement un motiu, siné una metafora viva que
articula el seu discurs plastic.

En la seua obra, el jardi és un espai de contempla-
Cid i abstraccio, en el qual les formes organiques i
botaniques coexistixen amb un entramat d'elements
pictorics que busquen evocar emocions inesperades.
Les seues composicions, basades en la superposicio de
grafismes, teles, transparencies i tagues de color,
revelen un subtil joc entre lleus picades d'ullet
figuratives i 'abstraccio.

Romaguera utilitza el jardi no sols com a tema,
sinG com un prisma a través del qual explora les
complexitats de Ia creacid artistica i Ia percepcio. Les
seues obres sén com a parcel-les de terra fertil, en que
les idees germinen i florixen en formes inesperades.
(Cada tela és un microcosmas, un ecosistema visual en
que conviuen en harmonia elements dispars.

El procés creatiu de Romaguera s'assembla a un
acte de cultiu, en qué cada pinzellada inicial o fragment
de collage actua com una llavor gue germina en
composicions riques i multifacetiques. El seu domini
del collage, combinat amb un Us magistral del color,
genera obres estratificades que combinen textures i
significats, convidant l'espectador a una exploracio
detinguda i contemplativa.

L'obra de Romaguera és un constant desafiament
a les nocions convencionals de percepcio. La seua
intencio és clara: no permetre que l'espectador abaste
|a totalitat de I'obra d'una sola ullada. En lloc d'oferir
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lugar de ofrecer una visién unificada, Romaguera
prefiere que el publico se sumerja en un proceso de
desfragmentacion visual, donde cada elemento
pictdrico exige ser descifrado individualmente, creando
una experiencia visual que se desarrolla en capas.

En sus palabras, Romaguera cuestiona el célebre
axioma “menos es mas", proponiendo una complejidad
que se expande y se despliega en un didlogo visual
exuberante.

En su obra el exceso no es un defecto, sino una
virtud. La riqueza de texturas, formas y colores en sus
pinturas crea un dinamismo visual que, aunque denso,
nunca cae en la estridencia. Es precisamente esta
armonia en |a abundancia lo que caracteriza su
propuesta, una elegancia que nace de la interrelacion
de los elementos y de la sutil sinestesia que emerge de
su referencia botanica.

El expresionismo abstracto, al que Romaguera se
adscribe, se convierte en el marco idoéneo para explorar
sus inquietudes formales. La obra se caracteriza por
una paleta cromatica restringida, esta restriccion no es
una limitacion, sino una herramienta que le permite
explorar profundamente Ias posibilidades y los
engranajes internos del lenguaje. Desnuda el caracter
mecanico de la pintura, revelando los procesos y
mecanismos subyacentes que Ia conforman. La escala
de grises, con contaminaciones de ocre, lila 0 azul,
permite una iteracion sin complejos, donde los tonos
intermedios pueden jugar un papel ambivalente.

Las referencias a la botanica no son solo
decorativas, sino gue contribuyen a una sinestesia
colaborativa en la que Ias formas evocan sensaciones
tactiles y olores, sugiriendo una experiencia inmersiva
gue trasciende lo visual. Las manchas de color, lejos de
ser meros accidentes, se convierten en reflejos de la
vida orgdnica, guinos figurativos que insintan sin
definir.

Gil Romaguera ha sido galardonado en certame-
nes como el Villa de Pego, Xabia, y la Diputacion de
Alicante, y sus obras han sido exhibidas en institucio-

una visio unificada, Romaguera preferix que el public
se submergisca en un procés de desfragmentacio
visual, en que cada element pictoric exigix ser desxifrat
individualment, amb la creacio d'una experiencia visual
que es desenrotlla en capes.

En les seues paraules, Romaguera guestiona el
celebre axioma “menys és mes’, i proposa una
complexitat que s'expandix i es desplega en un dialeg
visual exuberant.

En |3 seua obra I'excés no és un defecte, sind una
virtut. La riquesa de textures, formes i colors en les
seues pintures crea un dinamisme visual que, encara
que dens, Mai cau en l'estridencia. Es precisament esta
harmonia en 'abundancia el que caracteritza Ia seua
proposta, una elegancia gue naix de la interrelacio dels
elements i de la subtil sinestésia que emergix de la
seua referéncia botanica.

L'expressionisme abstracte, al qual Romaguera
s'adscriu, es convertix en el marc idoni per a explorar
les seues inquietuds formals. L'obra es caracteritza per
una paleta cromatica restringida; esta restriccié no és
una limitacio, sind una ferramenta que li permet explo-
rar profundament les possibilitats i els engranatges
interns del llenguatge. Despulla el caracter mecanic de
la pintura i revela els processos i mecanismes
subjacents gue la conformen. L'escala de grisos, amb
contaminacions d'ocre, lila o blau, permet una iteracio
sense complexos, en que els tons intermedis poden
jugar un paper ambivalent.

Les referéncies a la botanica no s6n nomeés
decoratives, sing que contribuixen a una sinestésia
collaborativa en la qual les formes evoquen sensaci-
ons tactils i olors, i suggerixen una experiencia
immersiva que transcendix el fet visual. Les taques de
color, lluny de ser mers accidents, es convertixen en
reflexos de la vida organica, insinuacions figuratives
que suggerixen sense definir.

El recorregut artistic de Gil Romaguera ha sigut
destacat tant a Espanya com a l'estranger. Ha sigut
guardonat en certamens com el Vila de Pego, Xabia, i la



nes como el Museo de Arte Contemporaneo de Pego, el
Museo Salvador Allende en Santiago de Chile, y el
Museo de la Coruna. También ha dejado su impronta
en importantes ferias de arte como Arte Santander y
en eventos internacionales como en la Embajada de
Espana en Lisboa. ®

Diputacio d'Alacant, i les seues obres han sigut
exhibides en institucions com el Museu d'Art
Contemporani de Pego, el Museu Salvador Allende a
Santiago de Xile, i el Museu de Ia Corunya. També ha
deixat la seua empremta en importants fires d'art com
Art Santander i en esdeveniments internacionals com
en 'Ambaixada d'Espanua a Lisboa. =



Aguilera explora las conexiones entre color,

forma y espacio buscando un equilibrio

entre lo que se muestra y lo que se sugiere.
Consciente de que |a abstraccion procede de la
figuracion, el estilo de esta alicantina ha ido jugando
dentro de esa dualidad, llevando su linea de una forma
poética de lo figurativo a lo abstracto y a la inversa,
convirtiendo el dibujo en expresion de sus propias
vivencias y sus pensamientos. Trabaja principalmente
el gran formato y la linea. Sus obras se caracterizan por
la espontaneidad y el dinamismo.

No se debe dejar de lado que desde sus inicios fue
educada en un ambito artistico clasico; estudio Bellas
Artes en Madrid, por lo que su educacion procede de
lugares como el Museo del Prado del cual extrajo gran
conocimiento acerca del arte figurativo U sus
preferencias artisticas. Como expreso el catedrdtico de
filosofia Francisco Jarauta refiriéndose a la pintura de
Elena Aqguilera: “su obra es un largo viaje en el que se
encuentran sus lugares preferidos U la experiencia
interior, que busca I3 expresion de una escritura y voz
propia“.Para ella pintar es una experiencia emocional y
sensorial. Resulta dificil no captar ante sus telas la
fuerza de esa comunicacion no verbal que ella absorbe
de los maestros, especialmente de las expresiones
artisticas pretéritas; por eso, al contemplar sus obras
intuimos a Goya, Ribera, a Veldzquez y otros tantos
clasicos de Ia pintura espanola. Tal aprendizaje se refle-
ja en su obra como una expresion vigorosa, llena de
fuerza e intelectualismo. Y es que Aguilera es una
artista de planteamiento enérgico, el color para ella se

1 JARAUTA, Francisco, et al, Elena Aguilera. La voz oculta
del paisaje, Caja Mediterraneo. Obra Social, Alicante
2009.
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Aguilera explora les connexions entre color,

forma i espai buscant un equilibri entre el

que es mostra i el que se suggerix. Conscient
Qque I'abstracci¢ procedix de Ia figuracig, l'estil d'esta
alacantina ha anat jugant dins d'eixa dualitat, portant
la seua linia d'una forma poética del figuratiu a
I'abstracte i al revés: convertint el dibuix en expressio
de les seues propies vivencies i els seus pensaments.
Treballa principalment el gran format i Ia linia, les
seues obres es caracteritzen per 'espontaneitat i el
dinamisme.

No s'ha de deixar de costat gue des dels seus inicis
va ser educada en un ambit artistic classic; va estudiar
Belles Arts a Madrid, per la qual cosa la seua educacio
procedix de llocs com el Museu del Prado, del qual va
extraure gran coneixement sobre l'art figuratiu i les
seues preferéncies artistiques. Com va expressar el
catedratic de filosofia Francisco Jarauta referint-se a la
pintura d'Elena Aguilera: «La seua obra és un llarg
viatge en el qual es troben els seus llocs preferits i
I'experiencia interior, que busca I'expressio d'una
escriptura i veu propiax.t Per a ella pintar és una
experiencia emocional i sensorial. Resulta dificil no
captar davant les seues teles la forca d'eixa comunica-
Cio no verbal que ella absorbix dels mestres, especial-
ment de les expressions artistiques preterites; per aixo,
quan contemplem les seues obres, hi intuim Goya,
Ribera, Veldzquez i altres punts classics de la pintura
espanyola. Este aprenentatge es reflectix en la seua
obra com una expressio vigorosa, plena de forca i
intellectualisme. | és que Aguilera és una artista de

1 JARAUTA, Francisco, i al., Elena Aguilera. La voz oculta
del paisaje, Caja Mediterraneo. Obra Social, Alacant,
2009.






transforma en percepcion y expresion del espacio real
y ficticio, es ritmo y accion como parte esencial de su
produccion, en donde las lineas son trazadas con total
libertad y sin obstaculos.

De todos los artistas representados en esta
muestra, Elena Aguilera sea tal vez aquella cuya obra
resulta facil distinguir sus etapas. Sobre todo, nos
hubiera gustado mostrar de su evolucidn las obras
pintadas directamente sobre el muro, aquellas en las
que Aguilera rompe con los limites tradicionales del
lienzo y toma con toda naturalidad el espacio U las
paredes, haciendo convivir a través de estas obras
murarias dos realidades al mismo tiempo.

De auténtico se puede calificar ese autoconaci-
miento y autoexigencia de la artista, permitiendo la
liberacion de pensamientos, de sensaciones e ideas, al
objeto de que su propia mente y cuerpo pueda pasar a
la accion y expresar a través del trazo y Ia linea la
experiencia emocional vivida por la artista.

Sobre 13 técnica, ha ido variando a lo largo del
tiempo, pero ella misma reconoce: “es como Si siempre
estuviera pintando el mismo cuadro, una y otra vez [..]
dejo que la pintura se manifieste, as lineas se sitden
en su sitio". Espera pacientemente “que el misterio de
la pintura se revele y aparezca”. Deja lugar a que el
pasado de los "grandes” aflore; las montanas, los
arboles, los rios, los cielos de la pintura antigua estan
latentes, pero no totalmente presente, esa es la
verdadera magia de Ias obras de Elena Aguilera.

Aparte de dedicarse de pleno al arte de la pintura,
ha mostrado habilidades en el 3mbito literario,
prestando su pericia artistica para maquetaciones en
catdlogos y revistas en libros como Historia Clinica de
V. Ortuno y la revista La macula del tiempo. La calidad
de su obra la ha Ilevado a recibir becas u premios,
siendo el mas notorio el otorgado en |a | Bienal Artes
Plasticas Rafael Alberola en 1991 y recibiendo su
Ultimo reconocimiento en 2012, en I3 12° Convocatoria
de Artes Plasticas de Alicante.

plantejament enérgic, el color per a ella es transforma
en percepcio i expressio de l'espai real i fictici, és ritme i
accio com a part essencial de la seua produccio, on les
linies son tracades amb total llibertat i sense obstacles.

De tots els artistes representats en esta mostra,
Elena Aguilera és tal vegada aquella en I'obra de Ia qual
resulta facil distingir les seues etapes. Sobretot, ens
hauria agradat mostrar de la seua evolucio les obres
pintades directament sobre el mur, aquelles en les
quals Aguilera trenca amb els limits tradicionals del
llenc i pren amb tota naturalitat 'espai i les parets, fent
conviure a través d'estes obres murals dos realitats
alhora.

D'autentic es pot qualificar eixe autoconeixement i
autoexigencia que deixen fluir el ser de l'artista,
permetent |'alliberament de pensaments, de
sensacions i idees, a fi que la seua propia ment i cos
puga passar a 'acci i expressar a través del tragila
linia 'experiencia emocional viscuda per l'artista.

Sobre 13 tecnica, ha anat variant al llarg del temps,
pero ella mateixa reconeix: «Es com si sempre
estiguera pintant el mateix guadre, una vegada i una
altra [...] deixe que la pintura es manifeste, les linies se
situen en el seu lloc». Espera pacientment «que el
misteri de |a pintura es revele i aparega. Deixa lloc
perqué el passat dels «grans» aflore; les muntanyes,
els arbres, els rius, els cels de Ia pintura antiga hi estan
latents, perd no totalment presents, eixa és la
verdadera magia de les obres d'Elena Aguilera.

A part de dedicar-se de ple a I'art de Ia pintura, ha
mostrat habilitats en I'ambit literari, on ha prestat la
Seua pericia artistica per 3 maquetacions en catalegs i
revistes en llibres com ara Historia clinica, de V. Ortufio,
i la revista La Macula del Tiempo. La qualitat de la seua
obra I'ha portada a rebre beques i premis, sent el més
notori I'atorgat en la | Biennal d'Arts Plastiques Rafael
Alberola en 1991 i rebent el seu Ultim reconeixement
en 2012, en |a 12 Convocatoria d'Arts Plastiques
d'Alacant.



Durante alrededor de cuatro décadas ha realizado
exposiciones en Madrid y también por el Levante
espaniol en Valencia, Alicante y Murcia. La vimos
exponer una impresionante obra en Arte Ultimo 21 en
la Sala Ferreres del Centro del Carmen de Valencia y
varias individuales: para |a Lonja de Pescado de
Alicante en el 2013, asi como otras muchas exposicio-
nes de ambito publico y privado y su Ultima individual
Donde se nace, donde se muere (2020-2021) en el
Museo de la Universidad de Alicante. La motivacion de
su pintura ha ido cambiando a lo largo de los afos
cabe mencionar: series Enthepful (1993); Los
membrillos de A.L (1995-98); A Thomas Bernhard
(1997); Al limite (1999); Mirar a través del burka
(1999-2004); Para siempre en el centro del jardin
(2002-2012); Debajo de ningun cielo (2010-2015); El
azul no es un color (2015-2019). Le han adquirido
obras el Ayuntamiento de Alicante y la Generalitat
Valenciana. También tiene obra en la coleccion Michael
Jenkins & Javier Romero, donada al MACA de
Alicante. =

Durant prop de quatre décades ha fet exposicions
3 Madrid i també pel Llevant espanyol, a Valencia,
Alacant i Murcia. La vam vore exposar una impressio-
nant obra en Art Uitim 21 a Ia Sala Ferreres del Centre
del Carme de Valencia i diverses individuals: per a I3
Llotja del Peix d'Alacant en 2013, aixi com moltes altres
exposicions d'ambit public i privat, i Ia seua Ultima indi-
vidual, On es naix, on es mor (2020-2021), en el Museu
de la Universitat d'Alacant. La motivacio de Ia seua
pintura ha anat canviant al llarg dels anys i cal
esmentar les séries Enthepful (1993), Els codonys d’A.
L. (1995-1998), A Thomas Bernhard (1997), Al limit
(1999), Mirar a través del burca (1999-2004), Per
sempre en el centre del jardi (2002-2012), Davall de
ap cel (2010-2015) 0 El blau no és un color (2015-
2019). Li han adquirit obres I'Ajuntament d'Alacant i la
Generalitat Valenciana. També té obra en la Collleccio
Michael Jenkins & Javier Romero, donada al MACA
d'Alacant. =



Juan Carlos Nadal tiene el mérito de haberse

planteado algo tan basico como la I6gica

espacial del lienzo, una deduccién que
vincula la pintura a un objeto fisico tridimensional. A
pesar de esta caracteristica estética, Nadal se considera
fundamentalmente pintor, pero como creador
multidisciplinar a lo largo de su trayectoria ha hecho
uso de elementos fotograficos, serigraficos, escultori-
Cos e instalativos.

Es precisamente ese cuestionamiento de los
limites del medio pictorico lo que le convierten en uno
de los artistas contemporaneos del 3mbito alicantino
mas reconocidos. Nadal no se limita a seguir estricta-
mente ninguna corriente estilistica concreta; mas bien
la reinventa a través de su propio filtro conceptual, lo
que le otorga una voz Unica y personal dentro del
panorama artistico actual. Comenz6 muy temprana-
mente a interesarse por las posibilidades fisicas de la
pintura. Fue asi como sus cuadros ganaron paulatina-
mente volumen y sus primeras pinturas empezaron a
cobrar mayor complejidad. El lenguaje de Ia pintura no
le permitia expresarse con toda la amplitud deseable
para él. Nadal necesitaba traspasar los lindes fisicos del
lienzo, superar I3 planitud y salirse de la tela,
trasladando al suelo la gestualidad de su serpenteante
trazo pictorico a través de lo que el propio artista
denomina “proceso de hibridacién".

Juan Carlos Nadal entiende ese acercamiento a la
escultura como una consecuencia natural de los
trabajos pictdricos. Un resultado de Ia influencia que
ejercieron sobre el artista diferentes circunstancias que

1 Conversaciones con Juan Carlos Nadal, Valencia, 15 de
junio de 2022.
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Juan Carlos Nadal té el mérit d'haver-se

plantejat una cosa tan basica com la logica

espacial de Ia tela, una deduccié que vincula
la pintura a un objecte fisic tridimensional. Malgrat este
plantejament estetic, Nadal es considera fonamental-
ment pintor, perd com a creador multidisciplinari al
llarg de la seua trajectoria ha fet Us d'elements
fotografics, serigrafics, escultorics i instalatius.

Es precisament eixe qliestionament constant dels
limits del medi pictoric el que el convertix en un dels
artistes contemporanis de I'ambit alacanti més
reconeguts. Nadal no es limita a sequir estrictament
cap corrent estilistic concret, més aina el reinventa a
través del seu propi filtre conceptual, Ia qual cosa li
atorga una veu Unica i personal dins del panorama
artistic actual. Va comencar molt prompte a interes-
sar-se per les possibilitats fisiques de la pintura. Va ser
aixi com els seus quadros van guanyar gradualment
volum i les seues primeres pintures van comencar a
cobrar major complexitat. El llenguatge de la pintura
no li permetia expressar-se amb tota 'amplitud
desitjable per a ell. Nadal necessitava traspassar els
limits fisics del llenc i flanquejar Ia planitud i eixir-se'n
de la tela, i traslladar al sol 1a gestualitat del seu
serpentejant trac pictoric a través del que el mateix
artista denomina “procés d'hibridacio"

Les seues pintures van comencar a créixer en les
tres dimensions. Juan Carlos Nadal, entén eixe
acostament a I'escultura com una conseqiiencia
natural dels treballs pictorics i és resultat de la
influéncia que van exercir sobre |'artista una série de

1 Converses amb Juan Carlos Nadal, Valencia, 15 de juny
de 2022






sucedieron en el arte y que cambiaron las practicas
creativas trasformando el concepto pictorico para
siempre. En lineas generales, la pintura se comenzo a
Ver como un “algo” que se desbordaba y que llevaba
implicito el alejarse de los valores tradicional para
entrar en el camino de Ia progresiva deconstruccion de
la pintura abstracta. La pintura tenia unas reglas de
tipo técnico y estético que han perdurado a lo largo de
los siglos, pero llegd Ia época en el que ese espacio
pictdrico aceptd un nuevo ordenamiento e hizo
desaparecer |a exigente bidimensionalidad de épocas
pretéritas. Con un lenguaje s6lo aparentemente
sencillo y directo, basado en o esencial, el cromatismo
y la composicion, Nadal experimenta sobre Ias
sensaciones que produce el movimiento y la accion.
Empleando herramientas y materiales realmente
banales consigue congelar el instante y su fugacidad.
No podemos obviar su faceta como dibujante y
disenador de publicaciones. Es obligado mencionar
algunos otros logros importantes, como el de haber
recibido la Beca Circuit d'Art Contemporani; Beca Art
Visual; Ia Beca Fundacion Arte y Derecho VEGAP de
Madrid. También el Premio Senuera; primer galardon
del Concurso Internacional Encuentros Arte Contempo-
raneo del Instituto Juan Gil-Albert de Alicante. Entre
sus individuales con instituciones publicas esta el Espai
La Llotgeta. CAM en Valencia; Galeria Edgar Neville.
Alfafar; Espai d'Art Andrés Lambert en Javea; Circuit
d'Art Contemporani. Becats Art Visual; Museo de la
Universidad de Alicante; Escoles Pies en Alzira; Sala
Exposiciones del Ayuntamiento de Valencia; Centro
Cultural Las Cigarreras de Alicante; Espai d'Art
Contemporani El Castell ECA de Riba-Roja de Turia.
Actualmente estd preparando su proxima
exposicion individual para la Fundacion Bancaja en
Valencia. Con anterioridad ha expuesto individualmen-
te en I3 Galeria Canem de Castellgn; Valle Orti en
Valencia; Maliarka en Alicante; Paz y Comedias en
Valencia; 3 Punts de Barcelona; Espai Salmaia en Altea;
Galeria Karin Wimmer de Munich; Galeria Aural de

circumstancies que van succeir en l'art i que van
canviar les practiques creatives i van transformar el
concepte pictoric per sempre. En linies generals, la
pintura es va comencar a vore COm “una cosa” que es
desbordava i que portava implicit el fet d'allunyar-se
dels valors tradicionals per a entrar en el cami de la
progressiva desconstruccio de a pintura abstracta. La
pintura tenia unes regles de tipus tecnic i estetic que
han perdurat al llarg dels segles, pero va arribar un
moment en el qual eixe espai pictoric va acceptar un
nou ordenament i va fer desaparéixer 'exigent
bidimensionalitat d'eépoques preterites. Amb un
llenguatge només aparentment senzill i directe, basat
en ['essencial, el cromatisme i Ia composicio, Nadal
experimenta sobre les sensacions que produix el
moviment i 'accio. Usant ferramentes i materials
realment banals, aconseguix congelar l'instant i la seua
fugacitat.

No es pot oblidar la seua faceta com a dibuixant i
dissenuador de publicacions. Es obligat mencionar
altres assoliments importants, com el fet d'haver rebut
la Beca Circuit d'Art Contemporani; Beca Art Visual; a
Beca Fundacion Arte y Derecho VEGAP de Madrid.
També el Premi Senyera; primer guardd del Concurs
Internacional Trobades Art Contemporani de I'lnstitut
Juan Gil-Albert d'Alacant. Entre els seus individuals
amb institucions publiques esta I'Espai La Llotgeta.
CAM a Valencia; Galeria Edgar Neville. Alfafar; Espai
d'Art Andrés Lambert a Xabia; Circuit d'Art Contempo-
rani. Becats Art Visual; Museu de |a Universitat
d'Alacant; Escoles Pies a Alzira; Sala Exposicions de
I'Ajuntament de Valencia; Centre Cultural Las Cigarreras
d'Alacant; Espai d'Art Contemporani El Castell ECA de
Riba-roja de Turia.

Actualment esta preparant Ia seua proxima
exposicio individual per a la Fundacio Bancaixa a
Valencia. Amb anterioritat, ha exposat individualment
en la Galeria Canem de Castelld; Valle Orti a Valencia;
Maliarka a Alacant; Paz y Comedias a Valéncia; 3 Punts
de Barcelona; Espai Salmaia a Altea; Galeria Karin



Alicante. Por lo demds cuenta con la participacion en
colectivas para Espai Visor de Valencia; Galeria Edgar
Neville de Alfafar; Las Atarazanas en Valencia; La Llotja
en Elche; Galeria Ana Peris; Sala Arniches; Sala Lonja
del Pescado; Museo de Bellas Artes Gravina de Alicante
y Museu d'Art Contemporani Universidad Miguel
Herndndez de Elche; Palacio Revillagigedo (Cajastur) en
Gijon (Asturias) y Centre del Carme de Valencia; Centre
Municipal d'Exposicions de Elche; Museo de I3
Universidad de Alicante y Museo de la Ciudad de
Valencia; Espai d'Art Contemporani de Castellon.

Sin olvidar la asistencia en el extranjero en el
Museo de Arte Moderno de Santo Domingo; Instituto
Cervantes de Munich; Centro de Desarrollo de las Artes
Visuales de La Habana; También ha sido seleccionado
para ferias como: ARCO; ArteLisboa; ArteSantander;
CIGE'07 en Beijing; 3° Trienal de arte grafico 2002 de
Gijon; Berliner Liste en Berlin. Ha realizado algunas
piezas publicas, entre ellas: Ona en el Tunel de las
escaleras del Instituto de ensefianza secundaria Jorge
Juan de Alicante.

Su obra forma parte de Ia coleccion del IvaM; del
Museo de la Universidad de Alicante; Diputacion de
Alicante; Ayuntamiento de Alicante; Ayuntamiento de
Valencia; Consorci de Museus de la Comunitat Valencia-
na y el Instituto alicantino de Cultura Juan Gil-Albert,
entre los mas destacados. =

Wimmer de Munic; Galeria Aural d'Alacant. D'altra
banda, compta amb Ia participacio en col-lectives per a
Espai Visor de Valencia; Galeria Edgar Neville d'Alfafar;
Las Ataranzas a Valéncia; La Llotja a Elx; Galeria Ana
Peris d'Alacant; Sala Arniches de Ia Conselleria de
Cultura d'Alacant; Sala Llotja del Peix de 'Ajuntament
d'Alacant; Museu de Belles Arts Gravina d'Alacant i
Museu d'Art Contemporani Universitat Miguel
Hernandez d'Elx; Palacio Revillagigedo (Cajastur) a
Gijon (Asturies) i Centre del Carme de Valencia; Centre
Municipal d'Exposicions d'Elx; Galeria Aural d'Alacant;
Museu de la Universitat d'Alacant i Museu de I3 Ciutat
de Valéncia; Espai d'Art Contemporani de Castelld.

Sense oblidar I'assistencia a I'estranger en el
Museu d'Art Modern de Santo Domingo; Institut
Cervantes de Munic; Centre de Desenrotllament de les
Arts Visuals de I'Havana, i també ha sigut seleccionat
per a fires com: ARCO; ArteLisboa; ArteSantander;
CIGE'07 a Pequin; 3a Triennal d'Art Grafic 2002 de Gijon;
Berliner Liste a Berlin. Ha fet algunes obres publiques,
entre estes: Ona en el tunel de les escales de I'Institut
d'Ensenyanca Secundaria Jorge Juan d'Alacant.

La seua obra forma part de la col-leccid de I''VAM;
del Museu de la Universitat d'Alacant; Diputacio
d'Alacant; Ajuntament d'Alacant; Ajuntament de
Valencia; Consorci de Museus de la Comunitat Valencia-
na i 'Institut Alacanti de Cultura Juan Gil-Albert, entre
els més destacats. =




Nelo Vinuesa ha conseguido revitalizar el

lenguaje de la abstraccion pictorica

desafiando y reconfigurando las tradiciona-
les formas expresionistas. Su trabajo se sita en la
encrucijada entre lo visceral y lo reflexivo. Mds allad de
su produccion pictorica, también ha participado en
proyectos que conectan la pintura con otras artes. En
suma, su produccion plastica -a lo largo de los
anos- abarca diversas disciplinas y estilos, incluyendo
pintura, escultura, animacion y dibujo.

En sus inicios se caracterizé por la experimenta-
Cion y la incorporacion de materiales extrapictoricos,
descomponiendo y reorganizando los elementos que
conforman una imagen. Mantiene una lucha creativa
entre lo primario y lo emocional y canalizando una
energia casi telurica hacia el objeto artistico hasta final.

Hace ua varias décadas que el artista ha decido
continuar su exploracion dentro de un campo pictorico
de la abstraccion. El resultado aboca en una pintura
tremendamente expresiva y enérgica. Siendo
precisamente esa gestualidad emocional la que lo
caracteriza. A fecha de hoy, se ha convertido en uno de
los mas fieles y valientes continuadores del legado
expresionista abstracto valenciano, de Ia pintura de
accion, de las grandes manchas de color esparcidas
espontaneamente.

Aborda el lienzo como hoja en blanco, transfor-
mandola progresivamente en una especie de mapa de
formas que salen espontdneamente a la luz. La
evolucion de su estilo mantiene coherencia marcada
por una profunda conexién con la materialidad y la
busqueda constante de nuevas gramaticas metages-
tuales. Vinuesa ha ido consolidando su personal
lenguaje distinguiéndose por composiciones rigurosas

Diluvi

Oleo sobre lienzo ¢ Oli sobre lleng

Y13x235 ecm

Propiedad del artista ¢ Propietat de U'artista

Nelo Vinuesa ha aconseguit revitalitzar el

llenguatge de I'abstraccid pictorica desafiant

i reconfigurant les tradicionals formes
expressionistes. El seu treball se situa en la cruilla entre
el visceral i el reflexiu. Més enlla de la seua produccio
pictorica, també ha participat en projectes que
connecten la pintura amb altres arts. En suma, 1a seua
produccio plastica -al llarg dels anys- comprén
diverses disciplines i estils, incloent-hi pintura,
escultura, animacio i dibuix. En els seus inicis es va
caracteritzar per I'experimentacio i la incorporacio de
materials extrapictorics, descomponent i reorganitzant
els elements que conformen una imatge. Manté una
lluita creativa entre el primari i 'emocional i canalitzant
una energia quasi tellurica cap a l'objecte artistic fins al
final.

Fa ja diverses decades que l'artista ha decidit
continuar la seua exploracié dins d'un camp pictoric de
I'abstraccid. El resultat és una pintura tremendament
expressiva i enérgica, i és precisament eixa gestualitat
emocional la gue el caracteritza. Actualment s'ha
convertit en un dels més fidels i valents continuadors
del llegat expressionista abstracte valencia, de la pintu-
ra d'accio, de les grans taques de color escampades
espontaniament.

Aborda el llen¢ com un full en blanc, i el transfor-
ma progressivament en una especie de mapa de
formes que ixen espontaniament a Ia llum. L'evolucio
del seu estil manté una coheréncia marcada per una
profunda connexié amb la materialitat i Ia indagacio
constant de noves gramatiques metagestuals. Vinuesa
ha anat consolidant el seu personal llenguatge, i es
distingix per composicions rigoroses de les quals
emergixen capes amb tracos aleatoris de colors






de las que emergen capas con trazos aleatorios de
colores intensos. A o 1argo de |a trayectoria abstracta,
la obra ha ido experimentado constante evolucion. Al
principio se caracterizaba por una mayor simplificacion
y uso intenso del color puro. Con el tiempo, ha
incorporado nuevas formas de expresion. Utiliza
variadas técnicas, incluyendo 6leo, resina acrilica u el
carboncillo sobre lienzo, entre otras muchas mas,
permitiéndole introducir texturas y matices Gnicos a
Sus piezas.

La trayectoria del valenciano, su firme investiga-
cion formal y expresiva, unida a un profundo
conocimiento del oficio pictorico, hacen de él figura
tremendamente singular de Ia abstraccion valenciana
de los ultimos afos. Gran defensor de lo que considera
ideales del arte: Ia libertad e individualidad, y estos se
plasman en sus pinturas. Utiliza vibrantes lineas
negras e introduce formas "amorficas” realmente
personales en sus telas recientes, sobre una superpo-
sicion de vibrantes colores; creando un inquietante y
complejo paisaje de lineas y matices. La espontanei-
dad pictorica que se reconoce en sus trabajos mas
maduros, prefigura un avance importante respecto a la
abstraccion pictorica pretérita. Paulatinamente
prescindio de las gamas cromaticas sosegadas en
favor de matices inquietantes y potentes, al objeto de
poder crear perturbadoras telas, tratando de crear una
experiencia vital mas que visual.

Aunque referentes sean Clyfford Still, Willem de
Kooning y Arshile Gorky, Vinuesa tiene un estilo
distintivo en el que se le reconoce su habilidad para el
dibujo y el trazo asi como gran capacidad para
provocar. Este proceso da lugar a narraciones
energicas construidas a partir de imagenes simbalicas,
evocando un universo real muy dificil de descifrar.
Sabe captar como pocos la energia mundo, del
territorio y de las situaciones.

En definitiva, Ia prospeccion que realizada el
artistas valenciano demuestra las infinitas posibilida-
des expresivas de la abstraccion y |a capacidad de

intensos. Al llarg de la trajectoria abstracta, l'obra ha
anat experimentat una constant evolucio. Al principi es
caracteritzava per una simplificacio més grani un Us
intens del color pur. Amb el temps, ha incorporat noves
formes d'expressio. Utilitza técniques variades,
incloent-hi I'oli, Ia resina acrilica i el carbonet sobre
lleng, entre moltes altres més, i aixo li permet introduir
textures i matisos Unics en les seues peces.

La trajectoria del valencia, la seua ferma investiga-
cio6 formal i expressiva, unida a un profund coneixe-
ment de l'ofici pictoric, fan d'ell una figura tremenda-
ment singular de |'abstraccio valenciana dels Gltims
anus. Es un gran defensor del que considera ideals de
Iart: Ia llibertat i la individualitat, els quals plasma en
les seues pintures. Utilitza vibrants linies negres i
introduix formes “amorfiques” realment personals en
les seues teles recents, sobre una superposicio de
colors vibrants, i amb aix0 crea un inquietant i complex
paisatge de linies i matisos. L'espontaneitat pictorica
que es reconeix en els seus treballs més madurs
prefigura un avang important respecte a 'abstraccio
pictorica pretérita. Gradualment, ha prescindit de les
gammes cromatiques assossegades en favor de
matisos inquietants i potents, a fi de poder crear
pertorbadores teles, tractant de crear una experiéncia
vital més que visual.

Encara que els seus referents siguen Clyfford Still,
Willem de Kooning i Arshile Gorky, Vinuesa té un estil
distintiu en que es reconeix la seua habilitat per al
dibuix i el trag, aixi com una gran capacitat per a
provocar. Este procés dona lloc a narracions enérgiques
construides a partir d'imatges simboliques, que
evoguen un univers real molt dificil de desxifrar. Sap
captar com pocs l'energia del mon, del territori i de les
situacions.

En definitiva, la prospeccio que realitzada I'artista
valencia demostra les infinites possibilitats expressives
de l'abstraccio i la capacitat d'interpretar Ia realitat i de
filtrar-Ia a través dels ulls del creador. L'obra que
presentem en esta mostra de |'artista Nelo Vinuesa,






interpretar la realidad y de filtrarla a través de sus o0jos
el creador. La obra gue presentamas en esta muestra
del artistas Nelo Vinuesa, muy probablemente -por las
circunstancias que se ha realizado- sintetice
inconscientemente el sufrimiento y el drama de tantos
valencianos ante las pérdidas irreparables que el
fenémeno atmosférico de Ia DANA dejo en gran parte
de la provincia de Valencia; algo que, creemos, influird
en su desarrollo futuro.

La obra de Vinuesa ha sido exhibida en diversas
exposiciones en Espana, Brasil y Suiza, y forma parte
de colecciones como I3 Fundacion Cerezales, Mustang,
DKW, Caja Murcia, la CAM y la Universidad Politécnica de
Valencia. Ademas, ha realizado intervenciones “site
specific" en museos como el IVAM o la exhibida en esta
muestra para la sala Ferreres del cccc en Valencia.

Su trayectoria ha merecido distintos reconoci-
mientos, comenzando por I3 beca CAM de Artes
Plasticas, a partir de la cual desarroll6 un su primer
proyecto audiovisual titulado “Wild Pulse”, (Londres,
2012). También tuvo la oportunidad de enriquecer su
perspectiva artistica gracias a las becas/residencias de
la de la Casa de Veldzquez y The Cabin (Los Angeles)
con las que fue galardonado en 2015. Vinuesa ha sido
premiado en diversos certamenes de pintura de entre
los cuales destacan el Premio del Colegio de Gestores
de Valencia, el Premio Senyera y |a Bienal Maria Isabel
Comenge. Ha expuesto en galerias nacionales como
Valle Orti y Luis Adelantado, ambas en Valencia; Galeria
Aural en Alicante; Galeria Bacelos de Vigo; Rafael Ortiz
en Sevilla; T20 de Murcia. Siendo participante en ferias
de arte como Frieze de Londres; ART-SG en Singapur;
ARCO de Madrid; YIA de Paris; VOLTA en Basilea; 0
SP-Arte en Sao Paulo; entre otras.

A su vez, ha integrado muestras internacionales en
galerias como Ybakatu (Curitiba, Brasil), Roman
Svidirov (Milan), Launch F18 (Nueva York, EE.UU), Zeit
Contemporay Art (Nueva York, EE.UU) 0 Jacob Bjorn
Gallery (Aarhus, Dinamarca) Paralelamente, su notable
interés por explorar nuevas disciplinas le ha llevado a

molt probablement -per les circumstancies en que
s'ha realitzat-, sintetitza inconscientment el sofriment i
el drama de tants valencians davant de les perdues
irreparables que el fenomen atmosferic de Ia dana ha
deixat en gran part de la provincia de Valéncia; una
€0s3 que, creiem, influira en el seu desenrotllament
futur.

L'obra de Vinuesa ha sigut exhibida en diverses
exposicions a Espanya, Brasil i Suissa, i forma part de
colleccions com la Fundacio Cerezales, Mustang, DKW,
(Caja Murcia, la CAM i la Universitat Politecnica de
Valencia. A més, ha realitzat intervencions site specific
en museus com I''VAM o I'exhibida en esta mostra per a
la Sala Ferreres del cccc a Valencia.

La seua trajectoria ha merescut diferents
reconeixements, comencant per la beca CAM d'Arts
Plastiques, a partir de Ia qual va desplegar el seu
primer projecte audiovisual, titulat Wild Pulse (Londres,
2012). Tambeé va tindre l'oportunitat d'enriquir la seua
perspectiva artistica gracies a les beques/residéncies
de la Casa de Veldzquez i The Cabin (Los Angeles), amb
les quals va ser guardonat en 2015. Vinuesa ha sigut
premiat en diversos certamens de pintura, d'entre els
quals destaquen el Premi del Collegi de Gestors de
Valéncia, el Premi Senyera i 1a Biennal M? Isabel
Comenge. Ha exposat en galeries nacionals com Valle
Orti i Luis Adelantado, les dos a Valéncia, la Galeria
Aural a Alacant, Ia Galeria Bacelos de Vigo, Rafael Ortiz
a Sevilla i T20 de Murcia. Ha participat en fires d'art
com Frieze de Londres, ART-SG 3 Singapur, ARCO de
Madrid, YIA de Paris, VOLTA a Basilea, 0 SP-Art de Sao
Paulo, entre altres.

Al seu torn, ha integrat mostres internacionals en
galeries com Ybakatu (Curitiba, Brasil), Roman Svidirov
(Mila), Launch F18 (Nova York, EUA), Zeit Contemporay
Art (Nova York, EUA) 0 Jacob Bjorn Gallery (Aarhus,
Dinamarca). Paral-lelament, el seu notable interés per
explorar noves disciplines I'ha portat a collaborar amb
altres artistes i en 2011 forma el grup Bimotor, amb
Samuel Orti, i el duo Zoo & Lander, amb el pintor Nico



colaborar con otros artistas y en 2011 forma 10s grupos
"Bimotor” junto a Samuel Orti y el duo "Zoo & Lander”
junto al pintor Nico Munuera. Conjuntamente han
realizado exposiciones como “Motor” en la Fundacion
Cerezales (Ledn, 2013) 0 "DIX.DIX" en Villa Bernasconi
(Ginebra, 2011). Su obra forma parte de diversas
colecciones nacionales e internacionales, ha realizado
intervenciones “site specific" en museos como el [VAM
(Valencia), participado en ciclos audiovisuales en
Ciudades como Mallorca, Berlin o Valencia y realizado
exposiciones en espacios de arte y fundaciones
Europeas como el Musée Dobrée (Francia), Meinblau
Projektraum (Alemania), la Fundacao Eugenio Almeida
(Portugal), a Fundacion MAG (Alicante), el Instituto
Cervantes (Praga y Bucarest) o I3 Fundacion Antonio
Granell (Galicia)

En enero de 2024, Vinuesa inauguro su primera
exposicion en la Galeria Casado Santapau de Madrid,
consolidando su presencia en |a escena artistica
contemporanea nacional. =

Munuera. Conjuntament han realitzat exposicions com
“"Motor” en I3 Fundacio Cerezales (LIe6, 2013) 0 "DIX.
DIX" en Villa Bernasconi (Ginebra, 2011). La seua obra
forma part de diverses col-leccions nacionals i
internacionals, ha realitzat intervencions site specific
en museus com ['vAM (Valéncia), ha participat en cicles
audiovisuals en ciutats com Mallorca, Berlin o Valencia i
ha realitzat exposicions en espais d'art i fundacions
Europees com el Musée Dobrée (Franca), Meinblau
Projektraum (Alemanya), Ia Fundacao Eugenio
Almeida (Portugal), Ia Fundacio MAG (Alacant), Institut
Cervantes (Praga i Bucarest) o la Fundacié Antonio
Granell (Galicia).

El mes de gener de 2024, Vinuesa va inaugurar la
seua primera exposicio en Ia Galeria Casado Santapau
de Madrid, amb la qual ha consolidat Ia seua presencia
en l'escena artistica contemporania nacional. =



Ferran Gisbert, natural de Alcoy ha

destacado como artista desde muy joven,

siendo reconocido por su trabajo en
numerosas ocasiones con diferentes premios Y becas,
entre los que cabe destacar: Accésit XIil Premio
Nacional de Pintura de la Real Academia de San Carlos
de Valencia; Adquisicion Encuentros de Arte Contem-
poraneo del Instituto Juan Gil Albert y Museo
Universidad ambos en Alicante. Primer Premio Vil
Certamen Nacional de Pintura Miradas 2012, asi como
la Medalla de Honor xxvI Premio BMW de Pintura. De
fuera de la Comunitat Valenciana ha obtenido el
Premio de Pintura Aula Artes Pl3sticas de la Universi-
dad de Murcia. De entre los galardones mas reconoci-
dos, fundamentalmente por su antigiiedad el del
Premio Senyera que otorga el Ayuntamiento de
Valencia. También tuvo la gran oportunidad de
formarse en la Ecole Nationale Supérieure des
Beaux-Arts, Paris y obtener la beca Leonardo que le
permitio trasladar su taller a Berlin durante algun
tiempo. Actualmente vive y trabaja como profesor
para la Universidad Peruana de Ciencias Aplicadas y La
Universidad de Ingenieria y Tecnologia, ambas en
Lima.

Estilisticamente se caracteriza por una depurada
técnica donde el vacio, Ia geometria y la repeticion
constituyen elementos fundamentales. Gisbert utiliza
materiales sencillos y herramientas que elaboradas
por el propio artista desarrollan una propuesta estética
que reflexiona sobre el tiempo, Ia memoria y los
procesos de transformacion tanto de la materia como
de la percepcion. A través de su trabajo, invita al
espectador a cuestionarse las nociones de permanen-
Cia y de transformacion.

Textil

Acrilico sobre el lienzo ¢ Acrilic sobre lleng
Yl4x236 cm

Propiedad del artista ¢ Propietat de U'artista

Ferran Gisbert, natural d'Alcoi ha destacat

com a artista des de molt jove, i se I'ha

reconegut pel seu treball en nombroses
ocasions amb diferents premis i beques, entre els
quals cal destacar: Accessit XlIl Premi Nacional de
Pintura de Ia Reial Academia de Sant Carles de Valéncia
i Adquisicio Trobades d'Art Contemporani de I'lnstitut
Juan Gil Albert i Museu Universitat, els dos a Alacant;
Primer Premi VIII Certamen Nacional de Pintura
Mirades 2012, aixi com Ia Medalla d'Honor xxvI Premi
BMW de Pintura. De fora de la Comunitat Valenciana, ha
obtingut el Premi de Pintura Aula Arts Plastiques de |a
Universitat de Murcia. Entre els guardons més
reconeguts, fonamentalment per la seua antiguitat, el
del Premi Senyera que atorga |'Ajuntament de
Valencia. També va tindre la gran oportunitat de
formar-se en I'Ecole Nationale Supérieure des
Beaux-Arts, a Paris, i obtindre |a beca Leonardo, que li
va permetre traslladar el seu taller a Berlin durant
algun temps. Actualment viu i treballa com a professor
per a la Universitat Peruna de Ciéncies Aplicades i la
Universitat d'Enginyeria i Tecnologia, les dos a Lima.

Estilisticament es caracteritza per una técnica
depurada en qué el buit, Ia geometria i 1a repeticio
constituixen elements fonamentals. Gisbert utilitza
materials senzills i ferramentes elaborades pel mateix
artista que desenrotllen una proposta estetica que
reflexiona sobre el temps, Ia memoria i els processos
de transformacio tant de la matéria com de I
percepcid. A través del seu treball, convida l'espectador
3 questionar-se les nocions de permanencia i de
transformacio.
El seu desenrotllament com a artista I'ha portat a

moure's entre diversos camps estetics d'actuacio, entre






Su desarrollo como artista le ha llevado a moverse
entre diversos campos estéticos de actuacion, entre la
pintura, escultura e instalacion, pero hay algo que ha
marcado especialmente su modo de trabajar y es el
hecho de que Ferran Gisbert entiende el arte como
proceso, COMO acto, mas que como objeto. Gracias a la
manufactura textil que su familia tenia en el importan-
te centro industrial que existia en la comarca del
interior de Alicante, el artista ha conocido los diferentes
procesos de elaboracion de los tejidos. La lenta y
delicada preparacion de los urdidos, fase en la que se
retine sobre un plegador todos los hilos que ha de
formar parte de la urdimbre del tejido con el orden y
disposicion que ha de tener. Por lo tanto, esta
familiarizado con que significa planteamiento inicial de
fabricacion. Quiza ello explique algunos aspectos de su
estilo, su insistencia en explorar el ritmo, la secuencia y
la repeticion en sus composiciones, asi como que tarde
MA3s en preparar y pensar gue en ejecutar la obra. Su
trabajo sugiriere una conexion con el tiempo ciclico,
estableciendo una equilibrada relacion artista-lugar.

No podemos dejar de referirnos a Ia facilidad con
la que Ferran Gisbert esta dotado para plantear obras
sobre el muro y llevar a cabo proyectos de grandes
dimensiones en espacios publicos, invadiendo las
paredes temporalmente estilo Sol Lewitt y con su
misma conceptualidad siempre sujeta a la medida y a
|a precision técnica, dejando escaso margen a la
espontaneidad y a las salpicaduras propias de la
pintura abstracta. Se maneja extraordinariamente bien
cuando sobrepasa los soportes de caballete donde no
hay pinceladas, solo color que se plasma en la pared
generando muros cromaticos de gran belleza estética.

La abstraccion minimalista de Ferran Gisbert se
basa en una ecanomia de medios, su minimalismo no
supone ni de lejos, ausencia de complejidad. S6lo que
cada elemento tiene un proposito claro, sin necesidad
de recurrir a excesos formales, Gisbert explora los
ritmos, las secuencias U Ias repeticiones en sus compo-

la pintura, I'escultura i la instal-lacié, pero hi ha alguna
0sa que ha marcat especialment Ia seua manera de
treballar, i és el fet que Ferran Gisbert entén I'art com a
procés, com a acte, Més que com a objecte. Gracies a la
manufactura téxtil que Ia seua familia tenia en
limportant centre industrial que hi havia en la comarca
de linterior d'Alacant, I'artista ha conegut els diferents
processos d'elaboracio dels teixits. La lenta i delicada
preparacio dels ordits, fase en la qual es reunixen
sobre un plegador tots els fils que han de formar part
de l'ordit del teixit amb l'orde i la disposicio que ha de
tindre. Per tant, esta familiaritzat amb el que significa
el plantejament inicial de fabricacié. Potser aix0 explica
alguns aspectes del seu estil, Ia seua insisténcia a
explorar el ritme, la seqiiencia i la repeticio en les seues
COMPOsicions, aixi com que tarde Més a preparar i
pensar que a executar l'obra. El seu treball suggerix
una connexio amb el temps ciclic, establint una
equilibrada relacio artista-lloc.

No podem deixar de referir-nos a |a facilitat amb la
qual Ferran Gisbert esta dotat per a plantejar obres
sobre el mur i dur a terme projectes de grans
dimensions en espais publics, envaint les parets
temporalment a I'estil Sol Lewitt i amb la seua mateixa
conceptualitat, sempre subjecta ala mesuraiala
precisio tecnica, deixant escas marge a l'espontaneitat i
a les esquitades propies de la pintura abstracta. Es
maneja extraordinariament bé quan sobrepassa els
suports de cavallet en qué no hi ha pinzellades, només
color que es plasma en |a paret i genera murs cromatics
de gran bellesa estética.

L'abstraccié minimalista de Ferran Gisbert es basa
en una economia de mitjans, el seu minimalisme no
suposa, ni de bon tros, abséncia de complexitat.
Nomeés que cada element té un proposit clar, sense
necessitat de recorrer a excessos formals, Gisbert
explora els ritmes, les sequiéncies i les repeticions en
les seues composicions. En resum, 'obra combina el
rigor formal amb una profunda carrega conceptual.



siciones. En resumen, la obra combina el rigor formal
con una profunda carga conceptual.

Entre sus exposiciones -tanto individuales como
colectivas- se destacan las realizadas en galeria Rive
Droite u Ecole Nationale Supérieure des Beaux-Arts, las
dos en Paris. Templo. Espacio para el Arte, Universidad
de Murcia, Oasis U Verbo en Lonja del pescado, ambas
en Alicante. Dentro del marco expositivo del cccc Arte
Ultimo 21 dia. También 72 Exposicién Internacional de
Artes Plasticas de Valdepenas y Open (all 2014 en I3
galeria Luis Adelantado de Valencia. Entre sus Ultimos
trabajos resulta importante destacar las intervencio-
nes en el Centro Cultural de Espana en Lima, asi como
la participacion en The Ryder Projects en Londres, con
motivo de I3 exposicion Saturation.

Encontramos piezas suyas en colecciones como
las del Ayuntamiento y el Instituto Juan Gil Albert
ambas en Alicante; el Ayuntamiento de Paterna; la
Diputacion Provincial de Ciudad Real; Ia Real Academia
de Bellas Artes de San Carlos; la Universitat Politecnica
de Valencia; el Ayuntamiento de Rivas de Vaciamadrid;
el Ayuntamiento de Valencia; el Ayuntamiento de
Torrevieja; la Universidad de Murcia; Ibercaja; Caja Rural
Regional; Caja Duero; el Colegio Mayor Galileo Galilei y
el Colegio San Vicente de Paul. =

Entre les seues exposicions —tant individuals com
collectives— destaquen les realitzades en Ia galeria
Rive Droite i Ecole Nationale Supérieure des Beaux-
Arts, les dos a Paris; Temple. Espai per a I'Art,
Universitat de Murcia, i Oasi i Verb, a la Llotja del Peix,
les dos a Alacant. Dins del marc expositiu del cccc, Art
ultim 21 dia. També la 72a Exposicio Internacional
d'Arts Plastiques de Valdepenas i Open Call 2014 enla
galeria Luis Adelantado de Valencia. Entre els seus
ultims treballs és important destacar les intervencions
en el Centre Cultural d'Espanua a Lima, aixi com la
participacio en The RYDER Projects a Londres, amb
motiu de I'exposicio Saturation.

Trobem peces seues en col-leccions com les de
I'Ajuntament i I'Institut Juan Gil Albert, les dos a
Alacant; I'Ajuntament de Paterna; la Diputacio
Provincial de Ciudad Real; Ia Reial Académia de Belles
Arts de Sant Carles; Ia Universitat Politecnica de
Valencia; I'Ajuntament de Rivas-Vaciamadrid;
I'Ajuntament de Valencia; I'Ajuntament de Torreviejs; la
Universitat de Murcia; Ibercaja; Caja Rural Regional;
Caja Duero; el Col-legi Major Galileo Galilei, i el Col-legi
Sant Vicent de Paul. =



Alex Marco ha desarrollado una practica

artistica versatil que transita entre |a pintura,

|a video experimentacion y el disefio grafico.
Su obra, se situa en [a interseccion entre la cultura
urbana y sus estimulos, el arte conceptual y la practica
pictdrica tradicional, caracterizada por un didlogo
constante entre lo pictérico y lo audiovisual, exploran-
do los limites entre el arte y Ia vida urbana, reinterpre-
tando los espacios cotidianos y sus reliquias.

Marco observa las huellas y trazos invisibles que el
tiempo y la accién humana dejan en los entornos que
habitamos, desde rauaduras y manchas hasta fluidos y
restos urbanos, los cuales integra en sus compasiciones
como elementos significativos. Percibe 10s espacios
urbanos como medios que pueden ser “alterados por
habitos pictaricos, construcciones y modificaciones, 3
través de la determinacion”.

Para él, estos rastros efimeros simbolizan el
movimiento constante de |a vida y su impredecibilidad,
y Su obra es un ejercicio de reinterpretacion activa de
estos signos, donde los habitos pictaricos se convier-
ten en herramientas de modificacion y construccion de
nuevas realidades visuales. Sus obras son testimonios
de una arqueologia del presente, documentos que
registran las consecuencias mas sutiles de nuestras
actitudes sociales y nuestros modos de habitar.

La obra de Marco es profundamente influenciada
por el azar y la improvisacion, permitiendo que el
accidente u lo imprevisto jueguen un papel crucial en 13
creacion de sus piezas. Dos fuerzas que él considera
esenciales para evitar que su arte caiga en una
produccion “matematica y aburrida”. Este enfoque le
permite desarrollar procesos abiertos y espontaneos,
donde I3 aleatoriedad actua como catalizador creativo.

Re-edit (v2)

Oleo sobre lienzo ¢ Oli sobre tela

Y13x235 ecm

Propiedad del artista ¢ Propietat de U'artista

Alex Marco ha desenrotllat una practica

artistica versatil que transita entre |a pintura,

|a videoexperimentacio i el disseny grafic. La
Seua obra se situa en la interseccio entre la cultura
urbanai els seus estimuls, 'art conceptual i Ia practica
pictorica tradicional, caracteritzada per un dialeg
constant entre el pictoric i 'audiovisual, I'exploracio
dels limits entre I'art i Ia vida urbana, i la reinterpreta-
Cio dels espais quotidians i les seues reliquies.

Marco observa les petjades i els tracos invisibles
que el temps i I'accid humana deixen en els entorns
que habitem, des de ratllades i taques fins a fluids i
restes urbanes, que integra en les seues compaosicions
com a elements significatius. Percep els espais urbans
com a mitjans que poden ser “alterats per habits
pictorics, construccions i modificacions, a través de la
determinacio”.

Per a ell, estos rastres efimers simbolitzen el
moviment constant de la vida i la seua impredictibilitat,
i la seua obra és un exercici de reinterpretacio activa
d'estos signes, en que els habits pictorics es converti-
xen en ferramentes de modificacio i construccio de
noves realitats visuals. Les seues obres son testimonis
d'una arqueologia del present, documents que
registren les consequiencies mes subtils de les nostres
actituds socials i els nostres modes d'habitar.

L'obra de Marco esta profundament influenciada
per ['atzar i la improvisacio, permetent que l'accident i
limprevist juguen un paper crucial en Ia creacio de les
seues peces. Dos forces que ell considera essencials
per a evitar que el seu art caiga en una produccié
“matematica i avorrida". Este enfocament |i permet
desenratllar processos oberts i espontanis, en que
I'aleatorietat actua com a catalitzador creatiu. Una






Una apertura a lo imprevisto que no solo enriquece su
proceso creativo, sino que también desafia las
nociones tradicionales de control y planificacion en I
produccion artistica.

A Marco le interesa sobre todo lo que sucede con
la erosion que produce el tiempo, cuanto mas dilata el
proceso pintando delante de un lienzo, mas castiga la
superficie y de ahi que cada gesto y cada decision
configure un nuevo sentido del cuadro. Esto hace que
cree imagenes extremadamente manipuladas, en
Cierta manera mas desgastadas U a su vez sencillas y
espontaneas.

En su practica, Marco utiliza tanto herramientas
tecnoldgicas, como sintetizadores y camaras de
seguridad CCTV, para explorar 1as posibilidades
expresivas de la imagen. Este enfoque tecnoldgico se
combina con una sensibilidad pictérica, creando un
didlogo fascinante entre lo analdgico Y lo digital, lo que
le permite explorar I3 relacion entre lo humano y lo
mecanico, lo premeditado y lo fortuito.

Como él mismo indica, |a videosintesis se presenta
como una forma de aproximarse al campo de la
pintura desde una perspectiva distinta, utilizando el
sintetizador como herramienta creativa y la sefal
como un lienzo en blanco. Este medio transforma el
discurso visual mediante impulsos eléctricos que, en
su naturaleza casi auténoma, desafian el control total
del artista. El resultado final es una convergencia entre
la expresividad de la herramienta y 1as decisiones
creativas, generando imagenes que emergen de un
didlogo entre el artista y la tecnologia.

En exposiciones como Un Suceso Inesperado,
presentada en el Centro Parraga de Murcia en 2021,
Marco se enfoca en representar "las consecuencias de
las actitudes sociales mas esenciales”, lo que denota
una determinacion por explorar y visibilizar aspectos
especificos de la interaccion humana con el espacio
urbano. Marco amplia el concepto del azar al deambu-
lar por la ciudad, atento a las oportunidades que ofrece
el entorno, reconstruyendo artisticamente las marcas

obertura a I'imprevist que no sols enriquix el seu
procés creatiu, sind que també desafia les nocions
tradicionals de control i planificacié en la produccio
artistica.

A Marco li interessa sobretot el que succeix amb
I'erosio que produix el temps. Com més dilata el procés
pintant davant d'un llenc, més castiga la superficie. Es
per aixo que cada gest i cada decisié configura un nou
sentit del quadro. Aix0 fa que cree imatges extremada-
ment manipulades, en una certa manera meés
desgastades i al seu torn senzilles i espontanies.

En la seua practica, Marco utilitza tant ferramentes
tecnologiques com sintetitzadors i cameres de seguretat
CCTV, per a explorar les possibilitats expressives de la
imatge. Este enfocament tecnologic es combina amb una
sensibilitat pictorica, es crea un dialeg fascinant entre
I'analogici el digital, la qual cosa li permet explorar la
relacio entre 'huma i el mecanic, el premeditat i el fortuit.

Com ell mateix indica, 1a videosintesi es presenta
com una manera d'aproximar-se al camp de la pintura
des d'una perspectiva distinta, amb la utilitzacio del
sintetitzador com a ferramenta creativa i el senual com
un lleng en blanc. Este mitja transforma el discurs
visual mitjancant impulsos eléctrics que, en la seua
naturalesa quasi autonoma, desafien el control total de
I'artista. El resultat final és una convergéncia entre
I'expressivitat de la ferramenta i les decisions creatives,
generant imatges que emergixen d'un dialeg entre
I'artista i Ia tecnologia.

En exposicions com “Un succés inesperat”,
presentada en el Centre P3rraga en 2021, Marco se
centra a representar “les consequeéncies de les actituds
socials més essencials”, Ia qual cosa denota una
determinacio per explorar i visibilitzar aspectes
especifics de la interaccié humana amb l'espai urba.
Marco amplia el concepte de I'atzar al fet de deambular
per la ciutat, segons les oportunitats que oferix
I'entorn; reconstruix artisticament les marques que
sobre la ciutat deixa Ia practica de I'skateboarding i les
transforma en gestos pictorics.



que sobre |3 ciudad deja |a practica del skateboarding
y transformandolas en gestos pictoricos.

Su trayectoria incluye exposiciones individuales y
colectivas en instituciones como el IVAM, el EACC de
Castellén y LooP Barcelona, ademas de participaciones
en ferias internacionales como ARCO Madrid, Artissima
(Turin) y ARTBO (Bogotad). Su obra forma parte de
colecciones destacadas como las del Parlamento de La
Rioja, la Fundacion Gandia Blasco, Fundacion J.J.
Comenge, la Coleccion DKV y el Fondo de Patrimonio
Artistico de la UPV, entre otras.

A'lo largo de su carrera, Marco ha recibido
NUMEerosos premios Y reconocimientos, como el
Premio OpenStudio-ArteLateral (2020), el Premio
Senyera de Artes Visuales (2013), Bienal de Pintura M.2
Isabel Comenge y diversos premios de adquisicion
institucionales. Ha desarrollado residencias artisticas
en Suiza y México. =

La seua trajectoria inclou exposicions individuals i
collectives en institucions com I'VAM, I'EACC de Castello
i LooP Barcelona, a més de participacions en fires
internacionals com a ARCO Madrid, Artissima (Torf) i
ARTBO (Bogota). La seua obra forma part de col-lecci-
ons destacades com les del Parlament de La Rioja, 1a
Fundacio Gandia Blasco, Fundacio J. J. Comenge, Ia
Colleccio oKV i el fons de patrimoni artistic de I3 UPV,
entre altres.

Al'llarg de la seua carrera, Marco ha rebut
nombrosos premis i reconeixements, com el Premi
Open Studio - ArteLateral (2020), el Premi Senyera
d'Arts Visuals (2013), la Biennal de Pintura M. Isabel
Comenge i diversos premis d'adquisicio institucionals.
Ha desenrotllat residéncies artistiques a Suissa i
Mexic. m










Amparo Tormo inicio su carrera en |0s anos

ochenta. A dia de hoy representa uno de los

valores mas consolidados y firmes del arte
contemporaneo valenciano. Como constructivista,
conceptual y minimalista, sus piezas se caracterizan
por el purismo de sus formas, por las superficies
trabajadas delicadamente y por un extremado
reduccionismo formal. En su empeno de aportar una
forma nueva de percibir Ias superficies que, como es
sabido, son la base de su trabajo, 1as piezas son
despojadas de toda ornamentacion, apelando a la
sencillez, estudiando las posibilidades intrinsecas,
tanto formales como estructurales que tiene el
material en si mismo.

Asi, |3 excelencia se convierte en una auténtica
obsesion para la autora, capaz de crear obras de una
rotundidad Unica, a traves de acabados de contornos
limpios y de lineas rectas de aspecto industrial, planas,
texturas, tamafnos Yy masas, que establecen una unidad
perceptible completamente personal. Tormo basa su
investigacion en una constante busqueda de la belleza
del objeto y del material construido, extrayendo toda
|a belleza estética posible.

Es de admirar como sus piezas artisticas pueden
llegar a ser duras y poéticas al mismo tiempo. No
obstante, para profundizar en el mundo tormiano hay
que entender el interés que le suscita a |a creadora el
escritor austriaco Thomas Bernhard, quien abordd en
sus libros el tema de Ia futilidad del esfuerzo
intelectual, Ias consecuencias de |a tenacidad que
abocan al hombre a I3 locura. La artista se siente muy
identificada con ello, puesto que emprende Sus
creaciones acompanadas siempre de una gran fatiga
mental, fruto de su constante y larga reflexion. Ella

E1l peso de la vida
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Propiedad del artista ¢ Propietat de U'artista

Amparo Tormo va iniciar la seua carrera en

els anys huitanta. Hui dia, representa un dels

valors més consolidats i ferms de l'art
contemporani valencia. Com a constructivista,
conceptual i minimalista, les seues peces es caracterit-
zen pel purisme de les seues formes, per les superfici-
es treballades delicadament i per un extremat
reduccionisme formal. En la seua obstinacié d'aportar
una manera nova de percebre les superficies, que, com
s sabut, son |a base del seu treball, les peces son
despullades de tota ornamentacio, apellant a la
senzillesa, estudiant les possibilitats intrinseques, tant
formals com estructurals, que té el material en si
mateix.

Aixi, I'excelencia es convertix en una autentica
obsessid per a lautora, capac de crear obres d'una
rotunditat Unica, a través d'acabats de contorns nets i de
linies rectes d'aspecte industrial, plans, textures,
grandaries i masses, que establixen una unitat
perceptible completament personal. Tormo basa la seua
investigacio en una busca constant de la bellesa de
I'objecte i del material construit, del qual extrau tota la
bellesa estética possible.

Es d'admirar com les seues peces artistiques
poden arribar a ser dures i poetiques al mateix
temps. No obstant aixo, per a aprofundir en el mon
de Tormo, cal entendre l'interés que suscita a la
creadora l'escriptor austriac Thomas Bernhard, que va
abordar, en els seus llibres, el tema de Ia futilitat de
I'esforg intellectual, les conseqiéncies de la tenacitat
que aboquen I'home a la bogeria. L'artista se sent
molt identificada amb aixo, ja que mampreén les
seues creacions acompanyades sempre d'una gran
fatiga mental, fruit de la seua constant i llarga






misma expresa: "Al final te pasas la vida persiguiendo
una idea, corrigiéndola y volviéndola a corregir y el
resultado nunca es real, siempre es falso”. Tormo entra
en un circulo maligno que la lleva a alcanzar un nivel
de virtuosismo que la esclaviza, encontrandose en
constante reflexion acerca de las limitaciones humanas
y técnicas del arte verdadero. "Buscas la perfeccion y
es un imposible”, afirma. En una de sus obras mas
leidas del autor austriaco titulada Korrektur (Correc-
€idn) y que 13 artista ha leido, el autor (que escribe sin
punto y aparte) indaga sobre los motivos que llevan al
suicidio a un arquitecto atacado por un incurable
perfeccionismo y la incapacidad del ser humano para
sustraerse de sus propias obcecaciones. Del mismo
modo que el arquitecto de Bernhard llega a suicidarse,
como consecuencia de dicha obsesion por la perfec-
cion, también la artista Amparo Tormo se enfrenta a
sus creaciones dentro de ese binomio de locura y
lucidez que vive con optimismo Y, a Su vez, con
frustracion. Su grado de exigencia le impide llegar a
cumplir sus expectativas, sintiéndose en la mas
absoluta soledad e incomprension y llevando al
espectador a sentir que el tiempo se detiene cuando
observa su obra. Sus espacios creacionales rezuman
paz y frialdad.

Asimismo, Amparo Tormo se caracteriza por
considerar el espacio exterior como parte de Ia obra,
llevando a cabo una reflexion espacial y de la
arquitectura en todas sus creaciones. De este modo,
Sus piezas no son algo aislado, sino que se conciben
dentro de un habitaculo, como parte de este mismo.

Entre sus exposiciones individuales y colectivas,
tanto en Espafna como en el extranjero, destacan las
realizadas en las galerias Luis Adelantado o |a galeria
Punto de Valencia y en ferias como ARCO; Art Basel 0
Art Cologne. Su obra estd en colecciones y museos
como el Instituto Valenciano de Arte Moderno; el
Museo Extremefio e Iberoamericano de Arte Contem-
poraneo de Badajoz; Fundacion Cultural Bancaja;
Coleccion cAM de Arte Contemporaneo; Col.leccié d'Art

reflexio. Ella mateixa expressa: “Al final, et passes la
vida perseguint una idea, corregint-1a i tornant-1a a
corregir, i el resultat mai és real, sempre és fals".
Tormo entra en un cercle maligne que |a porta a
assolir un nivell d'excellencia que l'esclavitza, en
constant reflexio sobre les limitacions humanes i
técniques de I'art verdader. "Busques la perfeccio i és
un impossible”, afirma. En una de les obres més
llegides de l'autor austriac, titulada Korrektur
(Correccic), i que I'artista ha llegit, 'autor (que escriu
sense punt i a part) indaga en els motius que porten
un arquitecte atacat per un perfeccionisme incurable
al suicidi, i la incapacitat de I'ésser huma per a
sostraure's de les seues propies obcecacions. De la
mateixa manera que l'arquitecte de Bernhard arriba a
suicidar-se, a conseqliencia d'esta obsessid per la
perfeccid, també I'artista Amparo Tormo s'enfronta a
les seues creacions dins d'eixe binomi de bogeria i
lucidesa que viu amb optimisme i, al seu torn, amb
frustracio. El seu grau d'exigencia li impedix arribar a
complir les seues expectatives, una cosa que la fa
sentir en la més absoluta soledat i incomprensio i que
porta I'espectador a sentir que el temps es deté quan
observa |a seua obra. Els seus espais creacionals
traspuen pau i fredor.

Aixi mateix, Amparo Tormo es caracteritza per
considerar I'espai exterior com a part de 'obra, duent a
terme una reflexio espacial i de I'arquitectura en totes
les seues creacions. D'esta manera, les seues peces no
50N UNna cosa aillada, sind que es conceben dins d'un
habitacle, com a part d'este mateix.

Entre les seues exposicions individuals i col-lecti-
ves, tant a Espanya com en l'estranger, destaquen les
que ha dut a terme en les galeries Luis Adelantado o
en Ia galeria Punto de Valencia i en fires com ARCO, Art
Basel o Art Cologne. La seua obra esta en col-leccions i
museus com l'Institut Valencia d'Art Modern, el Museu
Extremeny i Iberoamerica d'Art Contemporani de
Badajoz, Fundacio Cultural Bancaixa, Col-leccio CAM
d'Art Contemporani, Colleccio d'Art Contemporani de |a



Contemporani de la Generalitat Valenciana; o el Museo
de la Solidaridad Salvador Allende de Santiago de Chile.

Ha recibido el Premio Bancaja de Pintura u
Escultura (1996); el Premio de la Bienal de las Artes
Visuales de Murcia (1997); U Ia Becas Alfons Roig de la
Diputacion de Valencia (1985). =

Generalitat Valenciana o el Museu de I Solidaritat
Salvador Allende de Santiago de Xile.

Ha rebut el Premi Bancaixa de Pintura i Escultura
(1996), el Premi de la Biennal de les Arts Visuals de
Murcia (1997) i les Beques Alfons Roig de I3 Diputacio
de Valéncia (1985). ®




La obra de Carmen Ortiz Blanco se define

como “intimista, reflexiva, sensible y

reductiva" y se distingue por una busqueda
constante de a esencia y Ia trascendencia a través de un
lenguaje visual depurado y metafisico, entre Ia ontologia
y el arte. La artista, ofrece una profunda meditacion
sobre el tiempo, no como un fenémeno objetivo y
unidimensional, sino como una experiencia plural,
mutable e intersubjetiva. Sus piezas, de gran belleza y
elegancia estética, banadas en luz y sombra, se
convierten en metaforas del tiempo mismo: esquivo,
siempre presente pero inaprensible.

Carmen Ortiz aborda la idea del tiempo como una
cuestion central, cuestionando si este es una realidad
objetiva 0 una construccion subjetiva. Su propuesta no
busca respuestas cerradas, sino explorar como cada
persona percibe el tiempo de manera Unica, influida
por emociones Y experiencias personales. Su practica
artistica parte de la sustraccion, eliminando lo
aCccesorio para centrarse en elementos esenciales
como la geometrig, las sombras y el vacio. Este
enfoque minimalista se traduce en esculturas blancas
lacadas, cuidadosamente iluminadas para proyectar
sombras que aportan un caracter enigmatico y
reflexivo a sus piezas. La obra de Ortiz se distancia del
espectaculo y el exceso, posicionandose en una linea
que prioriza |a pureza formal mediante el uso del vacio,
as elipsis, el blanco y la geometria.

El minimalismo que define su trabajo responde a
un enfoque profundamente conceptual, donde lo
superfluo desaparece para dar protagonismo al
pensamiento puro. La simplicidad formal busca evitar
distracciones visuales en favor de una contemplacion
mas introspectiva. Sus formas cuadradas y redondas
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L'obra de Carmen Ortiz Blanco es definix

com “intimista, reflexiva, sensible i

reductiva” i es distingix per una busca
constant de l'essencia i Ia transcendencia per mitja d'un
llenguatge visual depurat i metafisic, entre l'ontologia i
I'art. L'artista oferix una profunda meditacid sobre el
temps no com un fenomen objectiu i unidimensional,
sinG com una experiéncia plural, mutable i intersubjec-
tiva. Les seues peces, de gran bellessa i elegancia
estetica, banyades en llum i ombra, es convertixen en
metafores del temps mateix: esquiu, sempre present,
pero inaprehensible.

Carmen Ortiz tracta la idea del temps com una
questio central i gliestiona si este és una realitat
objectiva 0 una construccio subjectiva. La seua
proposta no busca respostes tancades, sing explorar
com cada persona percep el temps de manera Unica,
influida per emocions i experieéncies personals.

La seua practica artistica partix de la sostraccio,
elimina I'accessori per a centrar-se en elements
essencials com la geometria, les ombres i el buit. Este
enfocament minimalista es traduix en escultures
blanques lacades, acuradament illuminades per a
projectar ombres que aporten un caracter enigmatic i
reflexiu a les seues peces. L'obra d'Ortiz es distancia de
l'espectacle i I'excés, es posiciona en una linia que
prioritza la puresa formal mitjancant I'Gs del buit, les
elipsis, el blanc i la geometria.

El minimalisme que definix el seu treball respon a
un enfocament profundament conceptual, en qué el
superflu desapareix per a donar protagonisme al
pensament pur. La simplicitat formal busca evitar
distraccions visuals en favor d'una contemplacié més
introspectiva. Les seues formes quadrades i redones






evocan una dicotomia entre lo racional y lo ideal,
representando tanto la linealidad objetiva del tiempo
como su dimension subjetiva y emacional.

En otras obras, realizadas con planchas de acero
lacadas, Ortiz explora un lenguaje cercano a la
papiroflexia. A través de cortes precisos, pliegues y
aberturas, sus piezas generan un didlogo entre las
formas, introduciendo una sensibilidad que rompe con
la frialdad geomeétrica tradicional para alcanzar una
expresion mas sutil y dindmica.

Las esculturas, que evocan arquitecturas o puertas
metafisicas, indagan en lo incierto y en lo trascenden-
te, utilizando un material extremadamente sdlido
como el hierro para cuestionar la naturaleza misma del
tiempo y la percepcion. Ortiz aspira a establecer un
didlogo profundo y duradero con el espectador. Su
obra, despojada de todo elemento superfluo, exige una
interaccion pausada e introspectiva para desvelar su
verdadero significado. Fusiona en sus creaciones I3
materia y lo intangible, creando un equilibrio que
evoca |a conexion entre cuerpo y espiritu. A través del
uso del vacio, 1a elipsis, el blanco, Ia geometria y las
sombras, construye espacios donde luz y sombra
conviven, invitando al espectador a explorarlos en
silencio y soledad, en busca de lo trascendente.

Estas herramientas formales hacen que su obra
trascienda lo puramente visual, convirtiéndose en una
reflexion filosofica sobre conceptos fundamentales que
moldean nuestra relacién con |a realidad. Trabajando
con los recursos disponibles, Ortiz demuestra como las
limitaciones materiales pueden transformarse en un
punto de partida para generar experiencias estéticas
que inviten a meditar sobre el tiempo, la existencia y lo
esencial en nuestra percepcion del mundo.

Su obra sigue siendo un testimonio elocuente de
|a capacidad del arte para cuestionar, reflexionar y, en
Ultima instancia, iluminar los aspectos mas profundos
de la experiencia humana en un mundo dominado por
la saturacion visual U Ia inmediatez. Ha participado en
prestigiosas exposiciones nacionales e internacionales,

evoguen una dicotomia entre el racional i I'ideal, i
representen tant la linealitat objectiva del temps com
la seua dimensid subjectiva i emacional.

En altres obres realitzades amb planxes d'acer
lacades, Ortiz explora un llenguatge proxim a la
papirofléxia. Mitjancant talls precisos, plecs i obertures,
les seues peces generen un didleg entre les formes i
introduixen una sensibilitat que trenca amb |a fredor
geomeétrica tradicional per a obtindre una expressio
meés subtil i dinamica.

Les escultures, que evoguen arquitectures o
portes metafisiques, indaguen en l'incert i en el
transcendent, amb Ia utilitzacié d'un material
extremadament solid com el ferro per a qestionar la
naturalesa mateixa del temps i la percepcio.

QOrtiz aspira a establir un dialeg profund i durador
amb l'espectador. La seua obra, despullada de
qualsevol element superflu, exigix una interaccio
pausada i introspectiva per a revelar el seu verdader
significat. Fusiona en les seues creacions I3 materia i
l'intangible, amb la creacié d'un equilibri que evoca la
connexio entre cos i esperit. Mitjangant I's del buit,
I'elipsi, el blanc, la geometria i les ombres, construix
espais en qué llum i ombra conviuen, conviden
I'espectador a explorar-10s en silenci i soledat, a la
busca del transcendent.

Estes ferramentes formals fan que Ia seua obra
transcendisca el fet purament visual i es convertisca en
una reflexid filosofica sobre els conceptes fonamentals
que modelen la nostra relacié amb la realitat. Treballant
amb els recursos disponibles, Ortiz demostra com les
limitacions materials poden transformar-se en un punt
de partida per a generar experiencies estétiques que
conviden a meditar sobre el temps, 'existéncia i
I'essencial en Ia nostra percepcio del mon.

La seua obra continua sent un testimoni elogient
de la capacitat de I'art per a questionar, reflexionar i, en
Ultima instancia, iuminar els aspectes més profunds
de l'experiencia humana en un mén dominat per la
saturacio visual i Ia immediatesa.



destacando su presencia en UNTITLED Miami Beach,
ARCO Lisboa, y ARCO Madrid en diversas ediciones. Ha
expuesto en espacios emblematicos como Las
Cigarreras en Alicante, el Centro del Carmen de
Valencia, y el Museo Espai d'Art Contemporani de
Castellon. Su obra también ha llegado a instituciones
europeas como el Parlamento Europeo y Ia Oficina de
la Comunidad Valenciana en Bruselas. Ademas, ha
colaborado con galerias como Toormix/House of
Chappaz y Mister Pink, y su trabajo forma parte de
colecciones relevantes como el Consorcio de Museos
de la Comunidad Valenciana y el Museo de Arte
Contemporaneo Gornostaskre en Polonia.

Alo largo de su trayectoria, Ortiz ha recibido
importantes premios, entre ellos el premio de Ia
Universitat Politécnica de Valéencia, Fundacion Caiiada
Blanch y de la XV Biennal Vila de Paterna, ademas de
ser seleccionada en certdmenes como el Premio
Bancaja de Pintura, Escultura y Arte Digital U Ia Biennal
de Mislata Miquel Navarro. Su obra se caracteriza por
una amplia versatilidad técnica y conceptual,
consolidando su presencia en |a escena artistica
contemporanea tanto a nivel local como inter-
nacional. =

Ha participat en prestigioses exposicions nacionals
i internacionals. Cal destacar la seua preséncia en
UNTITLED Miami Beach, ARCO Lisboa, i ARCO Madrid en
diverses edicions. Ha exposat en espais emblematics
com Las Cigarreras a Alacant, el Centre del Carmen de
Valencia, i el museu Espai d'Art Contemporani de
(astello. La seua obra també ha arribat a institucions
europees com el Parlament Europeu i '0ficina de la
Comunitat Valenciana a Brussel-les. A més, ha
collaborat amb galeries com Toormix / House of
Chappaz i Mister Pink, i el seu treball forma part de
colleccions rellevants com el Consorci de Museus de la
Comunitat Valenciana i el Museu d'Art Contemporani
Gornostaskre a Polonia.

Alllarg de |a seua trajectoria, Ortiz ha rebut
importants premis, entre estos, el Premi de Ia Universi-
tat Politécnica de Valencia, Fundacié Canada Blanch i
de la xv Biennal Vila de Paterna, a mes de ser
seleccionada en certamens com el Premi Bancaixa de
Pintura, Escultura i Art Digital i Ia Biennal de Mislata
Miquel Navarro. La seua obra es caracteritza per una
amplia versatilitat técnica i conceptual, consolidant la
Seua presencia en l'escena artistica contemporania
tant a escala local com internacional. =









Manolo Rey Fueyo es uno de los artistas

plasticos mas reconocidos del panorama

abstracto nacional; sin embargo, merece
mayor visibilidad en la Comunitat Valenciana. Plumas
tan expertas como Juan Manuel Bonet, Fernandez Cid,
Ruben Sudrez y Angel Antonio Rodriguez han escrito
acerca de su obra y Ia han alabado en numerosas
ocasiones. El artista ha compartido cartel con figuras
tan destacadas como Broto, Grau, Garcia Sevilla, Pérez
Villalta, Plensa, Susana Solano o Sicilia. El vinculo entre
“el maestro”, “el estudioso”, unido a una gran
integridad como artista es lo que le ha hecho
merecedor de admiracion en el mundo del arte, incluso
por parte de sus companeros de I3 profesion.

Como es sabido, Rey Fueyo es el virtuoso de la luz.
Su técnica pictarica convierte en facil lo complejo. Pinta
3 partir de delicadas y exquisitas veladuras, consiguien-
do materializar Ia corporeidad de la luz, que parece
emanar de detrds del lienzo, en un juego inmensamen-
te poético, casi sobrenatural, jugando con el brillo
intenso que emiten los cuerpos Y I3 opacidad de la
noche, llegando a sobrepasar aquello que nuestros 0jos
son capaces de percibir y sentir: la atmaosfera.

La luz ha sido, desde siempre, un recurso
expresivo y variable en funcidn de las técnicas, estilos,
corrientes y épocas propias de cada momento
histérico. No obstante, siempre ha sido un elemento
mas del conjunto de los que se compone una obra de
arte, sin estar dotada de entidad propia. Transformar
ese recurso plastico -que, normalmente, ayuda a
configurar la obra de arte- en un elemento con status
Unico y principal ha sido el logro personal de Rey
Fueyo. La pincelada plasmada de finas veladuras, a la
usanza barroca (sin dejar huellas sobre Ia tela), y 13
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Manolo Rey Fueyo és un dels artistes

plastics més reconeguts del panorama

abstracte nacional; no obstant aixo, mereix
major visibilitat a la Comunitat Valenciana. Plomes tan
expertes com Juan Manuel Bonet, Fernandez Cid,
Ruben Sudrez o Angel Antonio Rodriguez han escrit
sobre la seua obra i I'han lloada en nombroses
ocasions. L'artista ha compartit cartell amb figures tan
destacades com Broto, Grau, Garcia Sevilla, Pérez
Villalta, Plensa, Susana Solano o Sicilia. El vincle entre
“el mestre”, “'estudios”, unit a una gran integritat com
a artista, és el que I'ha fet mereixedor d'admiracio en el
mon de l'art, fins i tot per part dels seus companys de
professio.

Com és sabut, Rey Fueyo és el virtuds de la llum.
La seua técnica pictorica convertix en facil el que és
complex. Pinta a partir de delicades i exquisides
veladures, i aconseguix materialitzar la corporeitat de
la llum, que sembla emanar des de darrere de la tela,
en un jocimmensament poetic, quasi sobrenatural,
jugantamb la lluentor intensa que emeten els COSSOS i
I'opacitat de Ia nit, i arriba a sobrepassar el que els
nostres ulls s6n capacos de percebre i sentir:
I'atmosfera.

La llum ha sigut, des de sempre, un recurs
expressiu i variable en funcio de les técniques, els
estils, els corrents i les epoques propies de cada
moment historic. No obstant aixo, sempre ha sigut un
element més del conjunt dels quals es compon una
obra d'art, sense estar dotada d'entitat propia.
Transformar eixe recurs plastic —que, normalment,
ajuda a configurar 'obra d'art— en un element amb
estatus unic i principal ha sigut I'assoliment personal
de Rey Fueyo. La pinzellada plasmada de fines



sutileza ritmica, muestran la esencia de algunos
maestros del XvII con los que él se mimetiza. Es muy
evidente que el artista admira el pasado, fundamental-
mente la atmasfera barroca; lo respeta y lo toma como
punto de partida, teniendo como intencién avanzar
hacia delante, convirtiendo el aire y la luz en la
protagonista de sus obras. De hecho, comenzo a explo-

veladures, a la manera barroca (sense deixar petjades
sobre Ia tel), i la subtilesa ritmica mostren I'essencia
d'alguns mestres del xvil amb els quals ell es
mimetitza. Es molt evident que I'artista admira el
passat, fonamentalment I'atmosfera barroca; el
respecta i el pren com a punt de partida, amb la
intencio d'avancar cap avant, i convertix [aire i la llum




rar las cualidades de Ia luz, antes de que surgiera la
moda de modelar el entorno a través de las diferentes
intensidades y cromatismos luminicos.

Dicha luz, presente en todas |as creaciones del
artista, se caracteriza por ser tan real y ficticia como lo
fue I3 luz barroca para la pintura tenebrista o el
naturalismo de Caravaggio, transformando asi su
pintura en un compendio de reflexién sobre el papel
que ésta tiene en Ias artes visuales y en los diversos
procesos de creacion. En definitiva, el planteamiento
creacional de Rey Fueuo, desde el punto de vista
histérico, implica un acto de reconocimiento al papel
que la luz ha podido desempenar en el terreno del arte.
Aunque la vida y profesion de Manolo Rey han
transitado por diversos momentos artisticos y
personales, ha tenido la virtud de mantenerse fiel a su
estilo como creador, sin dejar de evolucionar dentro de
su personalisima abstraccion de base pictdrica.

El artista posee un enorme conocimiento de la
tradicion. Entre sus obras favoritas se encuentran las
de Santa Teresa de Jesus y San Juan de la Cruz. De
hecho, el sustantivo “luz" es empleado por Santa
Teresa en nUMerosos textos, en los que |a ilustre
abulense se sirve de ella para referirse a 13 “luz
verdadera".

Manuel Rey reconoce pertenecer a esa generacion
de artistas marcados por la creacion del Museo de Arte
Abstracto de Cuenca. No obstante, su obra presenta
rasgos propios de una visién nérdica y, a su vez,
mediterranea, pues sus primeros estudios en Asturias
y, posteriormente, se traslada a la ciudad del Turia,
donde permanece a dia de hoy, en aras de estudiar en
la facultad de Bellas Artes.

Durante casi cuatro décadas, el artista ha realizado
NUMerosas exposiciones, tanto en la capital, como en
otras poblaciones de 3mbito nacional e internacional
(Basilea, Berlin, Lisboa, Miami, México etc.). Su obra ha
estado visible en salas de gran relevancia; véase la de
Luis Adelantado o Charpa en Valencia. Ha recibido
premios, como el galardén Premio Ausias March de

en la protagonista de les seues obres. De fet, va
comencar a explorar les qualitats de Ia llum abans que
sorgira la moda de modelar I'entorn a traves de les
diferents intensitats i cromatismes luminics.

Esta llum, present en totes les creacions de
['artista, es caracteritza per ser tan real i ficticia com ho
va ser la llum barroca per a la pintura tenebrista o el
naturalisme de Caravaggio, amb Ia qual cosa va
transformar 13 seua pintura en un compendi de
reflexid sobre el paper que esta té en les arts visuals i
en els diversos processos de creacio. En definitiva, el
plantejament creacional de Rey Fueyo, des del punt de
vista historic, implica un acte de reconeixement al
paper que la llum ha pogut exercir en el terreny de
I'art. Encara que la vida i professio de Manolo Rey han
transitat per diversos moments artistics i personals, ha
tingut la virtut de mantindre's fidel al seu estil com a
creador, sense deixar d'evolucionar dins de la seua
personalissima abstraccio de base pictorica.

L'artista posseix un enorme coneixement de la
tradicid. Entre les seues obres favorites es troben les
de santa Teresa de Jesus i sant Joan de la Creu. De fet,
el substantiu “llum” 'utilitza santa Teresa en nombro-
s0s textos, en els quals la illustre avilesa en fa Us per a
referir-se 3 1a “llum verdadera".

Manuel Rey reconeix pertanyer a eixa generacio
d'artistes marcats per la creacio del Museu d'Art
Abstracte de Conca. No obstant aixo, la seua obra
presenta trets propis d'una visio nordica i, al seu torn,
mediterrania, ja que els seus primers estudis s6n a
Asturies i, posteriorment, es trasllada a Ia ciutat del
Turia, a on roman hui dig, a fi d'estudiar en la Facultat
de Belles Arts.

Durant quasi quatre decades, I'artista ha fet
nombroses exposicions, tant en 3 capital com en altres
poblacions d'ambit nacional i internacional (Basilea,
Berlin, Lisboa, Miami, Méxic, etc.). La seua obra ha estat
visible en sales de gran rellevancia; vegeu Ia de Luis
Adelantado o Charpa a Valencia. Ha rebut premis, com
el guardd Premi Ausias March de Pintura, el Premio



pintura, Premio Blanco y Negro de Pintura Palacio de
Cristal de Madrid o Premio Senyera de Pintura Ciutat de
Valencia. Ademads, ha participado en ferias internacio-
nales tan relevantes como ARCO 0 la Feria Internacional
de Basilea, Lisboa Miami y fue artista de la galeria Luis
Adelantado de Valencia. Actualmente, su galeria de
referencia es Canem, en Castellon.

Importantes colecciones nacionales que han
adquirido obras suyas: Fundacion Joan Miro, IVAM,
Museo de Arte Contemporaneo de Vilafamés,
Fundacion Coca Cola, Biblioteca Nacional, Fundacion La
(aixa, Coleccion Banco de Crédito Local, Banco Exterior
de Espana, entre otras muchas.
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Blanco y Negro de Pintura Palacio de Cristal de Madrid
0 el Premi Senyera de Pintura Ciutat de Valencia. A
meés, ha participat en fires internacionals tan rellevants
COmM ARCO 0 |3 Fira Internacional de Basilea, Lisboa o
Miami, i va ser artista de la galeria Luis Adelantado de
Valencia. Actualment, |a seua galeria de referéncia és la
de Canem Castello.

Importants col-leccions nacionals que han adquirit
obres seues: Fundacio Joan Miro; IVAM, Museu d'Art
Contemporani de Vilafamés; Fundacié Coca-Cola;
Biblioteca Nacional; Fundacio La Caixa; Col-leccio Banco
de Crédito Local; Banco Exterior de Espania, entre
moltes altres.



Sihay un miembro de la generacion

valenciana de los ochenta al que le cuadra el

calificativo de “paisajista abstracto”, ese es
Luis Moscardo; un clsico de nuestra abstraccion. Ha
sido habitual de las ferias internacionales de Paris,
Basilea, Colonia, Chicago y Miami durante mas de
cuarenta afos. Fue artista destacado de la historica
Galeria Punto, una de las galerias renovadoras hasta su
Cierre tras cincuenta anos de existencia en la ciudad de
Valencia. En la emblematica galeria vimos colgadas las
obras de Picasso, Mirg, Warhol o Tapies.

Moscardo posee la valentia de ensayar y lograr la
conexion con |a historia del arte. Sus telas nos hacen
revivir la sensacion desoladora y |a grandeza de
algunas obras del pasado, como el Monje junto al mar,
de Caspar David Friedrich (ca.1809-10) U Ia calma ante
el ciclo de pinturas al que perteneceria la Rothko
Chapel de Ia Menil Collection en Houston (ca. 1970). En
las obras de Moscarda trasluce la dicotomia entre I3
tradicion del paisaje romantico del norte de Europa y
las tomas de un Gerhard Richter. La naturaleza -ina-
barcable, sublime y desmedida- brinda a Ia mente de
artista un repertorio de matices que captar y llevar a
Sus telas con autentica maestria.

Atormentado por lo trascendental u lo sublime
desde siempre, Ias obras de Luis Moscardd trasladan la
emocion estética con una destreza y profundidad
intelectual poco frecuente. El artista acomoda al
dictado de su intuicion composiciones que huyen de la
obviedad de las formas, otorgando importancia a la
captacion de la energia y transfiriendo a la vez una
sensacion intima, con |a intencion de expresar mas de
lo que aparentemente podemas apreciar en una pintu-
ra de gran fuerza expresiva.

Antes de las tempestades del norte
Mientras td respiras
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Si'hi ha un membre de Ia generacio

valenciana dels huitanta al qual li quadra el

qualificatiu de “paisatgista abstracte”, eixe és
Luis Moscardo; un classic de la nostra abstraccio. Ha
sigut habitual de les fires internacionals de Paris,
Basilea, Colonia, Chicago i Miami durant més de
quaranta anys. Va ser artista destacat de Ia historica
Galeria Punto, una de les galeries renovadores fins al
seu tancament després de cinquanta anus d'existencia
a la ciutat de Valencia. En 'emblematica galeria vam
vore penjades les obres de Picasso, Mir6, Warhol o
Tapies.

Moscardo té Ia valentia d'assajar i aconseguir la
connexio amb la historia de l'art. Les seues teles ens
fan reviure la sensacié desoladora i Ia grandesa
d'algunes obres del passat, com el Monjo al costat del
mar, de Caspar David Friedrich (ca. 1809-10) i Ia calma
davant del cicle de pintures al qual pertanyeria Ia
Rothko Chapel de la Menil Collection a Houston (ca.
1970). En les obres de Moscarda traslluix Ia dicotomia
entre |a tradicio del paisatge romantic del nord
d'Europa i els trets d'un Gerhard Richter. La naturalesa
—inabastable, sublim i desmesurada— brinda a la
ment d'artista un repertori de matisos per a captar i
portar-los a les seues teles amb autentic mestratge.

Turmentat pel transcendental i el sublim des de
sempre, les obres de Luis Moscardé traslladen I'emocio
estética amb una destresa i profunditat intellectual
poc freqlent. Lartista acomoda al dictat de la seua
intuicié composicions que fugen de l'obvietat de les
formes, i atorga importancia a la captacio de I'energia i
transferix alhora una sensacio intima, amb la intencio
d'expressar mes del que aparentment podem apreciar
en una pintura de gran forca expressiva.






Curiosamente comenzo su carrera del lado de los
geomeétricos, aungue fue alejandose tempranamente de
ellos con el propasito de enigmatizar su estilo. Influencia-
do por la literatura oriental, abrazo con rotundidad la
abstraccion y fue evadiéndose de |a figuracion, a través
de brumas diluidas en sombras. Comenzo a componer a
golpe de percepcion visual U sensorial cuadros sin
formas, sin tema, traspasando I3 fisicidad tradicional. Asi
es como entre |a luz y la oscuridad, la claridad y la
confusion, traslucic la emocion y la bruma en Ias telas.
Las estancias intermitentes en las costas gallegas le han
permitido inspirarse en su paisaje, caracterizado por sus
aguas en constante movimiento Y el cielo azul intenso,
entremezclandose con Ia blanca crispacion de las olas de
tonalidades de gris. El artista logra plasmar a la
perfeccién y de modo totalmente personal los mares
embravecidos y las tormentas de agua, asimilandolas a
la explosion de un volcan de lava. Donde la noche se
confunde con el dia y la magnitud de la naturaleza
resulta aterradora.

Segun afirma el artista en el encabezamiento de
su ultima exposicion en el MUVIM de Valencia,
inspirado por el ensayo de Stefan Zweig, titulado £/
misterio de la creacion artistica, “ninguna obra de arte
se manifiesta a primera vista en toda su grandeza y
profundidad. Las obras no sélo quieren ser admiradas,
sino también comprendidas”. Sin duda estas palabras
lanzan un mensaje de integridad dirigido a los
espectadores para que no solo observen, sino también
mediten acerca de el significado de sus obras. Las
Ultimas creaciones son muestra de su firme y
constante renovacion estética. Moscardd reconoce que
“el trabajo del artista es sobre todo es una investiga-
Cion sobre conceptos e imagenes que necesariamente
evolucionan. El mercado es algo que forma parte de su
desarrollo y difusion, pero no es imprescindible. Se
puede pensar en autores que han generado su obra de
espaldas a éste a lo largo de la historia. La obra debe

Curiosament va comencar la seua carrera del
costat dels geométrics, encara que va anar allu-
nuant-se primerencament d'estos amb el proposit de
fer enigmatic el seu estil. Influenciat per la literatura
oriental, va abracar amb rotunditat 'abstraccid i va
anar evadint-se de la figuracig, a través de boires
diluides en ombres. Va comengar a compondre 3 colp
de percepcio visual i sensorial quadros sense formes,
sense tema, traspassant la corporeitat tradicional. Aixi
és com entre |a llum i la foscor, 1a claredat i Ia confusio,
va traslluir 'emocid i la boira en les teles.

Les estades intermitents en les costes gallegues li
han permés inspirar-se en el seu paisatge, caracterit-
zat per les seues aigiles en constant moviment i el cel
blau intens, entremesclant-se amb Ia blanca crispacio
de les ones de tonalitats de gris. L'artista aconseguix
plasmar a la perfeccid i de mode totalment personal
les mars embravides i les tempestes d'aigua,
assimilant-les a I'explosio d'un volca de lava. En que Ia
nit es confon amb el dia i Ia magnitud de Ia naturalesa
resulta aterridora.

Segons afirma l'artista en I'encapcalament de la
seua ultima exposicio en el MUVIM de Valéncia, inspirat
per |'assaig de Stefan Zweig, titulat £/ misteri de la
creacio artistica, “cap obra d'art es manifesta a primera
vista en tota la seua grandesa i profunditat. (Les obres)
No sols volen ser admirades, sing també compreses”.
Sens dubte, estes paraules llancen un missatge
d'integritat dirigit als espectadors perqué no sols
observen, siné també mediten sobre el significat de les
seues obres.

Les ultimes creacions son mostra de la seua ferma
i constant renovacio estética. Moscardd reconeix que
“el treball de I'artista és sobretot una investigacio sobre
conceptes i imatges que necessariament evolucionen.
El mercat és una cosa que forma part del seu
desenrotllament i Ia seua difusi, pero no és impres-
cindible. Es pot pensar en autors gue han generat la
seua obra d'esquena a este al llarg de I3 historia. L'obra



ser la que el autor considera necesaria en el momento
de realizarla, al margen de la demanda™".

Su trayectoria artistica es reconocida, tanto en el
ambito nacional como en el internacional, pudiendo
hallar su obra en los estands de ferias como: ARCO Y
Estampa, ambas en Madrid; Art Beijing, en Ching;
Positions, Berlin; Art Cologne; Chicago Art: FIAC, Paris;
Line Art, Bélgica y Art Marbella. Asi mismo, ha
expuesto en espacios diversos entre los cuales
podemos destacar: Museo de Lugo; Suzhou Art
Museum en Suzhou (China); Circulo de Bellas Artes de
Valencia; Museo de |a Valltorta. Tirig; galeria Trama en

1 Segun conversacion mantenida con Luis Moscardo,
Valencia, el 16 junio 2023.

ha de ser la gue l'autor considera necessaria en el
moment de realitzar-Ia, al marge de la demanda™.

La seua trajectoria artistica és reconeguda, tant en
I'ambit nacional com en l'internacional, podent trobar
la seua obra en els estands de fires com ara: ARCO i
Estampa, les dos a Madrid; Art Beijing, a la Xina;
Positions, Berlin; Art Cologne; Chicago Art: FIAC, Paris;
Line Art, Bélgica i Art Marbella. Aixi mateix, ha exposat
en espais diversos entre els quals podem destacar:
Museu de Lugo; Suzhou Art Museum en Suzhou (la
Xina); Cercle de Belles Arts de Valéncia; Museu de la
Valltorta. Tirig; galeria Trama a Barcelona i Madrid;

1 Segons una conversa mantinguda amb Luis Moscardo,
Valéncia, el 16 juny 2023.



Barcelona y Madrid; galeria Punto de Valencia; galeria
el Diente del Tiempo y galeria Luis Adelantado también
de Valencia; galeria Canem en Castellon; galeria
Pelaires, Mallorca; galeria Bernardo Marques de Lisboa;
galeria Art DK, Conpenhague; Museet for Samtids-
kunst, Roskilde, Dinamarca; galeria Phal, Paris; galeria
Trinta, Santiago de Compostela; Trayecto Vitoria y en el
MUVIM de Valencia. Sus telas forman parte de
colecciones tan reconocidas como la del IVAM, Centro
Julio Gonzalez de Valencia; La Diputacion de Valencia;
Fundacion Bancaixa; Feria Muestrario Internacional de
Valencia; Coleccién Banco de Espaia; Coleccion Banco
de Valencia; Fundacion Caixa Sabadell; Museo de Lugo;
Coleccion Iberdrola; Museo del Constructivismo en
Marbella; Museet for Samtidskunst, Dinamarca;
Nanjing Bailia Lake, International Culture Investment
Co. Ltd.; entre otras. =

galeria Punto de Valencia; galeria el Diente del Tiempo i
galeria Luis Adelantado, també de Valencia; galeria
Canem a Castello; galeria Pelaires, Mallorca; galeria
Bernardo Marques de Lisboa; galeria Art DK, Conpen-
hague; Museet for Samtidskunst, Roskilde, Dinamarca;
galeria Phal, Paris; galeria Trinta, Santiago de
Compostela; Trauecto Vitoria i en el MUVIM de
Valencia.

Les seues teles formen part de col-leccions tan
reconegudes com la de I''vAM, Centre Julio Gonzalez de
Valencia; La Diputacio de Valencia; Fundacio Bancaixa;
Fira Mostrari Internacional de Valencia; Col-leccié Banc
d'Espanya; Col-leccié Banc de Valéncia; Fundacié Caixa
Sabadell; Museu de Lugo; Col-leccio Iberdrola; Museu
del Constructivisme a Marbella; Museet for Sam-
tidskunst, Dinamarca; Nanjing Bailia Lake, International
Culture Investment Co. Ltd.; entre altres. =






Vicent Carda es un creador multidisciplinar,

con una larga trayectoria curricular. Desde

sus inicios profesionales ha estado presente
en la escena cultural y artistica valencianas de maneras
muy diversas. De finales de los anos ochenta hasta la
segunda mitad de los afos noventa colaboro con 13
galerista y grabadora Pilar Dolz, fundadora, junto a
Rafael Menezo, de Ia historica sala Canem en Castellon
de la Plana. Dicha sala esta dedicada, desde sus inicios
en 1974, a los jovenes y valientes creadores, funda-
mentalmente valencianos. Asimismo, ha participado
en el Taller de Procesos Creativos impartidos por
Frederic Amat en Ia Facultad de Bellas Artes de
Valencia. En la actualidad compagina su faceta creativa
como artista con la direccién de Espais d'Art, empresa
de gestion, creacion Y logistica de exposiciones.

Su obra ha de interpretarse en clave abstracta, en
la que I3 fuerza del color, I3s texturas, I3 pincelada y las
superposiciones traducidas en manchas veladas
adquieren un protagonismo reiterado, como si de
identificadores conceptuales se tratara.

A través de seriaciones, el artista experimenta con
la representacion del espacio horizontal que queda
delimitado a partir de una sutil combinacion de colores
y materiales. Asi, resulta propio de su obra el
enfrentamiento entre conceptos que, finalmente,
formaran parte de un todo, de una unidad a través de
la materia que consequird atraer 13 vision personal del
espectador.

Cabe destacar la constante presencia del horizonte
en su trabajo de los ultimos afos, siendo su contem-
placion no solo el punto de partida de sus creaciones,
sino también una experiencia de meditacion y una
manera de expresar su espiritualidad. Como afirmaba

Horitzé

Acrilico sobre papel ¢ Acrilic sobre paper
145%115 ¢cm

Propiedad del artista ¢ Propietat de U'artista

Vicent Carda és un creador multidisciplinari,

amb una llarga trajectoria curricular. Des

dels seus inicis professionals ha estat
present en l'escena cultural i artistica valencianes de
maneres molt diverses. De finals dels anys huitanta
fins a la segona mitat dels anys noranta va collaborar
amb I3 galerista i gravadora Pilar Dolz, fundadora,
juntament amb Rafael Menezo, de Ia historica sala
Canem a Castellg de la Plana. Esta sala esta dedicada,
des dels seus inicis en 1974, als creadors jovens i
valents, fonamentalment valencians. Aixi mateix, ha
participat en el taller de processos creatius impartit per
Frederic Amat en |a Facultat de Belles Arts de Valencia.
En l'actualitat compagina la seua faceta creativa com a
artista amb la direccié d'Espais d'Art, empresa de
gestio, creacio i logistica d'exposicions.

La seua obra ha d'interpretar-se en clau abstracta,
en la qual la for¢a del color, les textures, la pinzellada i
les superposicions traduides en taques vetlades adqui-
rixen un protagonisme reiterat, com si d'identificadors
conceptuals es tractara.

A través de seriacions, I'artista experimenta amb la
representacio de l'espai horitzontal, que queda
delimitat a partir d'una combinacio subtil de colors i
materials. Aixi, resulta propi de la seua obra I'enfronta-
ment entre conceptes que, finalment, formaran part
d'un tot, d'una unitat a través de la materia, que
aconsegquira atraure Ia visio personal de I'espectador.

(al destacar la preséncia constant de I'horitzo en el
seu treball dels Gltims anys, sent la seua contemplacio
no sols el punt de partida de les seues creacions, sind
també una experiéncia de meditacio i una manera
d'expressar I3 seua espiritualitat. Com afirmava el
poeta Wallace Stevens: «No sempre és facil notar la






el poeta Wallace Stevens: “no siempre es facil notar la
diferencia entre pensar y mirar". Carda elimina todo lo
superfluo del paisaje en un esfuerzo constante de
deconstruccién pictorica. Segun ha afirmado el propio
artista, “el horizonte es algo mas que una linea
imaginaria en nuestro inconsciente es la union de un
conjunto de cosas que se mantienen unidas, como el
cielo y la tierra, la vida y la muerte, [a alegria y la
tristeza, el amor y el odio".

Vicent Carda ha destacado por su participacion en
numerosas ferias de arte contempordneo, tanto a nivel
nacional como internacional. En Espana, ha estado
presente en eventos COMO ARCO; Estampa; Arte
Santander; ArtsLibris; JustMad; Arte Salamanca y
Valencia.Art. En el ambito internacional ha concurrido a
Lisboa Arte, en Portugal, y a la Art Fair Contemporary
en |3 ciudad alemana de Essen. Ademas, sus obras han
sido expuestas en Amsterdam, Londres, Mildn y Turin.
En Francia, ha mostrado su trabajo en Paris, Durfort,
Toulouse y Montauban.

Respecto a sus exposiciones individuales mas
recientes, destacan las realizadas en la Sala Fucares de
Almagro, en La Merceria de Valencia y en La Sacristia,
ubicada en I3 Sala San Miguel de la Fundacion Caixa, en
(astellon de la Plana. Ademds, ha llevado a cabo varias
muestras en su galeria de referencia, también en
(astellon de 3 Plana.

Vicent Carda también ha formado parte de
nuUMerosas exposiciones colectivas. Algunas de las
mas relevantes incluyen su participacion en Open
Galerias; en Las Cigarreras Cultura Contemporanea de
Alicante; en el Menador Espai Cultural y la sala de
exposiciones del Ayuntamiento, ambas en Castellén de
la Plana; y en el Museu d'Art Contemporani Vicente
Aguilera Cerni, en Vilafameés.

Asimismo, sus obras se han podido contemplar en
la Coleccion Norberto Dotor, en el Palacio Ducal de
Medinaceli, Soria; en las Antiguas Escuelas de Lloreng
del Penedes, Tarragona; y en la Universitat de Valéncia.
Durante varios anos, trabajo con la desaparecida

diferéncia entre pensar i mirar». Carda elimina tot el
superflu del paisatge en un esforc constant de
desconstruccid pictorica. Segons ha afirmat el mateixa
artista, «I'horitzo és alguna cosa més que una linia
imaginaria en el nostre inconscient, és la unié d'un
conjunt de coses que es mantenen unides, com el cel i
la terra, 1a vida i la mort, l'alegria i la tristesa, 'amor i
I'odi».

Vicent Carda ha destacat per la seua participacio
en nombroses fires d'art contemporani, tant a nivell
nacional com internacional. A Espanya, ha estat
present en esdeveniments com ara ARCO, Estampa,
ArteSantander, ArtsLibris, JustMad, Art/Salamanca i
Valencia.art. En I'3mbit internacional ha concorregut a
Arte Lisboa, a Portugal, i a I'Art Fair Contemporary a la
ciutat alemanya d'Essen. A més, les seues obres s'’han
exposat a Amsterdam, Londres, Mila i Tori. A Franca, ha
mostrat el seu treball 3 Paris, Durfort, Tolosa i
Montalban.

Respecte a les seues exposicions individuals més
recents, destaquen les fetes en la Sala Fucares
d'Almagro, en La Merceria de Valéncia i en La Sagristia,
situada a la Sala Sant Miquel de la Fundacio Caixa
(astello, a Castelld de |a Plana. A més, ha dut a terme
diverses mostres en la seua galeria de referencia,
també a Castelld de la Plana.

Vicent Carda també ha format part de nombroses
exposicions collectives. Algunes de les més rellevants
inclouen la seua participacio en Open Galeries, en Les
Cigarreres Cultura Contemporania d'Alacant, en el
Menador Espai Cultural i 1a sala d'exposicions de
I'Ajuntament (els dos a Castellé de la Plana), i en el
Museu d'Art Contemporani Vicente Aguilera Cerni a
Vilafamés.

Aixi mateix, les seues obres s'han pogut contem-
plar en la Col-leccié Norberto Dotor en el Palau Ducal de
Medinaceli (Soria), en les Antigues Escoles de Llorenc
del Penedes (Tarragona) i en Ia Universitat de Valéncia.
Durant diversos anys, va treballar amb la desaparegu-



Galeria Paz y Comedias de Valencia y también con la
Sala Caracal, en Valladalid.

Por ultimo, Ias obras de Vicent Carda forman parte
de importantes colecciones publicas como la de Ia Col.
leccio d'Arts Visuals del Magnific Ajuntament de
Burriana y privadas. Entre ellas destacan la Fundacion
(Canada Blanch; la Fundacion Caixa Castellon; Funda-
cién Ernesto Ventos y la Col-leccié d'Art Contemporani
de la Universitat Jaume |. También se encuentran en I3
Coleccion del Ayuntamiento de Alicante; Ia Coleccion
del Ayuntamiento de Castellon de Ia Plana; 1a Coleccion
Art Contemporani del Ayuntamiento de Tremp y el
Museu d'Art Contemporani Vicente Aguilera Cerni de
Vialfamés. =

da galeria Paz y Comedias de Valéncia i també amb la
Sala Caracol de Valladolid.

Finalment, les obres de Vicent Carda formen part
d'importants col-leccions publiques, com la de la
Colleccio d'Arts Visuals de I'Ajuntament de Borriana, i
privades. Entre estes destaquen |a Fundacio Cafnada
Blanch, la Fundacio Caixa Castello, la Fundacio Ernesto
Ventos i la Colleccio d'Art Contemporani de la
Universitat Jaume I. També se'n troben en Ia Colleccio
de 'Ajuntament d'Alacant, la Col-lecci¢ de I'Ajuntament
de Castelld de Ia Plana, la Colleccio d'Art Contemporani
de I'Ajuntament de Tremp i el Museu d'Art Contempo-
rani Vicente Aguilera Cerni de Vilafamés. =




Las obras de Sergio Barrera son el resultado

de un largo proceso de meditacion. El artista

abre un campo de investigacion centrado en
lo que supone para el espectador la captacion visual, Ia
creatividad y el efecto emocional que expresa Ia obra
de arte. El valenciano tiene el mérito de, ademas de
crear unas piezas realmente hermosas, liderar desde
1999 UNa auténtica insurreccion pictorica.

Es un hecho mas que aceptado que I3 pintura
gestual, asi como la ausencia de figuras u objetos en
una obra de arte nos conecta espontaneamente con la
emocionalidad. Para muchos artistas el acto de pintar
es inseparable de su propia biografia y sus emociones
internas; para Barrera, Ia mancha abstracta de color va
mas alla de sus posibilidades como expresion
emocional, pasando a explorar el inconsciente, pues
entiende que aquel género gestual gue habia nacido
en libertad se encuentra atado, para siempre, a la
expresion emocional del artista debe ser algo mas.

Barrera intenta trascender las convenciones
pictdricas tradicionales, rompiendo la gestualidad y los
limites del lienzo y reivindicado lo que define como
“antigesto”. En sus lienzos el color se extiende de una
forma muy sutil, desapareciendo las evidencias claras
del trazo enérgico, despojando a la pintura de lo
innecesario e imprimiendo una frialdad tecnoldgica a
sus telas que abren una vez mas el didlogo sobre lo
que significa pintar en los tiempos en los gue el
paradigma del arte contempordneo fuerza a acabar
con los procedimientos tradicionales del arte. Ello es lo
que explica que sus lienzos hayan evolucionado hacia
Una aparente mecanizacion pictorica.

Su preocupacion por el tema de Ia percepcion le ha
llevado a intentar conocer ciertos mecanismos

Rhizomas (serie Violéceo), 1y 2
145%115 ecm

Rhizomas (serie Violdceo) 3

250%163 cm

Acrilico sobre papel ¢ Acrilic sobre paper
Propiedad del artista ¢ Propietat de U'artista

Les obres de Sergio Barrera son el resultat

d'un llarg procés de meditacio. L'artista obri

un camp d'investigacio centrat en el que
suposa per a I'espectador |a captacio visual, la
creativitat i I'efecte emocional que expressa I'obra d'art.
El valencia, a més del merit de crear unes peces
realment belles, en té el de liderar des de 1999 una
autentica insurreccio pictorica.

Es un fet més que acceptat que la pintura gestual,
aixi com I'absencia de figures o objectes en una obra
d'art, ens connecta espontaniament amb I'emocionali-
tat. Per a molts artistes I'acte de pintar és inseparable
de la seua propia biografia i les seues emocions
internes; per 3 Barrera, |a taca abstracta de color va
meés enlla de les seues possibilitats com a expressio
emocional i passa a explorar l'inconscient, perque
entén que aquell genere gestual que havia nascut en
llibertat es troba lligat, per sempre, a 'expressio
emocional de l'artista ha de ser alguna cosa més.

Barrera intenta transcendir les convencions
pictoriques tradicionals, trencant la gestualitat i els
limits del lleng, i reivindicant el que definix com a
antigest. En els seus llencos el color s'estén d'una
manera molt subtil, desapareixent les evidéencies clares
del trag energic, despullant Ia pintura de l'innecessari i
imprimint una fredor tecnologica a les seues teles, que
obrin una vegada més el dialeg sobre el que significa
pintar en els temps en els quals el paradigma de I'art
contemporani for¢a a acabar amb els procediments
tradicionals de I'art. Aixo és el que explica que els seus
llencos hagen evolucionat cap a una aparent mecanit-
Zacio pictorica.

La seua preocupacio pel tema de Ia percepcio 'ha
portat a intentar conéixer certs mecanismes neuronals






neuronales que afectan directamente a |a percepcion y
a conocer profundamente Ias teorias del neurobidlogo
Semir Zeki. Comparte con el cientifico la idea de que Ia
belleza es algo subjetivo que no estd en los ojos de
quien la crea, sino en la mente de quien la mira. No
obstante, y sin lugar a dudas, Ia pretension principal de
Barrera es evitar en sus obras toda conexién emacio-
nal, rompiendo los limites entre el arte y vida y, con
ello, separandose de ese recorrido artistico de ida y
vuelta que planteaba Kandinsky: “emocion - senti-
miento - obra - sentimiento - emacion”, en la
constante busqueda a favor de una pintura absoluta-
mente libre en toda su extension. Es precisamente en
ello donde radica su particular originalidad y lo que
explica que sus lienzos hayan evolucionado hacia una
aparente mecanizacion pictorica.

Asi, el artista, a través de la “pintura-pintura”, se
aproxima de un modo muy diferente a |a tecnologia
digital, arrojando una nueva version, en este caso,
pictorica, de Ia cultura tecnoldgica. Este novedoso
discurso estético es muy relevante, sobre todo si
tenemos en cuenta lo que significa pintar en una
época en I3 que se desafian constantemente los limites
de lo que entendemos que es la expresion artistica.

Uno de los aspectos mas interesantes del trabajo
de Barrera es |a técnica. Difumina el trazo pictorico
hasta el punto en que I3 obra adquiere una sensacion
de inmaterialidad e incluso apariencias mecanicas.
Plantea un tipo de trabajo que recuerda la técnica del
frottagen aplicado con un pincel seco.

Con relacion a su consagrada trayectoria, cabe
hacer referencia al titulado Antigesto, que refleja, mas
que ninguna otra serie, el interés por explorar las
posibilidades del trazo abstracto, proponiendo un
enfoque mas contenido y racional, en el que el gesto se
minimiza y asoma para desaparecer posteriormente.

Desde el inicio, este conjunto de obras las ha
realizado utilizando el suelo como soporte del lienzo, el
mismo expresa: “De esta forma “crecimiento
horizontal" de la pintura se convierte en una alusion

que afecten directament la percepcid i a conéixer
profundament les teories del neurabitleg Semir Zeki.
Compartix amb el cientific Ia idea que I3 bellesa és una
cosa subjectiva que no esta en els ulls de qui la crega,
sind en la ment de qui la mira. No obstant aixo, i sense
cap dubte, Ia pretensio principal de Barrera és evitar en
les seues obres tota connexié emocional, trencant els
limits entre I'art i vida i, amb aixo, separant-se d'eixe
recorregut artistic d'anada i tornada que plantejava
Kandinsky («emocio - sentiment - obra - sentiment

- emoci6»), en la constant busca a favor d'una pintura
absolutament lliure en tota la seua extensio. Es
precisament en aixo on radica la seua particular
originalitat i el que explica que els seus llengos hagen
evolucionat cap a una aparent mecanitzacio pictorica.

Aixi, 'artista, a través de la «pintura-pintura,
s'aproxima d'una manera molt diferent a la tecnologia
digital, mostrant una nova versig, en este cas, pictorica,
de la cultura tecnologica. Este nou discurs esteétic s
molt rellevant, sobretot si tenim en compte el que
significa pintar en una época en la qual es desafien
constantment els limits del que entenem que és
I'expressio artistica.

Un dels aspectes més interessants del treball de
Barrera és la teécnica. Difumina el trag pictoric fins al
punt en qué 'obra adquirix una sensacio dimmateria-
litat i fins i tot aparences mecaniques. Planteja un tipus
de treball que recorda la técnica del frottage aplicat
amb un pinzell sec.

En relacio amb la seua consagrada trajectoria, cal
fer referéncia al titulat Antigest, que reflectix, més que
cap altra serie, l'interés per explorar les possibilitats del
trag abstracte, proposant un enfocament més
contingut i racional, en el qual el gest es minimitza i
apunta per a desapareéixer posteriorment.

Des de ['inici, este conjunt d'obres les ha realitza-
des utilitzant el sol com a suport del llenc. Ell mateix ho
expressa: «D'esta manera, “creixement horitzontal” de
la pintura es convertix en una al-lusio simbolica
metaforica, al desenrotllament de la pintura, sempre






simbadlica metaforica, al desarrollo de la pintura,
siempre cargado de multiplicidades relativas a la
superposicion y entrelazamiento compositivo de
formas y colores.”

Dicho proceso tuvo comienzo en 2013, cuando
Barrera decidio cambiar Ia brocha por un pincel
dentado de fabricacion propia que le permitio
desarrollar un arrastrado cromatico reconocible en sus
series mas famosas, como la titulada Capas de pintura
rota, dobladas y desdobladas. Tres anos después
surgio a serie Rizomas, en la que decide dar un giro a
|a técnica de Ias obras precedentes, basadas en
registros continuos, pinceladas aguadas y en cierta
medida homogéneas y apostar por plantear una
nueva exploracion de caracter discontinuo. En este
nuevo enfoque el artista confiere a Ia pintura abstracta
tres principios que son fundamentales para él:
multiplicidad, infinitud y discontinuidad. Ello tiene
mucho que ver con la palabra que da titulo a una de
Sus series; en concreto, Rizoma, vocablo que define un
tipo de tallo subterraneo sujeto a la segmentariedad
del tronco Y que apunta hacia direcciones siempre
nuevas, @ modos de cepas que crecer espontaneamen-
te y que pueden ser rotas y resurgir nuevamente.

El Ultimo de sus éxitos es el obtenido en Ia Ultima
muestra individual celebrada en la Fundacion Chirivella
Soriano de Valencia. Desde su primera exposicion
individual en 1996, ha realizado una veintena de
muestras, tanto en espacios institucionales como en el
IVAM, U en salas del Consorcio de Museos de la
Generalitat Valenciana, asi como en el Museo
Valenciano de 13 llustracion y de la Modernidad; Museo
de la Universidad de Alicante; Museo de Arte Contem-
poraneo de Alicante, en espacios como el MACUF;
Museo de Arte Contemporaneo; Gas Natural - Union
Fenosa de A Coruna o la Fundacion Lazaro Galdiano de
Madrid; participando en ferias internacionales de arte
de paises como Espafia, México, Estados Unidos,
Venezuela, Portugal, Japon, Italia, Francia e Inglaterra;
en espacios privados dentro del territorio nacional

carregat de multiplicitats relatives a la superposicio i
entrellacament compositiu de formes i colors».

Este procés va comencar en 2013, quan Barrera va
decidir canviar la brotxa per un pinzell dentat de
fabricacié propia que li va permetre desenrotllar un
arrossegament cromatic recognoscible en les seues
séries més famoses, com la titulada Capes de pintura
trencada, doblegades i desdoblegades. Tres anys
després va sorgir la serie Rizomes, en la qual decidix
fer un gir a la técnica de les obres precedents, basades
en registres continus, pinzellades aigualides i en certa
manera homogenies, i apostar per plantejar una nova
exploracié de caracter discontinu. En este nou
enfocament |'artista conferix a Ia pintura abstracta tres
principis que son fonamentals per a ell: multiplicitat,
infinitud i discontinuitat. Aixo té molt a vore amb Ia
paraula que dona titol a una de les seues séries, en
concret, rizoma, vocable que definix un tipus de tija
subterrania subjecta a la segmentarietat del tronci que
apunta cap a direccions sempre noves, a manera de
Ceps que creixen espontaniament i que poden ser
trencats i ressorgir novament.

L'tltim dels seus exits és I'obtingut en ['tltima
mostra individual feta en la Fundacid Chirivella Soriano
de Valencia. Des de la seua primera exposicid individual
en 1996, ha fet una vintena de mostres, tant en espais
institucionals com en I''VAM i en sales del Consorci de
Museus de la Generalitat Valenciana, aixi com en el
Museu Valencia de la Iustracid i de la Modernitat,
Museu de la Universitat d'Alacant i Museu d'Art
Contemporani d'Alacant; en espais com el MACUF,
Museu d'Art Contemporani, Gas Natural - Union Fenosa
de la Corunya o la Fundacié Lazaro Galdiano de Madrid;
participant en fires internacionals d'art de paisos com
Espanya, Mexic, els Estats Units, Veneguela, Portugal, el
Japag, Italia, Franca i Anglaterra; en espais privats dins
del territori nacional com la Galeria Lunc, Punto, Luis
Adelantado, Leonarte, Set Espai d'Art i Valle Orti (totes
de Valéncia), i en May Moré (Madrid), Casaborne
(Antequera) i Nuble - José de la Fuente (Santander).



como Galeria Lunc; Punto; Luis Adelantado; Leonarte;

Set Espai D'Art, Valle Orti, todas de Valencia; May Moré
de Madrid; Casaborne en Antequera; Nuble -José de la
Fuente- de Santander.

Sus obras figuran en colecciones tales como I3
Fundacion La Caixa; Col.leccio Testimoni; Excelentisima
Diputacion Provincial de Alicante; Fisher Gallery,
University of Southern California; Universitat
Politecnica de Valéncia; Fundacion José Ortega y
Gasset; Fundacion CAM, Caja de Ahorros del Mediterrd-
neo; Diputacion Provincial de Alicante; Coleccion DKV
Arte y Salud; Coleccion REPSOL; Norwegian Cruise Line,
EE.UU. =
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Artista contemporaneo nacido en Lorca y

afincado en Valencia desde los diecinueve

anos, su trabajo destaca en el dmbito de Ia
abstraccion, una de las trayectorias mas respetadas del
panorama pictorico actual. La mayor parte de su
creacion se adentra dentro de lo que podriamos llamar
el “"nuevo paisajisma"”. Sin llegar a estar explicitamente
representados, Ias formas u los colores a aluden
sutilmente a la naturaleza, al agua y al horizonte

Como es sabido, el paisaje ha venido siendo tema,
protagonista y hasta redundante en Ia historia del arte.
Los grandes maestros se han servido de él, ya sea de
manera intermitente o experimental; sin embargo,
actualmente son escasos los artistas dedicados a dicho
género pictorico de manera exclusiva.

(ada época ha construido sus propias imagenes y
tendencias donde lugares o0 parajes han adquirido
cualidades fisicas y animicas diferentes. No obstante,
en el caso de Munuera resulta destacable la aportacion
que, desde la abstraccion, ha realizado a Ia pintura de
paisaje.

El lorquiano concibe su pintura oMo un proceso
de interiorizacién activa mas que como una represen-
tacion del entorno exterior. Inspirado por la idea de la
naturaleza como movimiento y construccion interna.
Su enfoque busca que el gesto pictdrico y el fluir de los
materiales en el lienzo o el papel funcionen como
elementos integrados en el paisaje, reflejando su
dindmica esencial y organica. Para él: “La pintura es |a
naturaleza y pintar no consiste en representarla, sino
en ser y vibrar a través de ella. La pintura, es un
acontecimiento, no un entretenimiento, una lucha; es
realmente gestacion y parto”.

Torii Eche IV
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Propiedad del artista ¢ Propietat de U'artista

Artista contemporani nascut a Llorca i

establit a Valencia des dels denou anys, el

seu treball destaca en I'ambit de I'abstrac-
Cio, una de les trajectories mes i respectades del
panorama pictoric actual. La major part de |a seua
creacio s'endinsa en allo que podriem denominar el
“nou paisatgisme". Sense arribar a estar explicita-
ment representats, las formes i els colors alludixen
subtilment a Ia naturalesa, a I'aigua i a I'horitzo.

Com és sabut, el “paisatge” ha sigut tema,
protagonista i fins i tot redundant en la historia de l'art.
Els grans mestres se n'han servit, siga de manera
intermitent o experimental, pero actualment son
esassos els artistes dedicats a este genere pictoric de
manera exclusiva. Cada epoca ha construit les seues
propies imatges i tendencies, a on llocs o paratges han
adquirit qualitats fisiques i animiques diferents. No
obstant aixo, en el cas de Munuera resulta destacable
I'aportacio que, des de I'abstraccio, ha realitzat a la
pintura de paisatge.

Este artista concep la seua pintura com un procés
d'interioritzacio activa més que com una representacio
de I'entorn exterior. Inspirat per la idea de la naturalesa
com a moviment i construccio interna, el seu
enfocament busca que el gest pictorici el flux dels
materials en el llenc o el paper funcionen com a
elements integrats en el paisatge, i reflectisquen la
seua dinamica essencial i organica. Per a ell, “la pintura
és la naturalesa i pintar no consistix a representar-13,
sinG a ser i vibrar a través d'ella. La pintura és un
esdeveniment, no un entreteniment, una lluita; és real-
ment gestacio i part”.

L'obra de Munuera, en un mon postideologic i
aparentment desencantat, busca, a través de






La obra de Munuera, en un mundo post-ideoldgico
y aparentemente desencantado, busca, a través de la
abstraccion, un reducto de sentido que permita
reconstruir, si no el mundo, al menos nuestra relacion
con él; un puente entre lo racional y lo sublime,
ofreciendo una vision contemporanea que conecta la
tradicion romantica con una sensibilidad contempora-
neay global.

La naturaleza es una fuente inagotable de
inspiracion para el artista plastico. Sus paisajes
transportan a topografias imaginarias y nos invitan a
reflexionar con sabiduria sobre nuestra ecologia
emocional. Capta |a esencia de los lugares, no tanto a
través de una representacion realista, sino a través de la
vibracién y degradacion de los colores, Ia fuerza de las
texturas y la composicion formal. El paisaje se convierte
asi en un espejo donde el artista proyecta sus propios
didlogos internos.

A pesar de que su trabajo se ha centrado en el
campo de la abstraccion, en los inicios de su carrera
3somo su interés por otros procedimientos, como la
fotografia y el video. Gracias a una beca de residencia
de la Caja de Ahorros de Mediterraneo, le vimos
experimentar con ello en Berlin, presentando su
trabajo, posteriormente, en Ia sala de exposiciones La
(aja Negra de Madrid, en 2011. Un afio después, fundo
el colectivo Zoo&Lander junto al artista Nelo Vinuesa.

Ademads, ha arriesgado en otros campos, como el del
diseno. Tanto es asi que su incursién en el mundo de la
moda se produjo de la mano de Purificacion Garcia en
2014. Asimismo, y a pesar de que su pasion sea la
abstraccion, cabe destacar el hecho de que, por puro
placer, llevara a cabo Ia autoedicién de algunos libros.

Munuera integra la claridad procesual con una
resonancia emocional y espiritual y este equilibrio, se
refleja en su técnica: el uso de capas de color superpues-
tas y la aplicacién meticulosa de pigmentos y barnices
crean una superficie pictdrica que parece vibrary
metamorfosearse. Concibe su pintura como un proceso
de interiorizacion activa mdas que como una representa-

I'abstraccid, un reducte de sentit que permeta
reconstruir, si no el mon, almenys Ia nostra relacié amb
ell; un pont entre el racional i el sublime, que oferisca
una visio contemporania que connecta Ia tradicio
romantica amb una sensibilitat contemporania i global.

La naturalesa és una font inesgotable d'inspiracio
per a l'artista plastic. Els seus paisatges transporten a
topografies imaginaries i ens conviden a reflexionar
amb saviesa sobre |a nostra ecologia emocional. Capta
I'essencia dels llocs, no tant a traves d'una representa-
Cio realista, sin¢ a través de Ia vibracid i la degradacio
dels colors, I3 forca de les textures i la composicio
formal. El paisatge es convertix aixi en un espill on
I'artista projecta els seus propis dialegs interns.

A pesar que el seu treball s'ha centrat en el camp
de l'abstraccio, en els inicis de |a seua carrera va apuntar
el seu interés per altres procediments, com |a fotografia
i el video. Gracies a una beca de residéncia de la Caixa
d'Estalvis de Mediterrani, el vam veure experimentar
amb aixo a Berlin i, posteriorment, en 2011, presentar el
seu treball en la sala d'exposicions La Caja Negra de
Madrid. Un any després, va fundar el col-lectiu Zo-
0&Lander amb l'artista Nelo Vinuesa.

A més, ha arriscat en altres camps, com el del
disseny. Tant és aixi que la seua incursié en el moén de
la moda es va produir de la ma de Purificaci¢ Garcia en
2014. Aixi mateix, i 3 pesar que la seua passio es
I'abstraccio, cal destacar el fet que, per pur plaer,
duguera a terme |'autoedicié d'alguns llibres.

Munuera integra Ia claredat processual amb una
ressonancia emaocional i espiritual, i este equilibri, es
reflectix en Ia seua tecnica: I'is de capes de color
superposades i I'aplicacié meticulosa de pigments i
vernissos creen una superficie pictorica que sembla
vibrar i metamorfosar-se. Concep la seua pintura comun
procés d'interioritzacio activa més que com una
representacio de 'entorn exterior. Inspirat en |a idea de la
naturalesa com a moviment i construccio interna, el seu
enfocament busca que el gest pictorici el flux dels
materials en el llenc o el paper funcionen com a elements



cion del entorno exterior. Inspirado en laidea de la
naturaleza como movimiento Y construccion interna, su
enfoque busca que el gesto pictdrico y el fluir de los
materiales en el lienzo o el papel funcionen como
elementos integrados en el paisaje, reflejando su
dindmica esencial y organica.

Pintar es para el artista un acto intenso, casi de
purificacion, una especie de revelacion obtenida a
partir del esfuerzo espiritual, guiado por su intuicién.
Su obra brota nada més que de su propia alma. El
mismo define el acto de pintar como una deriva. Se
basa en el hecho real de que la obra emana de una
intencion; sin embargo, en realidad el artista es
arrastrado hacia otra, como si fuera vastago de su
autor, el alumbramiento del verbum cordis del que
tanto hablaba el escoldstico Tomas de Aquino. Es éste
el que otorga la potencia para engendrar |a obra de un
modo accidental, pero no casual. El artista pone en
juego todas las facultades de su ser para concebirlas y
llega a conseguirlo por el amor que siente a lo que
hace. Para lograrlo ha explorado gran variedad de
medios pictoricos, creando superficies ricas en matices,
donde los pigmentos se funden y se separan, se
arrastran, generando asi sensaciones de profundidad,
vibracion y hasta movimiento. En definitiva, en la
concepcion tomasiana, la obra es concebida gracias al
espiritu independiente y a Ia vez racional de su creador
y sobre todo, a que la obra de arte vive previamente en
él. Ello significa que el artista pone en juego todas las
facultades de su ser libre para concebirlo y asi llega por
el amor gue siente a lo gue hace, con una sensibilidad
y delicadeza extremas.

Munuera es un contemplador permanente. Al
reves que los expresionistas abstractos -a los que
tanto admira- mancha sus telas eliminando la materia
pictorica, retrotrayéndose hacia la esencialidad mas
primigenia de la pintura misma. Desea que el
espectador se abandone a Ia subjetividad de su trabajo
ante esos pequenos elementos que él observa
pacientemente.

integrats en el paisatge, i reflectisquen la seua dinamica
essencial i organica.

Pintar és per a l'artista un acte intens, quasi de
purificacio, una espécie de revelacio obtinguda a partir
de l'esforc espiritual, guiat per Ia seua intuicio. La seua
obra brolla només de la seua propia anima. Ell mateix
definix I'acte de pintar com una deriva. Es basa en el fet
real que I'obra emana d'una intencio; pero, en realitat,
I'artista és arrossegat cap a una altra, com si fora
planco del seu autor, el part del verbum cordis del qual
tant parlava I'escolastic Tomas d'Aquino. Es este el que
atorga la poténcia per a engendrar I'obra d'una manera
accidental, pero no casual. L'artista posa en joc totes les
facultats del seu ésser per a concebre-lesiarriba a
aconseguir-ho per I'amor que sent per allo que fa. Per
a fer-ho, ha explorat gran varietat de mitjans picto-
rics, creant superficies riques en matisos, on els
pigments es funden i se separen, s'arrosseguen, i
generen aixi sensacions de profunditat, vibracig i fins i
tot moviment. En definitiva, en la concepcié tomasiana,
I'obra és concebuda gracies a l'esperit independent i
alhora racional del seu creador, i sobretot al fet que
I'obra d'art viu préviament en ell. Aix0 significa que
I'artista posa en joc totes les facultats del seu
ésser lliure per a concebre-ho i aixi hi arriba per I'amor
que sent per allo que fa, amb una sensibilitat i
delicadesa extremes.

Munuera és un contemplador permanent. Al revés
que els expressionistes abstractes -als quals tant
admira-, taca les seues teles eliminant la materia
pictorica, retrotraent-se cap a l'essencialitat més
primigénia de la pintura mateixa. Desitja que
I'espectador s'abandone a la subjectivitat del seu
treball davant d'eixos xicotets elements que ell observa
pacientment.

Amb escasses i abstractes pinzellades, utilitzant
capes de color que semblen surar, retrocedir o
avancar, és capac d'evocar la llum del migdia, el
paisatge revelador d'un capvespre, el melancolic
clarobscur de Ia nit, 'arena mullada o I'horitzo esvait.



Con escasas Yy abstractas pinceladas, utilizando
capas de color que parecen flotar, retroceder o avanzar.
Es capaz de evocar la luz del mediodia, el paisaje
revelador de un atardecer, el melancdlico claroscuro de
la noche, la arena mojada o el horizonte desvanecido.

Son varias Ias exposiciones individuales y
colectivas que el murciano ha realizado; destacables
entre todas las individuales celebrada en Patio
Herreriano. Museo de Arte Contemporaneo Espanol de
Valladolid y la inaugurada en noviembre de 2017 en el
IVAM de Valencia, asi como la de Fundacion Marso en
Ciudad de México

Nico Munuera posee una amplia trayectoria tanto
a nivel nacional como internacional. Sus muestras
recientes son Essentia Formalis en la Galeria Rafael
Ortiz de Sevilla y Fanum Naturae/Almaost Only Blue en
Maus Contemporary, Birmingham.

Ha sido galardonado con diversos premios y
becas, como el Premio Alfonso X y Ia Beca de creacion
artistica de la Fundacion Casa Pintada en Nueva York.
Sus obras forman parte de importantes colecciones,
como las de AEIVA en Birmingham, la Coleccion Coca
Cola y AENA en Espana, el Banco de Espania, la
Fundacion Helga de Alvear, el IVAM y la Fundacion La
(aixa, entre otras.

Entre sus triunfos cuenta haber obtenido diversos
premios: el xIIl Certamen Bienal Unicaja de Artes
Pl3sticas y Ia Beca del Colegio de Espana en Paris. Su
primera oportunidad expositiva se la dio su Murcia
natal, la galeria T20. Obtuvo también el primer premio
Generaciones de Caja Madrid. A partir de ese momento
comienza a exponer en Madrid en las salas Max Estrella
y Moisés Pérez de Albéniz , asi como en Sevillaenla
galeria Rafael Ortiz. En el extranjero ha expuesto a sala
Proyecto Paralelo de México D.F. En fin, ha participado
en diversas ferias como ARCO, Another fair-TLE1#0PEN
y IFPDA Fine Art Print Faire. =

Son diverses les exposicions individuals i
collectives que el murcia ha realitzat; destacables
entre totes les individuals, la celebrada en el Pati
Herreria de Museu d'Art Contemporani Espanyol de
Valladolid i la inaugurada el novembre de 2017 en
I'vAM de Valencia, aixi com la de la Fundacié Marso a
Ciutat de Mexic.

Nico Munuera posseix una amplia trajectoria tant
en 'ambit nacional com internacional. Les seues
mostres recents son "Essentia Formalis” en la Galeria
Rafael Ortiz de Sevilla i "Fanum Naturae/Almost Only
Blue" en Maus Contemporary, Birmingham.

Ha sigut guardonat amb diversos premis i beques,
com el Premi Alfons X i la beca de creacid artistica de la
Fundacio Casa Pintada a Nova York. Les seues obres
formen part d'importants col-leccions, com les d'AEIVA
3 Birmingham, la Col-leccié Coca-Cola i AENA a Espanya,
el Banc d'Espanya, Ia Fundacio Helga de Alvear, [1VAM i
la Fundacio La Caixa, entre altres.

Entre els seus triomfs compta amb diversos
premis: el X111 Certamen Biennal Unicaja d'Arts
Plastiques i la beca del Col-legi d'Espanya a Paris. La
seua primera oportunitat expositiva li la va donar, en la
seua Murcia natal, la galeria T20. Va obtindre també el
primer premi Generaciones de Caja Madrid. A partir
d'eixe moment comenca a exposar a Madrid en
les sales Max Estrella i Moisés Pérez de Albéniz, aixi
com a Sevilla en la galeria Rafael Ortiz. A I'estranger ha
exposat en I3 sala Proyecto Paralelo de Méxic, DF. En fi,
ha participat en diverses fires com ARCO, Another
fair-TLEL#OPEN i IFPDA Fine Art Print Faire. =






José Luis Cremades, junto a Soliman Lopez,

Alex Marco, Inma Femenia, Mario Omega,

Felipe Pantone y Keke Vilabelda representan
la ultima generacion de jovenes creadores valencianos,
la ultima década de la exposicion. A pesar de su no tan
dilatada carrera, sobre todo si la comparamos con
aquellos abstractos nacidos en la década de los afios
cuarenta, el artista de Ibi lleva ya mas de veinte anos
practicando una abstraccion seria y sistematica;
plantedndose la pintura en términos comedidos y de
pureza absoluta. Gozando de total autonomia desde
Sus inicios pictoricos Y casi sin darse cuenta se
encontrg inmerso en Ia mas rigurosa abstraccion.
Cremades despoja y vacia los cuadros de elementos,
conduciéndolo a realizar una pintura abstracta de
caracteristicas muy personales. La practica artistica de
Cremades puede considerarse posible eslabon de esa
cadena iniciada en la década de los setenta del siglo
pasado de la pintura abstracta.

El ano 2010 marca un hito en su carrera, se define
totalmente su estilo y comienza a pintar estos actuales
cuadros con los que ha conseguido un merecido éxito.
Es precisamente en ese momento cuando recibe el
premio de adquisicion Il Ibercaja Pintura Joven,
Zaragoza; XXV Premio BMW de Pintura, Madrid; Il
Premio en Ia Bienal de Pintura Joven de Tarragona y la
beca Mario Antolin de ayuda a Ia investigacion
pictdrica.

El artista ha sido reconocido galardonado en el xvIi
Certamen Jovenes Pintores Fundacion Gaceta,
Salamanca, entre otros. También ha sido merecedor de
prestigiosas becas tales como: Fundacion Bilbao Arte
en 2017 Y la Beca Alfons Roig de la Diputacion de
Valencia en 2013.

Stile life
Oleo sobre lienzo ¢ Oli sobre lleng
200x300 ¢cm
Galeria Luis Adelantado. Ualencia

José Luis Cremades, juntament amb

Soliman Lopez, Alex Marco, Inma Femenia,

Mario O0mega, Felipe Pantone i Keke Vila
Belda, forma part de I'Ultima generacid de jovens
creadors valencians, I'Ultima decada de l'exposicio. A
pesar de la seua no tan dilatada carrera, sobretot si la
comparem amb aquells abstractes nascuts en la
década dels anus quaranta, l'artista d'lbi porta ja més
de vint anys practicant una abstraccio seriosa i
sistematica, plantejant-se la pintura en termes
moderats i de puresa absoluta. Disfrutant de total
autonomia des dels seus inicis pictorics i quasi sense
adonar-se'n, es va trobar immers en I'abstraccio més
rigorosa. Cremades despulla i buida els quadres
d'elements, cosa que el conduix a fer una pintura
abstracta de caracteristiques molt personals. La
practica artistica de Cremades pot considerar-se
possible anella d'eixa cadena de la pintura abstracta
iniciada en la década dels setanta del segle passat.

L'any 2010 marca una fita en la seua carrera: es
definix totalment el seu estil i comenca a pintar estos
quadres actuals amb els quals ha aconsequit un
merescut éxit. Es precisament en eixe moment quan
rep el premi d'adquisicio Il Ibercaja Pintura Jove
(Saragossa), el Xxxv Premi BMW de Pintura (Madrid), el Il
Premi en la Biennal de Pintura Jove de Tarragona i la
beca Mario Antolin d'ajuda a la investigacié pictorica.
L'artista ha sigut reconegut en el xviI Certamen

Jovens Pintors de la Fundacio Gaceta (Salamanca),
entre altres. També ha sigut mereixedor de prestigio-
ses beques com ara les de Ia Fundacio Bilbao Arte en
2017 i la Beca Alfons Roig de Ia Diputacio de Valéncia en
2013.



La pintura de Cremades se caracteriza por su
habilidad para captar la fugacidad de la luz y su
interaccion con el color, es precisamente esto lo que
hace que sus piezas parezcan vibrar con luz propia.
Sinti6 siempre I3 necesidad de realizar un arte abstracto
que no fuera ni de origen expresionista, ni surrealista, ni
constructivista, distinguiéndose fundamentalmente por
el tratamiento poético. Seguin sus propias palabras el

La pintura de Cremades es caracteritza per la seua
habilitat per a captar la fugacitat de la llum i Ia seua
interaccié amb el color, és precisament aixo el que fa
que les seues peces semblen vibrar amb llum propia.
Va sentir sempre la necessitat de realitzar un art
abstracte que no fora ni d'origen expressionista, ni
surrealista, ni constructivista, distingint-se fonamen-
talment pel tractament poetic. Segons les seues




artista explord las relaciones y posibilidades que se
establecen al insertar Ia pintura en su lugar/contenedor
para generar un espacio de contemplacion y reflexion.
Su intencion es crear un clima que sea adecuado para la
introspeccion.

A la hora de pintar un cuadro, confiere especial
atencion a la atmasfera; a las sensaciones que
producen el espacio, el aire y luz. El artista no sélo
pinta, investiga acerca del efecto que esos tres valores
tienen en la obra. Estudia la luminosidad a través de
suaves y delicadas veladuras cromaticas. Sintiendo
especial interés por los vinculos que se deben crear en
una obra de arte, entre el espacio y el individuo.

La atmdsfera es probablemente el valor mds
elevado y dificil de conseguir desde antiguo en una
pintura; es eso que nos exige detenernos ante el
lienzo; tomar presencia no solo fisica con la tela; algo
misterioso gue sucede y por lo que el espectador se ve
obligado a la contemplacion y que nos transforma en
el centro; nos seduce, hace realmente sentirnos ahi,
compartiendo el mismo instante con su creador en
una comun interaccion entre obra y espectador. En un
ensayo de 1967, Arte y Objetualidad, Michael Fried
criticaba abiertamente la estética minimalista y
abogaba por la consolidacién de una cualidad a la que
denomind Presentness, (presencia) gue el autor
identifica con la gracia.

Hay que hacer hincapié en que I3 aparente
simplicidad del lenguaje de Cremades es engafnosa.
Reflexiona sobre tres grandes interrogantes: la muerte,
la existencia y Ia nada, cuestiones sobre las que los
filosofos y los cientificos llevan afos discerniendo y no
llegan a resolver. Para nosotros es complejo concebir
algo al margen del espacio, dado que nuestros
sentidos son limitados. En verdad, “la nada" y "la
muerte"” forman parte de otra dimension

A través de la composicion, las texturas y el
cromatismo, evoca preocupaciones claramente
emocionales con un mensaje intimo y espiritual. En
conclusion, las obras de Cremades encierran un gran

propies paraules, l'artista va explorar les relacions i
possibilitats que s'establixen quan Ia pintura s'inserix
en el seu lloc/contenidor per a generar un espai de
contemplacio i reflexio. La seua intencio és crear un
clima que siga adequat per a la introspeccid.

A l'hora de pintar un quadre, conferix atencid
especial a I'atmosfera, a les sensacions que produixen
I'espai, l'aire i la llum. L'artista no sols pinta, investiga
sobre ['efecte que eixos tres valors tenen en 'obra.
Estudia la lluminositat a través de suaus i delicades
veladures cromatiques. Sent interés especial pels
vincles que s'han de crear en una obra d'art entre
I'espai i l'individu.

L'atmosfera és probablement el valor més elevat i
dificil d'aconseguir des d'antic en una pintura; és aixo
gue ens exigix detindre'ns davant del lleng, prendre
presencia no sols fisica amb Ia tela, una cosa misterio-
53 que succeix i per la qual I'espectador es veu obligat
a la contemplacio i que ens transforma en el centre;
ens seduix, fa realment sentir-nos aci, compartint el
mateix instant amb el seu creador en una interaccio
comuna entre obra i espectador. En un assaig de 1967,
Art i objectualitat, Michael Fried criticava obertament
I'estetica minimalista i advocava per la consolidacio
d'una qualitat a la qual va denominar presentness
(‘presencia’), que l'autor identifica amb la gracia.

Cal posar I'accent en el fet que I'aparent simplicitat
del llenguatge de Cremades és enganyosa. Reflexiona
sobre tres grans interrogants: Ia mort, I'existencia i el
no-res, qUestions sobre les quals els filosofs i els
cientifics porten anys reflexionant i que no arriben a
resoldre. Per a nosaltres és complex concebre alguna
cosa al marge de l'espai, atés que els nostres sentits
son limitats. En veritat, «el no-res» i «la mort» formen
part d'una altra dimensio

A través de la composicio, les textures i el
cromatisme, evoca preocupacions clarament
emocionals amb un missatge intim i espiritual. En
conclusio, les abres de Cremades tanguen un gran
enigma que l'artista mai ha desentranyat obertament.



enigma que el artista nunca ha desentranado
abiertamente. Algunas claves nos Ias ha descubierto la
exposicion titulada: Algo asi cercano a la nada (2020) y
la entrevista firmada por Nerea Diez para Pocket
design guide, al preguntarle al artista sobre cudl es su
mayor inquietud en ese periodo de su vida, a lo que él
responde rotundamente: “la muerte". Quiza por esto
elimina todo lo accesorio de sus telas, creando
espacios aparentemente ilimitados y vacios. Hay que
resaltar su habilidad para fusionar elementos
emocionales y sensoriales en su obra. En pocas
palabras, el trabajo de Cremades magnetiza. Un amplio
catdlogo de formatos le hace concebir sus obras con
un lenguaje vivo donde las piezas estan en constante
transformacion. Un concepto que recuerda 1as teorias
de serialidad y monocromia promulgadas hace
décadas y que sittan al artista dentro de las corrientes
minimalistas de Ia abstraccion contemporanea.

Su obra ha estado expuesta en centros institucio-
nes tales como el MUVIM de Valencia; asi como el MAC,
en A Coruna; Casal Solleric de Palma de Mallorca y
Centre del Carme Cultura Contemporaneo de Valencia;
Centro Parraga de Murcia; Museo Gas Natural Fenosa,
en A Coruna. También en centro privados como Bienal
Isabel Comenge; Art Marbella en Marbella; Sala Mirador
de Madrid; Galeria Luis Adelantado de Valencia; Galeria
Pelaires en Palma Mallorca y Galeria Artnueve en
Murcia.

Colecciones nacionales internacionales custodian
Sus obras: Coleccion Related Group, Miami; Coleccion
Josep Santacreu, Barcelona; Coleccion DKV; Coleccion
Consejo Provincial de Valencia; Fundacion Venancio
Blanco de Salamanca; Museo de Arte Contemporaneo
Infanta Elena, Tomelloso; Fundacion Javier Roson y
Coleccion BMW en Madrid; Fondo de Arte Ibercaja,
Zaragoza; Coleccion Palacio de La Seda, Murcia; Fondo
de Arte de la Universidad de Murcia, Coleccién Anquins.
Asi como algunas colecciones privadas de Copenha-
gue, Nueva York, EE.UU., Zurich. =

Algunes claus ens les ha descobertes I'exposicio
titulada Una cosa aixi proxima al no-res (2020) i
I'entrevista firmada per Nerea Diez per a Pocket Design
Guide, quan pregunta a l'artista sobre quin és la seua
major inquietud en eixe periode de |3 seua vida, cosa a
la qual ell respon rotundament: «la mort». Potser per
aix0 elimina tots els elements accessoris de les seues
teles, creant espais aparentment illimitats i buits. S'ha
d'assenyalar la seua habilitat per a fusionar elements
emocionals i sensorials en Ia seua obra. En poques
paraules, el treball de Cremades magnetitza. Un ampli
cataleg de formats li fa concebre les seues obres amb
un llenguatge viu en el qual les peces estan en
transformacio constant. Un concepte que recorda les
teories de serialitat i monocromia promulgades fa
decades i que situen l'artista dins dels corrents
minimalistes de I'abstraccié contemporania.

La seua obra s'ha exposat en centres i institucions
com ara el MUVIM (Valéncia), aixi com el MAC (la
Corunya), el Casal Solleric (Palma), el Centre del Carme
Cultura Contemporania (Valéncia), el Centre Parraga
(Murcia) o el Museu Gas Natural Fenosa (la Corunya).
També en centres privats com I3 Biennal M. Isabel
Comenge (Valéncia), Art Marbella (Marbella), Sala
Mirador (Madrid), Galeria Luis Adelantado (Valéncia),
Galeria Pelaires (Palma) i Galeria Artnueve (Murcia).

Collleccions nacionals i internacionals custodien les
seues obres: Col-leccié Related Group (Miami), Col-leccio
Josep Santacreu (Barcelona), Col-leccié DKV, Col-leccié
Consell Provincial de Valencia, Fundacio Venancio
Blanco (Salamanca), Museu d'Art Contemporani Infanta
Elena (Tomelloso), Fundacié Javier Roson i Col-leccid
BMW (Madrid), Fons d'Art Ibercaja (Saragossa), Col-leccié
Palau de Ia Seda (Murcia), Fons d'Art de |a Universitat
de Murcia i Colleccio Anguins (Reus). Aixi com algunes
col-leccions privades de Copenhaguen, Nova York, els
EUA 0 ZUric. =



Inma Femenia es una artista que se plantea

estrechar los vinculos entre el mundo virtual

y el mundo real, con una obra explora las
intersecciones entre lo digital y lo material, creando un
lenguaje que es tanto una exploracion visual como una
declaracion conceptual. La peculiaridad intrinseca de
Femenia radica en su habilidad para combinar ambas
esferas de lo real, creando obras que son tanto concep-
tuales como profundamente materiales. Su enfoque le
permite explorar las tensiones y contradicciones
inherentes a nuestra experiencia contemporanea
hiperreal, donde lo inmaterial U lo fisico se entrelazan
de manera cada vez mas compleja.

Centrandose en como las nuevas tecnologias y
formas de comunicacion afectan nuestra percepcion
del mundo, a través de diversas técnicas y materiales,
Femenia se interroga sobre la imagen en I3 era digital,
creando piezas que desafian nuestras nociones
preconcebidas sobre lo real y lo virtual. El resultado
Son piezas gue juegan con I3 percepcion, creando
iridiscencias y efectos visuales que cuestionan Ia
naturaleza de lo que estamos viendo.

Femenia centra su trabajo en hacer tangible lo
intangible, explorando como el color digital y Ia luz
generada por Ias pantallas se diferencian de los
medios fisicos y analdgicos. Su obra trasciende la
exploracién técnica, abriendo una reflexion sobre las
nuevas formas de percepcion en |a era digital. La critica
resalta su capacidad para cuestionar el arte contempo-
raneo mediante lineas de investigacion que abordan
como la conectividad, los procesos de comunicacion y
la transmision de informacion en un mundo digitaliza-
do influyen en nuestra manera de percibir y compren-

Versién 35

Tinta UV sobre PUC y aluminio ¢

Neg¢ra UU sobre PUC i alumini

160x120 ¢cm

Coleccién artistica Municipal. Ayuntamiento de Alicante ¢
Col.leccié artistica Municipal. Ajuntament d’Alacant

Inma Femenia és una artista que es planteja

estrényer els vincles entre el maén virtual i el

man real, amb una obra que explora les
interseccions entre el digital i el material, per a crear un
llenguatge que és tant una exploracio visual com una
declaracio conceptual.

La peculiaritat intrinseca de Femenia radica en la
seua habilitat per a combinar les dos esferes del real,
creant obres que s6n tant conceptuals com profunda-
ment materials. El seu enfocament |i permet explorar
les tensions i contradiccions inherents a Ia nostra
experiencia contemporania hiperreal, en quée
limmaterial i el fisic s'entrellacen de manera cada
vegada més complexa.

Centrant-se en com les noves tecnologies i formes
de comunicacio afecten la nostra percepci¢ del mon, a
través de diverses tecniques i materials, Femenia
s'interroga sobre la imatge en I'era digital, i crea peces
que desafien les nostres nocions preconcebudes sobre
el real i el virtual. El resultat son peces que juguen amb
la percepcio, creant iridescencies i efectes visuals que
questionen la naturalesa del que estem veient.

Femenia centra el seu treball a fer tangible
l'intangible, explorant com el color digital i Ia llum
generada per les pantalles es diferencien dels medis
fisics i analogics. La seua obra transcendix I'exploracio
técnica i obri una reflexio sobre les noves formes de
percepcio en l'era digital.

La critica ressalta Ia seua capacitat per a glestio-
nar I'art contemporani mitjan¢ant linies d'investigacio
que tracten com la connectivitat, els processos de
ComunNicacio i Ia transmissid d'informacio en un mon
digitalitzat influixen en la nostra manera de percebre i






der el espacio que nos rodea. Su enfoque redefine
nuestra relacion con el entorno y la tecnologia.

La obra de Femenia se inscribe dentro de un
enfoque profundamente pictérico, aunque reinter-
pretado desde una perspectiva contemporanea. Su
interés natural por la materia y el color se manifiesta
en una practica que, si bien no se alinea con Ia pintura
tradicional, mantiene una conexion esencial con los
fundamentos de |3 percepcién cromatica y material.

Su enfoque se centra en el color luz, explorando
como el considerable tiempo que pasamos mirando
pantallas ha creado un nuevo lenguaje visual. Esta
investigacion se concreta en piezas que parecen
vibrar con la intensidad cromética propia del mundo
digital, pero que al mismo tiempo retienen su
materialidad.

Femenia no solo trabaja con los materiales, sino
también con las intersecciones entre ellos. “Las
conexiones fisicas entre materiales me resultan de
especial interés. Es donde se genera la verdadera
tension entre ambos”, explica 13 artista. Esta tension es
evidente en obras como Free Fall, donde utiliza
capturas de pantalla de cdmaras de seguridad publicas
0 la serie Mehr Licht! que implica otro nivel de su
exploracion, esta vez inspirada en la omnipresencia de
la luz en los entornos urbanos contemporaneos, en la
que utiliza fragmentos de pantallas LED publicitarias,
recontextualizandolos dentro de un espacio de galeria
para crear una experiencia inmersiva que envuelve al
espectador en una luminosidad abrumadora.

En sus obras mas recientes, como On Air, Femenia
emplea coordenadas y datos precisos obtenidos de
tecnologias de geolocalizacion, Estas imagenes
provienen de mapas de calor capturados por satélites
Meteosat, que sefalan zonas gravemente afectadas
por el cambio climatico. Al ser ampliadas, estas
capturas se transforman en abstracciones donde el
color, y por ende la luz, juegan un papel central,
convirtiendo un paisaje devastado en una experiencia
sublime.

comprendre I'espai que ens envolta. El seu enfocament
redefinix la nostra relacié amb I'entorn i 1a tecnologia.

L'obra de Femenia s'inscriu dins d'un enfocament
profundament pictoric, encara que reinterpretat des
d'una perspectiva contemporania. El seu interés
natural per la matéria i el color es manifesta en una
practica que si bé no s'alinea amb la pintura tradicional,
manté una connexid essencial amb els fonaments de
la percepcié cromatica i material.

El seu enfocament se centra en el “color llum’,
explorant com el considerable temps que passem
mirant pantalles ha creat un nou llenguatge visual.
Esta investigacio es concreta en peces que semblen
vibrar amb Ia intensitat cromatica propia del mon
digital, perd que al mateix temps retenen |a seua
materialitat.

Femenia no sols treballa amb els materials, sing
també amb les interseccions entre estos. “Les
connexions fisiques entre materials em resulten
d'especial interés. Es a on es genera la verdadera tensio
entre els dos", explica I'artista. Esta tensio és evident en
obres com Free fall, en qué utilitza captures de pantalla
de cameres de seguretat publiques o la série Mehr
Licht!, que implica un altre nivell de la seua exploracio,
esta vegada inspirada en I'omnipresencia de la llum en
els entorns urbans contemporanis, en la gual utilitza
fragments de pantalles LED publicitaries, i les
recontextualitza dins d'un espai de galeria per a crear
una experiéncia immersiva que envolta I'espectador en
una lluminositat aclaparadora.

En les seues obres més recents, com On Air,
Femenia empra coordenades i dades precises
obtingudes de tecnologies de geolocalitzacio. Estes
imatges provenen de mapes de calor capturats pel
satellit Meteosat, que assenyalen zones greument
afectades pel canvi climatic. Al ser ampliades, estes
captures es transformen en abstraccions en que el
color, i per tant la llum, juguen un paper central,
convertint un paisatge devastat en una experiéncia
sublim.



El trabajo de Femenia no solo es una exploracion
estética, sino también una reflexion profunda sobre el
lenguaje visual contemporaneo. En una era dominada
por pantallas y flujos de informacion digital, su obra
nos invita a reconsiderar nuestra relacidn con las
imagenes y la realidad virtual. Al materializar
fendmenos luminicos intangibles, Femenia crea
puentes entre el mundo fisico y el digital, cuestionan-
do los limites de nuestra percepcion.

Su trabajo ha sido expuesto internacionalmente
en Inglaterra, Francia, Italia, Alemania, Portugal,
Colombia y Alabama, entre otros. Destacan 1as
exposiciones: Free Fall en el IVAM, Valencia; Live
Today. Tomorrow Will Cost More en Praz-Delavallade,
Paris; Tension en Centro Parraga, Murcia; One Size
Fits All en The Ryder Projects, Londres; Rugged
Terrain en Beta Pictoris Gallery, Birmingham,
Alabama; Béte Noire en Musart, Berlin y Offene
Atieliers en Atelierhaus Dachauer, Munich.

En estos dos Ultimos anos, el trabajo de Inma
Femenia ha sido adquirido por diferentes instituciones
como la coleccion DKV, Ia fundacion Per Amor a I'Art
(Bombas Gens) y la Generalitat Valenciana. =

El treball de Femenia no sols és una exploracio
estética, sind també una reflexio profunda sobre el
llenguatge visual contemporani. En una era dominada
per pantalles i fluxos d'informacio digital, Ia seua obra
ens convida a reconsiderar la nostra relacié amb les
imatges i la realitat virtual. Al materialitzar fenomens
luminics intangibles, Femenia crea ponts entre el mén
fisici el digital i qUestiona els limits de la nostra
percepcio.

El seu treball ha sigut exposat internacionalment a
Anglaterra, Franga, Italia, Alemanya, Portugal,
Colombia i Alabama, entre altres. Destaguen les
exposicions: “Free Fall" en I'vAM, Valencia; “Live today.
Tomorrow will cost more" en Praz-Delavallade, Paris;
“Tension" en Centre Parraga, Murcia; “One size fits all"
en The Ryder Projects, Londres; "Rugged terrain” en
Beta Pictoris Gallery, Birmingham, Alabama; “Béte
Noire" en Musart, Berlin i "Offene Atieliers” en
Atelierhaus Dachauer, Munic.

En estos dos ultims anys, el treball d'Inma
Femenia ha sigut adquirit per diferents institucions
com la col-leccio DKV, Ia Fundacio Per Amor a I'Art
(Bombas Gens) i I3 Generalitat Valenciana. =



A pesar de su juventud, el valenciano cuenta

con varias exposiciones individuales en

distintos puntos de Espana y del extranjero,
vease en Pery, en el Reino Unido, en Bélgica, en
Polonia, en Colombia, en México, en Portugal y en
Australia; lo que le ha permitido afianzarse como
figura clave, aungue emergente, en 13 escena artistica
mas contempaoranea.

Al'margen de teorias y sentencias de muerte para
la pintura abstracta, tal como hemos analizado en el
texto que acompana a este catalogo, la obra de Keke
Vilabelda evidencia la existencia de nuevos campos Y
posibilidades artisticas para Ia abstraccion que merece
|a pena explorar.

Cabe resaltar el hecho de que, a pesar de
encontrarnos en una época que destaca por el auge de
la tecnologia en todos los ambitos, el artista no
prescinde de sus manos y de los pinceles como
herramientas de trabajo, la cual combina con otros
procedimientos experimentales, creando una
instalacion sonora compuesta por tres videos en la gue
se fusiona lo fisico con lo digital.

Ademas, el proceso creativo de Keke Vilabelda es
altamente pictorico, se caracteriza por el empleo de
materiales pesados, como el cemento o la resing,
creando capas de materia, asi como texturas que
agregan una dimension tactil y aportan cierto enfoque
tridimensional a su trabajo.

Del mismo modo, sus instalaciones estan
conformadas con una serie de tomas fotograficas
maviles, combinadas visualmente, mediante una
técnica mixta, que permite difuminar los limites entre
loirreal y lo artificial. En su obra conjuga el lirismo
pictdrico de los cuadros con diversos y variados

Commond Ground

Acrilico y esmalte sobre lienzo Uideo HD estéreo en tres
canales. Sal marina ¢ Acrilic i esmalt sobre lleng Uideo HD
estereo en tres canals. Sal marina

240x160 ¢m ¢cfu

Propiedad del artista ¢ Propietat de U'artista

Malgrat la seua joventut, el valencia compta

amb diverses exposicions individuals en

diferents punts d'Espanua i de |'estranger,
per exemple al Pery, el Regne Unit, Bélgica, Polonia,
Colombia, Mexic, Portugal i Australia; un fet que li ha
permés afermar-se com a figura clau, encara que
emergent, en I'escena artistica més contemporania.

Al'marge de teories i senténcies de mort perala
pintura abstracta, tal com hem analitzat en el text que
acompanya este cataleg, I'obra de Keke Vilabelda
evidencia l'existencia de nous camps i possibilitats
artistiques per a I'abstraccio que val Ia pena explorar.

Cal destacar el fet que, malgrat trobar-nos en una
epoca que destaca per I'auge de la tecnologia en tots
els ambits, I'artista no prescindix de les seues mans i
dels pinzells com a ferramentes de treball, que
combina amb altres procediments experimentals,
creant una instal-lacié sonora composta per tres videos
en la qual es fusiona el component fisic amb el digital.

A més, el procés creatiu de Keke Vilabelda és
altament pictoric, es caracteritza per I'Us de materials
pesats, com el ciment o la resing, creant capes de
materia, aixi com textures que agreguen una dimensio
tactil i aporten un cert enfocament tridimensional al
seu treball.

De la mateixa manera, les seues installacions
estan conformades amb una série de preses fotografi-
gues mobils, combinades visualment, mitjangant una
técnica mixta, que permet difuminar els limits entre Ia
cosa irreal i l'artificial. En |a seua obra conjuga el lirisme
pictoric dels quadros amb diversos i variats procedi-
ments que van des de la fotografia o el video fins a la
captura d'imatges filmades des d'un dron, fet que
reforca el caracter hibrid del seu estil.



procedimientos que van desde la fotografia o el video
hasta Ia captura de imagenes filmadas desde un dron;
lo que refuerza el cardcter hibrido de su estilo.

A pesar de la dureza de los materiales que emplea,
Keke Vilabelda cultiva un tipo de pintura que se asienta
en Ia belleza estética. Su obra ha de ser reconocida por
su singularidad técnica, aunque también por el calado
de su mensaje. El artista siempre ha tratado de
visibilizar, a través de sus creaciones, las secuelas
irreparables que deja el hombre sobre el paisaje, asi
como la mutacion que ejerce este sobre Ia fisionomia
de su entorno. Asi, busca alertar acerca de los cambios

Malgrat Ia duresa dels materials que empra, Keke
Vilabelda cultiva una classe de pintura que s'assenta en
la bellesa estetica. La seua obra ha de ser reconeguda
per la seua singularitat tecnica, encara que també pel
calat del seu missatge. L'artista sempre ha tractat de
visibilitzar, a través de les seues creacions, les seqUeles
irreparables que deixa 'home en el paisatge, aixi com
la mutacio que este exercix sobre lIa fesomia del seu
entorn. Aixi, busca alertar sobre els canvis negatius
que afecten les societats modernes, recreant-se en 1a
bellesa del clevillament, a manera de reflex de Ia fallida
de la realitat, mentres el sistema s'entossudix a




negativos que afectan a las sociedades modernas,
recreandose en |a belleza del agrietamiento, a modo de
reflejo de la quiebra de la realidad, mientras el sistema
se empecing en ocultarlo. De este modo, invita a
cuestionarnos la relacion con el entorno en el que
vivimos U a anticipar el destino de nuestras ciudades,
pudiendo llegar a sentir Ia vulnerabilidad que
caracteriza al ser humano ante la precariedad de su
entorno.

ocultar-ho. D'esta manera, convida 3 qiestionar-nos la
relacio amb I'entorn en el qual vivim i a anticipar el
desti de les nostres ciutats, fins a arribar a sentir la
vulnerabilitat que caracteritza I'ésser huma davant de
la precarietat del seu entorn.

Terreny Comu o Common Ground és la culminacio
d'un treball d'investigacio de quasi tres anys que
finalitza a Valencia. No obstant aix0, guarda connexid
directa amb diversos territoris que compartixen una

Abstraccion.conceptual.



Terreno Comun o Common Ground es |3 culmina-
Cion de un trabajo de investigacion de casi tres anos
que finaliza en Valencia. No obstante, guarda conexion
directa con diversos territorios que comparten una
singularidad geografica muy concreta: la de las
lagunas rosadas.

Los magicos lugares en que se hallan dichas
lagunas, célebres por su belleza, se nos presentan
como un verdadero espectaculo de color y belleza en
Australia, Africa, Asia y Europa. El artista se sirve de
ellos para hacer hincapié en el futuro de I3 pintura
abstracta y en el devenir del paisaje, invitando a
reflexionar acerca de ese hermoso universo que se
desvanece ante |a inconsciente dimension humana.

Asi, podemos afirmar que Keke Vilabelda busca
poner de manifiesto los problemas comunes que viene
produciendo la variacion global del clima de Ia Tierra,
provocando cambios en la temperatura, en la
nubosidad, en las precipitaciones, en Ias radiaciones
solares o en el deshielo, debidos, sobre todo, a la accion
del hombre.

Es por lo que observamos, dentro de su coleccion,
obras de gran formato en Ias que el espectador puede
imbuirse con facilidad, pues se caracterizan por
confrontar la antigua "estaticidad” del cuadro con la
"no estaticidad" de las imagenes en movimiento, asi
como por incluir una gran superficie de sal marina que
cubre el suelo, de tal manera que éste pueda sentir Ia
textura de la sal bajo sus pies, percibir su olor y
escuchar su sonido al pisarla. Ademas, en ellas se imita
los procesos naturales de evaporacion, sedimentacion
y salinizacion de Ias lagunas, a partir del agrietamiento
fisico de las capas de pintura y el secado a distintas
velocidades de los materiales heterogéneos que
configuran las obras.

Ha recibido numerosos premios y becas por parte
de distintas instituciones, entre los que destacan los
siguientes: Saatchi Gallery. New Sensations; la Beca
Mario Antolin del Premio BMW de Pinturg; Ia Beca
Alfons Roig de la Diputacion de Valencia; la ayuda del

singularitat geografica molt concreta: Ia de les llacunes
rosades.

Els llocs magics en qué es troben estes llacunes,
celebres per la seua bellesa, se'ns presenten com un
verdader espectacle de color i bellesa a Australia,
Africa, Asia i Europa. L'artista se servix d'estos llocs per
a posar l'accent en el futur de la pintura abstracta i en
I'esdevindre del paisatge, i convida a reflexionar sobre
eixe bell univers que s'esvaix davant de la inconscient
dimensio humana.

Aixi, podem afirmar que Keke Vilabelda busca
posar de manifest els problemes comuns que esta
produint la variacio global del clima de la Terra, que
esta provocant canvis en la temperatura, en la
nuvolositat, en les precipitacions, en les radiacions
solars o en el desgel, deguts, sobretot, a I'accié de
I'home.

Es per aixo que, dins de la seua colleccio,
observem obres de gran format en les quals I'especta-
dor pot imbuir-se amb facilitat, ja que es caracteritzen
per confrontar l'antiga “estaticitat” del quadro amb la
"no estaticitat” de les imatges en moviment, aixi com
per incloure una gran superficie de sal marina que
cobrix el terra, de tal manera que este puga sentir la
textura de la sal davall dels seus peus, percebre’n I'olor
i escoltar-ne el so al xafar-1a. A més, en estes s'imita
els processos naturals d'evaporacio, sedimentacio i
salinitzacio de les llacunes, a partir del clevillament fisic
de les capes de pintura i el secatge a diferents
velocitats dels materials heterogenis que configuren
les obres.

Ha rebut nombrosos premis i beques per part de
diferents institucions, entre els quals destaquen els
seguents: Saatchi Gallery. New Sensations; Ia Beca
Mario Antolin del Premi BMW de Pintura; I3 Beca Alfons
Roig de la Diputacio de Valencia; I'ajuda de I'Institut de
la Joventut del Govern d'Espanya; el Premi Nacional de
Pintura de Ia Reial Academia de Belles Arts de Sant
Carles, i també el del Certamen Cultural Virgen de las
Vinas; el Premi de Pintura de Ia Fundacid Mainel, aixi



Instituto de la Juventud del Gobierno de Espania.
Premio Nacional de Pintura de |a Real Academia de
Bellas Artes de San Carlos y también el del Certamen
Cultural Virgen de las Vinas; Premio de Pintura de la
Fundacion Mainel. Asi como Premio Villa de Fuente
Alamo; y el primer premio del Concurso Nacional Juan
Francés de Xativa, entre otros.

Asimismo, el artista ha realizado residencias
artisticas en la Fundacion Mir¢ de Palma de Mallorca;
en (asa Veldzquez de Madrid; en Campos de Gutiérrez,
Medellin (Colombia); en ZonaSeis (México); y en (asa
Wabi (Oaxaca, México).

Su obra se encuentra en multiples colecciones
publicas y privadas, como las del IvAM; el Museum of
Latin American Art, California; el Centro de Arte y
Naturaleza de Huesca; el CAAC y Mideciant ambas en
Cuenca. La Fundacion Carmignac; la Fundacion
Venancio Blanco; la Fundacion Juan Joseé Castellano
Comenge; Ia Nanjing Baijia Lake Collection o el
Ayuntamiento de Lyon.

Cuenta con numerosas exposiciones individuales
en Espana, concretamente en Madrid en Ponce+Robles;
en México en Karen Huber Gallery; en Pert en Now
Gallery; en Portugal en NoNo Gallery; en Polonia en
Rodriguez Gallery y en Australia en Grau Projekt, asi
como también en Reino Unido, Bélgica y Colombia. Ha
participado en ferias como ARCO, MACO, ArtBO, u Art
Disseldorf, asi como en diversas exposiciones
colectivas en paises como China, Estados Unidos, Italia,
Francia o Suiza. =

com el Premi Villa de Fuente Alamo i el primer premi
del Concurs Nacional Juan Francés de Xativa, entre
d'altres.

Aixi mateix, I'artista ha fet residencies artistiques
en la Fundacié Mir¢ de Palma; Casa Veldzquez de
Madrid; Campos de Gutiérrez, Medellin (Colombia);
ZonaSeis (Mexic), i Casa Wabi (Oaxaca, Mexic).

La seua obra es troba en multiples col-leccions
publiques i privades, com les de I'vaM; el Museum of
Latin American Art, California; el Centre d'Art i
Naturalesa d'Osca; el CAAC i Mideciant, les dos a Conca;
la Fundacio Carmignac; la Fundacié Venancio Blanco; Ia
Fundacié Juan José Castellano Comenge; la Nanjing
Baijia Lake Collection, o I'ajuntament de Lio.

Compta amb nombroses exposicions individuals a
Espanya, concretament a Madrid, en Ponce+Robles;
Méxic, en Karen Huber Gallery; el Pert, en Now Gallery;
Portugal, en NoNo Gallery; Polonia, en Rodriguez
Gallery, i Australia, en Grau Projekt, aixi com al Regne
Unit, Belgica i Colombia. Ha participat en fires com
ARCO, MACO, ArtBO, i Art DUsseldorf, aixi com en
diverses exposicions col-lectives en paisos com Ia Xina,
els Estats Units, Italia, Franga o Suissa. =
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Marusela Granell es una apuesta segura.

Llevamos anos que se esta asistiendo al

desarrollo de nuevos mecanismos de trabajo
con finalidad artistica; de un arte que crea mundos
virtuales en los que la abstraccion parece tener vida
propia. En este proceso, la influencia que ha desempe-
fado la fotografia ha sido muy notable. A pesar de
contar con numerosos detractores, sin lugar a dudas,
desde 1960 la fotografia se convirtio en I3 protagonista
de la escena artistica. Las nuevas formas que surgieron
a través del mundo de la imagen han trasformado
progresivamente el modo de producir de algunos
artistas de nuestro tiempo, este es el caso de Marusela
Granell, que ha conseguido un papel muy destacado
dentro de esa tendencia heterogénea caracterizada por
contar con procedimientos técnicos variados.

Es por este motivo que I3 artista optd por abandonar
la pintura artesanal de grandes matices, cambiando el
tipo de soporte, la técnica e, incluso, el estatus visual. Asi,
resulta curioso que su trabajo surja, como ella misma
expresa: "del propio agotamiento del material pictorico”.
Para Marusela Granell, el proceso de crear siempre estard
vinculado a 1a ‘fuente original”; es decir, al pigmento, al
aglutinante, las colas, etc. como base primigenia de la
obra de arte. Marusela Granell abandona los pinceles
para convertir laimagen de la materia en objeto artistico
y establece un nuevo didlogo entre a forma y el fondo,
uniendo el pasado pictorico con el futuro. Sus pensa-
mientos se centran, pues, en Ia conexion que existe entre
los antiguos y los nuevos procedimientos artisticos, asi
como en I3 voluntad de conectar con todas las disciplinas
artisticas y no artisticas existentes, invitando al
espectador a reflexionar sobre I3 contemporaneidad de
los estilos artisticos.

Marusela Granell és una aposta segura. Fa

anys que assistim al desenrotllament de

nous mecanismes de treball amb finalitat
artistica, d'un art que crea mons virtuals en els quals
I'abstraccié sembla tindre vida propia. En este proces,
la influencia que ha exercit Ia fotografia ha sigut molt
notable. Malgrat que compta amb nombrosos
detractors, sense cap dubte, en 1960 Ia fotografia es va
convertir en la protagonista de l'escena artistica. Les
noves formes que van sorgir a través del mon de la
imatge han transformat progressivament la manera
de produir d'alguns artistes del nostre temps, i este és
el cas de Marusela Granell, amb obres que només es
poden enquadrar dins d'eixa tendencia heterogénia
caracteritzada per comptar amb procediments técnics
variats.

La artista va optar per abandonar Ia pintura
artesanal de grans matisos, i va canviar el tipus de
suport, la técnica i, fins i tot, I'estatus visual. Aixi,
resulta curios que el seu treball sorgisca, com ella
mateixa expressa, «del mateix esgotament del
material pictoric». Per a Marusela Granell, el procés de
crear sempre estara vinculat a 13 «font original»; és a
dir, al pigment, a l'aglutinant, les coles, etc., com a base
primigénia de l'obra d'art. Renuncia als pinzells per a
convertir [a imatge de la matéria en objecte artistic i
establix un nou dialeg entre la forma i el fons, unint el
passat pictoric amb el futur. Els seus pensaments se
centren, doncs, en la connexid que existix entre els
antics i els nous procediments artistics, aixi com en la
voluntat de connectar amb totes les disciplines
artistiques i no artistiques existents, convidant
I'espectador a reflexionar sobre la contemporaneitat
dels estils artistics.



Desde algo tan tradicional y real como la propia
materia pictorica, Marusela Granell se adapta a la
perfeccién a un mundo tecnoldgico abstracto. Tiene la
maagica virtud de hacer “visible" lo “invisible”. Su trabajo
se encuentra en el linde constante entre lo que "es" y lo
que "parecer ser"; o gue esta "presente” y ausente”;
entre el "permanecer “o0 “irse”; entre o “real" y lo
“imaginario”. Tomando como objeto principal de
inspiracion la propia materia pictorica, pese a ser
absolutamente irreconocible, transformdandola en algo
sugestivo y misterioso. Es precisamente ese punto de
ocultacion lo que resulta inagotablemente cautivador
de su obra.

Como sabemos, la historia del arte estd llena de
pequenas conquistas, Ia oscuridad de 13s salas se ha
convertido en una nueva herramienta para importan-
tes creadores contemporaneos Y Marusela Granell,
también a través de un rico juego de transparencias,
de luces y de sombras ha sabido sacar lo mejor de ese
NUevo recurso técnico.

Marusela Granell recibio en 2000 el reconocimien-
to del Ministerio de Educacion Cultura y Deporte de
Espana por Ia Promocion y difusion del arte espariol,
de la creacion artistica en Espafia y apoyo a las nuevas
tendencias de Ias artes plasticas.

Gracias al empleo de Ias primeras cdmaras web, en
2001, desarroll6 el proyecto Mirando al Mar en la
Galeria Luis Adelantado de Valencia y en otras
Ciudades. Fue justo entonces cuando decidio dar un
cambio radical a su forma de crear: “me planteé que ya
conocia los medios con los que comunicarme con el
mundo, solo me faltaba tener mi propia voz, y para ello
necesitaba una nueva vida™. Imprescindible en el caso

1 Entrevista con Marusela Granell, agosto de 2024.

Des d'una cosa tan tradicional i real com la mateixa
materia pictorica, sadapta a la perfeccié a un mon
tecnologic abstracte. Té la magica virtut de fer «visible»
I'«invisiblex. El seu treball es troba en el limit constant
entre el que «és» i el que «sembla ser»; el que és
«present» i «xabsent»; entre «romandre» 0 «anar-se'ny;
entre el «real» i I'«<imaginari». Es precisament eixe punt
d'ocultacio el que resulta inesgotablement captivador
de la seua obra. Pren com a objecte principal
d'inspiracio la mateixa materia pictorica, tot i ser
absolutament irrecognoscible, i 1a transforma en una
€0Sa suggestiva i misteriosa.

Com sabem, la historia de l'art esta plena de
xicotetes conquistes. La foscor de les sales sha
convertit en una nova ferramenta per a importants
creadors contemporanis i també per a Marusela
Granell, qui, a través d'un ric joc de transparéncies, de
llums i d'ombres, ha sabut traure el millor d'eixe nou
recurs tecnic.

Marusela Granell va rebre en 2000 el reconeixe-
ment del Ministeri d'Educacio Cultura i Esport
d'Espanya per la promocio i difusio de I'art espanyol, 1a
creacio artistica a Espanyai el suport a les noves
tendéncies de les arts plastiques.

Gracies a I's de les primeres cdmeres web, en
2001, va desenrotllar el projecte Mirant a la Mar en la
galeria Luis Adelantado de Valencia i en altres ciutats.
Va ser just llavors quan va decidir fer un canvi radical
en la seua manera de crear: “"Em vaig plantejar que ja
coneixia els mitjans amb els quals comunicar-me amb
el mon, només em faltava tindre la meua propia veu i,
per a aixo, necessitava una nova vida"! Imprescindible
en el cas de I'artista Marusela Granell és assenyalar que

1 Entrevista amb Marusela Granell, agost de 2024.



de la artista Marusela Granell es senalar que en 2014
tomo la radical decision de alejarse de los circuitos
comerciales para dedicarse a busqueda de nuevos
procedimientos creativos. Desde entonces ha vivido
entre México y Republica Dominicana como artista
investigadora, provocando acciones culturales y
diferentes actividades con grupos de jévenes
creadores en lugares alejados de Ia voragine de las
grandes ciudades, aun hoy conserva sus estudios y
viaja repetidamente a estos lugares. Ella se expresa
asi: "Fue decision propia dejar el espacio de las galerias
y dedicarme 3 seguir formandome ahora como
pensadora. El arte de los 80, falso en su definicién no
producia por aquel entonces otra cosa, que repeticio-
nes amaneradas de lo mismo para un mercado
animado en ese momento Y que habia dejado de ser
contemporaneo. Siempre he pensado que hay que
atravesar I3 historia para vislumbrar un posible futuro.
Mi esfuerzo estd puesto en desbloquear el “desquicia-
miento de la cultura” tan bien descrito por George Didi
Huberman en su texto £n el aire congelado™.

(Cabe destacar que Marusela Granell lleva a cabo
labores docentes y tedricas del arte. Es por ello que se
dirigio, en el ano 2014, 3 México invitada por la Escuela
de Bellas Artes La Esmeralda, para impartir talleres
sobre procesos creativos, de pensamiento y creacion,
no solo en dicha escuelg, sino también en el Centro
Nacional de las Artes de México; en Ia Universidad An3-
huacy en el Centro de las Artes San Agustin "El Casa”
de Oaxaca, junto con el Maestro Francisco Toledo. Una
de sus investigaciones mas relevantes fue la de la
artista cubana Ana Mendieta. Ha participado en cursos

en 2014 va prendre |a decisio radical d'allunyar-se dels
circuits comercials per a dedicar-se a buscar nous
procediments creatius. Des de llavors ha viscut entre
Mexic i Ia Republica Dominicana com a artista
investigadora, i ha provocat accions culturals i diferents
activitats amb grups de jovens creadors en llocs
allunyats de la voragine de les grans ciutats. Encara hui
hi conserva els seus estudis i viatja repetidament a
estos llocs. Ella s'expressa aixi: «Va ser decisio propia
deixar 'espai de les galeries i dedicar-me a continuar
formant-me, ara com a pensadora. L'art dels huitanta,
fals en la seua definicio, no produia en aquells dies
altra cosa que repeticions amanerades del mateix per a
un mercat animat en eixe moment i que havia deixat
de ser contemporani. Sempre he pensat que cal
travessar la historia per a albirar un possible futur. El
meu esforg esta posat a desbloquejar el “desballesta-
ment de I3 cultura” tan ben descrit per George
Didi-Huberman en el seu text En I'aire commogut».?
Cal destacar que Marusela Granell du a terme
labors docents i tedriques de I'art com a lliurepensado-
ra. L'any 2014 va estar a Mexic convidada per I'Escola
de Belles Arts La Esmeralda per a impartir tallers sobre
processos creatius, de pensament i creacio, no sols en
esta escola, sind també en el Centre Nacional de les
Arts de Mexic, en la Universitat Andhuac i en el Centre
de les Arts San Agustin (CASA) d'0axaca, juntament
amb el mestre Francisco Toledo. Una de les seues
investigacions mes rellevants va ser la de I'artista
cubana Ana Mendieta. Ha participat en cursos i
congressos de filosofia en la coneguda com a Fabrica
d'Art Contemporani. Arteleku de Bilbao, aixi com a



y congresos de filosofia en Ia conocida como Fabrica
de Arte Contemporaneo. Arteleku en Bilbao, asi como
en Cuenca, junto con Javier Maderuelo y Fernando
Castro. Finalmente, se integré como corresponsal
colaboradora de la revista Microfisuras. Cuadernos de
Pensamiento y Creacion, donde trabajo junto a
Francisco Jarauta, Gillo Dorfles, Amando Gonzalez o
Aldo Gargani, entre otros.

Entre 2022 U 2024, transmitid sus conocimientos
en el cccc de Valencia, con la conferencia Arte y
estética Global, herramienta de diserio, asi como
también con Universos Metamodernos, en la Casa
Estudio Diego Ribera y Frida Kahlo. Actualmente sigue
entre México y Espana, formando parte de conferen-
cias sobre arte y estética global y compartiendo
tertulias con Fernando Castro Florez.

Su obra se ha expuesto en Europa, Latino América
y EEUU, resultando destacable ARCO, con Tomas March
Gallery; Art Basel, de Hardcore Art Contmporary
Gallery; Fotoimagen, Biennial of photography en
republica dominicana y ZONA MACO con Errante Gallery..

Respecto a las ultimas exhibiciones individuales,
cabe destacar la realizada con la sala norteamericana
Broadway 473 Gallery, en Nueva York, asi como las
galeria mexicana Errante Gallery en Colonia Judrez.
También habitualmente expone en |a galeria Arte San
Raman, en Santo Domingo. =

Conca, juntament amb Javier Maderuelo i Fernando
Castro. Finalment, es va integrar com a corresponsal
collaboradora de la revista Microfisuras. Cuadernos de
Pensamiento e Creacion, en a qual va treballar
juntament amb Francisco Jarauta, Gillo Dorfles,
Amando Gonzdlez o Aldo Gargani, entre altres.

Entre 2022 i 2024, va transmetre els seus
coneixements en el cccc de Valencia, amb I3 conferén-
Cia «Arte u estética global, herramienta de disefio», aixi
com també amb «Universos metamodernos» en I3
(Casa Estudi Diego Rivera i Frida Kahlo. Actualment
continua entre Mexic i Espanya, formant part de
conferencies sobre art i estetica global i compartint
tertulies amb Fernando Castro Florez.

La seua obra s'ha exposat a Europa, Liatinoameri-
cai els Estats Units. Resulta destacable ARCO, amb Ia

Galeria Tomas March; Art Basel, de la ma dela
Hardcore Art Contemporary Gallery; Photoimagen,
Festival Bienal Internacional de Fotografias a la
Republica Dominicana, i Zona Maco, amb la Galeria
Errante.

Respecte a les ultimes exhibicions individuals, cal
destacar la feta amb la sala nord-americana Broadway
473 Gallery a Nova York, aixi com |a galeria mexicana
Errante en Colonia Judrez. També habitualment exposa
en la Galeria d'Art San Ramon de Santo Domingo. =



Alberto Adsuara destaca por su trayectoria

como artista plastico, fotdgrafo, cineasta y

ensayista. Ha dirigido varias galerias de arte
orientadas a la fotografia, como son los reconocidos
espacios Railowsky y Ciclorama. Ademas, ha comisa-
riado numerosas exposiciones relacionadas con el
mundo de la imagen y el cuerpo humano.

Comenzo su carrera como pintor 8 temprana edad,
presentando sus primeras exposiciones en 1974, antes
de finalizar sus estudios de Bellas Artes. No obstante,
cabe destacar el giro que dio a su profesién en cuanto
advirtio las primeras senales de fracaso en 1as artes
plasticas y las enormes dificultades que los artistas
tenian para desarrollarse, optando por dedicarse a otro
género artistico, la fotografia. De este modo, a partir de
1988 dejo a un lado 1as viejas y obsoletas delimitacio-
nes academicistas de la pintura y se 1anzo al alumbra-
miento de un nuevo territorio plastico adentrandose
en una estética de base tecnoldgica. Las razones por
las que consideraba que debia abandonar Ia practica
artistica se encuentra recogida en su personal ensayo
titulado “17 razones para no ser artista”.

Alberto Adsuara se ha dedicado durante anos a la
reflexion ensayjistica, colaborando en diferentes
publicaciones relacionadas con el mundo de la imagen.
Desde hace quince anos escribe numerosos articulos
para la revista de pensamiento Archipiélago. Del
mismo modo, diez ensayos avalan su constante
trabajo como escritor: £/ cuerpo y la fotografia: entre lo
obsceno y lo artistico, 1997; De un espectador
expectante, 2003; De un espectador cansado, 2009; El
lacanico, un hombre de cine, 2010; Rostro y Realidad
Fotogrdfica, 2010; De otro(s) Mundo(s). Una aproxima-
cion al paisaje sintético, 2013; Padres y adolescentes

Love Birds
Proyecciéon ¢ Projeccid
Propiedad del artista ¢ Propietat de U'artista

Alberto Adsuara destaca per Ia seua

trajectoria com a artista plastic, fotograf,

cineasta i assagista. Ha dirigit diverses
galeries d'art orientades a la fotografia, com son els
reconeguts espais Railowsky i Ciclorama. A més, ha
comissariat nombroses exposicions relacionades amb
el mon de la imatge i el cos huma. Va comencar la seua
carrera com a pintor de molt jove, ja que va presentar
les seues primeres exposicions en 1974, abans de
finalitzar els seus estudis de Belles Arts. No obstant
3ix0, cal destacar el gir que va donar a la seua professié
quan va advertir els primers senuals de fracas en les
arts plastiques i les enormes dificultats que els artistes
tenien per a desenrotllar-se, per la qual cosa va optar
per dedicar-se a un altre génere artistic, Ia fotografia.
D'esta manera, a partir de 1988 va deixar a un costat
les velles i obsoletes delimitacions academicistes de la
pintura i es va llancar a I'enllumenament d'un nou
territori plastic endinsant-se en una estetica de base
tecnologica. Les raons per les quals considerava gue
havia d'abandonar la practica artistica es troben
arreplegades en el seu assaig personal titulat 17
razones para no ser artista.

Alberto Adsuara s'ha dedicat durant anys a la
reflexid assagistica, collaborant en diferents publicaci-
ons relacionades amb el mon de la imatge. Des de fa
quinze anys escriu nombrosos articles per a la revista
de pensament Archipiélago. De la mateixa manera, deu
assajos avalen el seu constant treball com a escriptor:
El cuerpo y la fotografia: entre lo obsceno y lo artistico,
1997; De un espectador expectante, 2003; De un
espectador cansado, 2009; El lacnico, un hombre de
cine, 2010; Rostro y Realidad Fotogrdfica, 2010; De
otro(s) Mundo(s). Una aproximacion al paisaje sintético,






acobardados frente al sexo, 2019; Zizek, que facil lo
tienes. Panfleto contra el intelectual del hoy, 2020; Del
Arte y su obsolescencia, 2020; Lo patético del Arte,
2022. Absurdara.es.

Ha publicado seis libros acerca de su obra como
fotdgrafo: Autofotografias, Alberto Adsuars, Vanitas,
Microfilms, Desmemoria y Red Horn. Ademas, su
pasion por el mundo de la imagen le llevé en 2009 a
dedicarse a lo que mas ama: la cinematografia. Como
cineasta, tiene en su haber seis largometrajes; tres de
ellos documentales, entre los que se encuentra Todas
somos Thelma; Fuera de horas y Estar o no estar. Tam-
bién cuenta con cuatro largometrajes ficcionales, como
Error Fatal; Psiico; Red Horn y Limbo. Asimismo, ha
realizado dos mediometrajes titulados Psico u
Saudade.

Esta exposicion finaliza con |a proyeccion de un
fragmento de Ia pelicula Love birds del cineasta
valenciano Alberto Adsuara. En tan solo un minuto y
medio de filmacidn plantea tres consideraciones a
tener en cuenta: En primer lugar, aborda la cuestion de
la diferencia entre el hoy y el manana ante la presion
tecnoldgica actual. Medita sobre como Ias transmisio-
nes digitales estan transformando a ser humano,
advirtiendo, a su vez, de |os efectos que el apego, asi
como la tremenda subordinacion a la tecnologia
acarrearan. Ademas, trata el transito de la imagen
figurativa a la imagen abstracta y repara en coémo el
0jo humano ha ido adaptdndose, de manera progresi-
va, 3 la escasa fluorescencia de los reflectores en los
ambientes semioscuros. Este planteamiento tiene su
importancia desde el punto de vista estético, dado que
la luz poderosa de la comunicacion, incluso la
oscuridad propia de la misma, se han convertido en
una nueva herramienta estética para los mas potentes
y destacados creadores reconocidos internacional-
mente.

Actualmente, ademas de encontrarse en la fase de
preproduccion de sus siguientes dos largometrajes,
continda con su labor de docente en |a Escuela

2013; Padres y adolescentes acobardados frente al
5ex0, 2019; Zizek, que fdcil lo tienes. Panfleto contra el
intelectual del hoy, 2020; Del Arte y su obsolescencia,
2020; Lo patético del Arte, 2022. Absurdara.es.

Ha publicat sis llibres sobre la seua obra com a
fotograf: Autofotografias, Alberto Adsuara, Vanitas,
Microfilms, Desmemoria i Red Horn. A més, I3 seua
passio pel mon de la imatge el va portar en 2009 a
dedicar-se al que més estima: la cinematografia. Com
a cineasta, té a favor seu sis llargmetratges; tres dels
quals son documentals, entre els quals es troba Todas
somos Thelma; Fuera de horas i EStar o no estar.
També compta amb quatre llargmetratges ficcionals,
com Error Fatal; Psiico; Red Horn i Limbo. Aixi mateix,
ha dut a terme dos migmetratges titulats Psico i
Saudade.

Esta exposicio finalitza amb la projeccio d'un
fragment de la pelicula Love birds del cineasta
valencia Alberto Adsuara. Amb tan sols un minut i mig
de filmacid planteja tres consideracions que cal tindre
en compte:

En primer lloc, aborda la qUesti6 de |a diferencia
entre el hui i el dema davant de la pressio tecnologica
actual. Medita sobre com les transmissions digitals
estan transformant I'ésser huma, advertint, al seu torn,
dels efectes que la inclinacig, aixi com la tremenda
subordinacio a |a tecnologia implicaran. A més, tracta
el transit de Ia imatge figurativa a la imatge abstracta i
repara en com l'ull huma ha anat adaptant-se, de
manera progressiva, a I'escassa fluorescencia dels
reflectors en els ambients semiobscurs. Este
plantejament té |a seua importancia des del punt de
vista estetic, atés que la llum poderosa de la comuni-
€acig, fins i tot Ia foscor propia d'esta, shan convertit
en una nova ferramenta estetica per als més potents i
destacats creadors reconeguts internacionalment.

Actualment, a més de trobar-se en la fase de
preproduccio dels seus seglents dos llargmetratges,
continua amb la seua labor de docent a I'Escola
Superior d'Art i Tecnologia, en la qual impartix les



Superior de Arte y Tecnologia, donde imparte las
asignaturas de Fotografia y Narracion visual. Ademas,
mantiene un canal de YouTube dedicado al andlisis de
secuencias cinematograficas, denominado Cine-mate-
rialismo y es director de la revista de arte Nostromo.

Por ultimo, su interés por el mundo de la imagen,
en todas sus vertientes, lo ha llevado a conformar a lo
largo de treinta anos una de las mejores colecciones de
fotografia del panorama nacional, formada por mas de
mil fotografias de los mejores autores nacionales e
internacionales, que va a ser donada a la Fundacion
Antonio Pérez de Ia ciudad de Cuenca. =

assignatures de Fotografia i Narracio visual. A més,
manté un canal de YouTube dedicat a 'analisi de
sequencies cinematografiques, denominat Cine-
ma-materialismo i és director de I3 revista d'art
Nostromo.

Finalment, el seu interés pel mon de la imatge, en
tots els seus vessants, I'ha portat a conformar al llarg
de trenta anys una de les millors col-leccions de
fotografia del panorama nacional, formada per més de
mil fotografies dels millors autors nacionals i
internacionals, 1a qual sera donada a la Fundacio
Antonio Pérez de Ia ciutat de Conca. =




Rubén Tortosa es uno de los artistas

valencianos mas singulares e innovadores

del panorama nacional. Ha investigado a
fondo las posibilidades, no solo estéticas también
conceptuales, que ofrece Ia tecnologia contemporanea
al arte, convirtiéndose en un referente dentro del
ambito del arte digital y la experimentacién tecnolo-
gica. Su intencion de alejarse del arte académico en el
que ha crecido, asi como de sus influencias le ha
permitido desarrollarse libremente dentro de su
propio estilo, explorando nuevas fronteras y
afrontando nuevos retos desconocidos hasta el
momento.

Su obra fluctua entre el conceptualismo, la
abstraccion y la experimentacion tecnolégica,
desarrollando una intensa actividad investigadora y
una clara revolucion de la semantica cultural del siglo
XXI. La critica ha encuadrado a Tortosa como uno de
los pioneros del copy-art. Esto es prueba de que
debutdé muy pronto con las nuevas tecnologias
analogicas y digitales aplicadas a la creacion,
contribuyendo activamente a una nueva forma de
crear, que consiste en aplicar procesos de transferencia
y dispositivos de interaccion electronica en sus obras.
(abe destacar gue las piezas realizadas en los aios
ochenta, asi como las reflexiones que éstas contenian,
abrieron un amplio y largo debate con su amigo y, a su
vez, companiero artistico Ramon Alcald. Ambos se
plantearon la significacion del original frente a Ia copia
de la obra de arte y otras muchas cuestiones
relacionadas con Ia tecnologia.

Tortosa es miembro cofundador de Artefactes; lo
que le ha permitido a desarrollar numerosas obras
electronicas e instalaciones interactivas. Tal como

Troposphere

(el lugar del desplazamiento)

Cédigo ¢enerativo, webcam, proyector, computadora
Programacién: Alfredo Manzanares, Carlos Ramirez ¢
Codi ¢eneratiu, webcam, projector, computadora
Programacié: Alfredo Manzanares, Carlos Ramirez
Propiedad del artista ¢ Propietat de U'artista

Rubén Tortosa és un dels artistes valencians

meés singulars i innovadors del panorama

nacional. Ha investigat a fons les possibili-
tats, no nomes estetiques, tambe conceptuals, que
oferix Ia tecnologia contemporania a l'art, fins a
convertir-se en un referent dins de I'ambit de l'art
digital i 'experimentacio tecnologica. La seua intencié
d'allunyar-se de l'art academic en el qual ha crescut,
aixi com de les seues influencies, li ha permés
desenrotllar-se lliurement dins del seu propi estil,
explorant noves fronteres i afrontant reptes nous
desconeguts fins al moment.

La seua obra fluctua entre el conceptualisme,
I'abstraccid i I'experimentacio tecnologica, amb una
intensa activitat investigadora i una clara revolucio de
la semantica cultural del segle xxI. La critica ha
enquadrat Tortosa com un dels pioners del copy-art.
Aix0 prova que va debutar molt prompte amb les
noves tecnologies analogiques i digitals aplicades a la
Creacio, i va contribuir activament a una nova manera
de crear, que consistix a aplicar processos de transfe-
réncia i dispositius d'interaccio electronica en les seues
obres. Cal destacar que les peces realitzades en els
anus huitanta, aixi com les reflexions que estes
contenien, van obrir un ampli i llarg debat amb el seu
amic i, alhora, company artistic Ramaén Alcala. Tots dos
es van plantejar |a significacio de l'original enfront de la
copia de I'obra d'art i moltes altres questions
relacionades amb Ia tecnologia.

Tortosa és membre cofundador d'Artefactes, fet
que li ha permés desenrotllar nombroses obres
electroniques i instal-lacions interactives. Tal com vam
poder contemplar en la seua Ultima exposicio en el
Cccc, participa de l'art no estatic, de l'art viscut, que






pudimos contemplar en su ultima exposicion en el
CCCC, participa del arte no estatico, del arte vivido, que
trata de descontextualizar al espectador y provocar en
¢l una linea de pensamiento.

Se puede observar c6mo existe un tema
recurrente en sus Ultimos trabajos: |a relacion entre lo
digital y lo fisico. Asi, crea un didlogo entre elementos,
tales como la impresion, la imagen, el interfaz, y el
objeto tecnoldgico, el objeto artistico y el individuo.
Actualmente, Tortosa explora la interaccion entre el
espectador y la obra de arte, facilitando que el visitante
se involucre de manera activa en el proceso creativo y
haciendo visible Ias propiedades fisicas y quimicas de
la realidad invisible, de todo aquello que existe en el
entorno del espectador. Una de las caracteristicas mas
interesantes de su trabajo es el enfoque critico y
experimental “hombre-maquina”.

La multidisciplinariedad de los procesos creativos
ha marcado su evolucion artistica. La obra que
presentamos en esta exposicion es una pieza
interactiva que visibiliza, de manera abstracta, la
dispersion del aire que nos rodea al movernos,
mientras transitamos por la sala provocando una
concatenacion de procesos algoritmicos que producen
continuamente la imagen proyectada sobre el muro; lo
gue nos permite, No solo tomar conciencia de lo
imperceptible de nuestro entorno, sino también vivir
apreciando |a frontera entre el cuerpo y su entorno.

Sus reflexiones han quedado plasmadas en
diversas publicaciones: Laboratorio de una mirada.
Procesos de creacion a través de tecnologias electro-
graficas. Editado por la Universitat Politecnica de
Valencia, asi como La Mirada No-Retiniana. Huellas
electronicas desde el registro horizontal y su
visualizacion mediante la impresion. Ed. Sendema,
seguidas de diferentes textos en catalogos y articulos
en revistas de investigacion.

Los resultados de su proceso creativo se han
podido contemplar en exposiciones y certdmenes
internacionales de arte electronico, tales como Art

tracta de descontextualitzar I'espectador i provocar en
ell una linia de pensament.

Es pot observar com hi ha un tema recurrent en
els seus ultims treballs: 1a relacié entre 'objecte digital i
fisic. Aixi, crea un didleg entre elements, com ara la
impressio, la imatge, la interficie, i l'objecte tecnologic,
I'objecte artistic i I'individu. Actualment, Tortosa
explora la interacci6 entre I'espectador i I'obra d'art, per
a facilitar que el visitant s'involucre de manera activa
en el procés creatiu i fer visibles les propietats fisiques i
quimigues de |a realitat invisible, de tot alld que existix
en I'entorn de I'espectador. Una de les caracteristiques
més interessants del seu treball és I'enfocament critic i
experimental "home-maquina”.

La multidisciplinarietat dels processos creatius ha
marcat |3 seua evolucio artistica. L'obra que presentem
en esta exposicio és una peca interactiva que visibilitza,
de manera abstracta, 1a dispersio de l'aire que ens
envolta al moure'ns, mentres transitem per la sala
provocant una concatenacio de processos algoritmics
que produixen continuament la imatge projectada
sobre el mur; la gual cosa ens permet, no NOMés
prendre consciencia de la imperceptibilitat del nostre
entorn, sin6 també viure apreciant la frontera entre el
cos i el seu entorn.

Les seues reflexions han quedat plasmades en
diverses publicacions: Laboratorio de una mirada.
Procesos de creacion a traveés de tecnologias electro-
graficas. Editat per la Universitat Politecnica de
Valéncia, aixi com La Mirada No-Retiniana. Huellas
electronicas desde el registro horizontal y su
visualizacion mediante la impresion. Ed. Sendema,
seguides de diferents textos en catalegs i articles en
revistes d'investigacio.

Els resultats del seu proces creatiu s'han pogut
contemplar en exposicions i certamens internacionals
d'art electronic, com ara Art Futura a Barcelona;
Ciberart Bilbao; Fournos; Centre Culture d'Atenes; Espai
Digital, a Las Palmas de Gran (anaria; ESAP, a Porto. A
més, 1a seua obra es troba en diverses col-leccions a



Futura en Barcelona; Ciberart Bilbao; Fournos. Centre
Culture de Atenas; Espacio Digital, en Las Palmas de
Gran Canaria; ESAP, en Oporto. Ademas, su obra se
encuentra en diversas colecciones en Valencia, como
en el IVAM y en I3 Universitat Politecnica, y en Madrid
en la Fundacion Arte y Tecnologia de Telefonica y en
Fundacion Canon Espana. Otros lugares en los que se
pueden contemplar también son en Ia Fundacion
Goya, en Fuendetodos; en Xerox Art Center, en Milan
Museo Internacional de Electrografia Centro de
Innovacion en Arte u Nuevas Tecnologias de Cuenca.
Fuera de Espania, situamos sus creaciones en la
coleccion Norbert Hein, en Friburgo, asi como en
algunas ciudades de Francia, Bélgica, Alemania,
Escocia, Dinamarca, Italia, Reino Unido, Brasil, México,
EE.UU., Japon y Nigeria. No obstante, su galeria de
referencia es Set Espai d'Art de Valencia. ®

Valencia, com en I'VAM i la Universitat Politécnica; i a
Madrid, en la Fundacid Art i Tecnologia de Telefonica i
en Fundacio Canon Espanya. Altres llocs en els quals es
poden contemplar també sén la Fundacié Goya, a
Fuendetodos; en Xerox Art Center, 3 Mila; i el Museu
Internacional d'Electrografia Centre d'Innovacio en Arti
Noves Tecnologies de Conca. Fora d'Espanya, situem
les seues creacions en la col-leccié Norbert Hein, a
Friburg, aixi com en ciutats de Franca, Belgica,
Alemanya, Escocia, Dinamarca, Italia, el Regne Unit, el
Brasil, Méxic, els Estats Units, el Japo i Nigéria. Aixo no
obstant, |a seua galeria de referéncia és Set Espai d'Art
de Valéncia. =




M2 José Marco es artista multidisciplinar, su

trabajo lo ha realizado en el campo de la

ilustracion, Ia pintura y la fotografia. Tras un
largo periodo de concienzuda reflexion, en los Ultimos
anos comienza a dedicarse a |a elaboracion de piezas
creadas digitalmente. En la era de la creacion
tecnoldgica, ha emprendido un gallardo recorrido, un
ejercicio de invencién de nuevas formas abstractas que
se expanden. La obra escogida para esta exposicion es
muestra de la Ultima apuesta creativa. Una pieza de
pintura digital -Oxitocina 45- que se incluye en la serie
de obras denominadas bajo el mismo titulo donde M2
José Marco vuelve a recuperar la abstraccion después
de un periodo sutilmente figurativo y de haber
abandonado los temas mds dramdticos como La
Pasion y El Tormento y Confinada con su maltratador.

Del mismo modo que las nuevas tecnologias han

significado un punto de inflexién en el arte, por
proporcionan una infinidad de recursos creativos a los
artistas, estos procedimientos han supuesto en el caso
de M.?2 José Marco el inicio de una nueva forma de
pintar. Comenzo con el ordenador como ejercicio de
exploracion de la materia y la luz de Ias obras pintadas
por la creadora italiana Artemisia Gentileschi. Le atrajo
3 Marco |a obra de esta mujer por ser considerada
tradicionalmente como una de Ias primeras mujeres
artista de I3 historia del arte y haber sufrié una
tormentosa vida. A través de los colores llamativos de
la paleta de la italiana, Ia luminiscencia de Ias sedas de
ese amarillo inconfundible y sus amplias gamas
cromaticas, acordes sin lugar a dudas, con el refinadisi-
mo gusto de la Florencia y la Valencia del siglo xvill.
Marco recorrio la vida personal y creativa de la
apasionada artista italiana creando sus primeras obras

Oxitocina &5

Pintura digital intervenida impresa en papel ¢ tras
metacrilato ¢ aluminio ¢ Pintura digital intervinguda
impresa en paper ¢ rere metacrilat ¢ alumini

240 x 134 cm

Propiedad del artista ¢ Propietat de U'artista

M2 José Marco és artista multidisciplinaria,

el seu treball I'ha realitzat en el camp de la

illustracio, la pintura i la fotografia. Després
d'un llarg periode de reflexié conscienciosa, en els
Ultims anys comenca a dedicar-se a elaborar peces
creades digitalment. En I'era de I3 creacid tecnologica,
ha mamprés un recorregut agosarat, un exercici
d'invencid de noves formes abstractes que s'expandi-
xen. L'obra triada per a esta exposicio s mostra de
I'iltima aposta creativa. Una peca de pintura digital,
Oxitocina 45, que s'inclou en la série d'obres denomi-
nades amb el mateix titol en que M.? José Marco torna
a recuperar |'abstraccio després d'un periode
subtilment figuratiu i d'haver abandonat els temes
més dramatics com La Passid i el Turment i Confinada
amb el seu maltractador.

De la mateixa manera que les noves tecnologies
han significat un punt d'inflexio en l'art, ja que
proporcionen una infinitat de recursos creatius als
artistes, estos procediments han suposat en el cas
de M2 José Marco l'inici d'una nova manera de pintar.
Vla comencar amb l'ordinador com a exercici
d'exploracio de la materia i la llum de les obres
pintades per la creadora italiana Artemisia Gentilesc-
hi. Va atraure a Marco l'obra d'esta dona per ser
considerada tradicionalment una de les primeres
dones artistes de la historia de I'art i haver patit una
vida turmentosa. A través dels colors cridaners de Ia
paleta de la italiana, la luminescéncia de les sedes
d'eixe groc inconfusible i les seues amplies gammes
cromatiques, concordes, sense cap dubte, amb el
refinadissim gust de la Floréncia i la Valéncia del
segle xviil, M.2 José Marco va recorrer I3 vida
personal i creativa de I'apassionada artista italiana






digitales en las que el color es parte esencial de su
estilo.

No hay que dejar de tomar en consideracion que el
debate sobre la manualidad y lo tecnoldgico; lo
humano y lo no humano, son asuntos que se
evidencian ya centrales en el arte. La tecnologia le ha
permitido que su entorno real no solo pueda ser
visualmente ampliado, sino también percibir
elementos de la realidad practicamente invisibles,
creando tipologias seriadas que llega a multiplicar
infinitamente en consonancia con la que es su
permanente reflexion y conflicto estético: realismo/
abstraccion y expresionismoy/lirismo. La artista trabaja
a partir de imagenes organicas gue aniquila y después
hace resurgir. En definitiva, el arte digital le ha
facilitado las pistas para modificar su posicionamiento
en el mundo del arte. Pero la obra de M.? José Marco
conceptualmente participa de las mismas caracteristi-
€as que antaio, son una invitacion a mirar la naturale-
Za, un laberinto de sentidos, experiencias y sensacio-
nes.

En general mantiene la preocupacion por la
destruccion/degradacion de |a naturaleza por parte del
ser humano. En estas piezas abstractas advertimos una
depuracion de las formas y una potenciacion del color
como expresion plastica en la mancha.

Sobre I3 artista han escrito los expertos Rosa
Olivares, Amparo Sampedro, Antonio Galiana, Rafael
Prats Rivelles, Roman de la Calle, Juan Angel Blasco
(arrascosa, Nilo Casares, Josep LIuis Segui, Tomas,
Paredes y Angeles Arazo.

Entre sus exposiciones individuales: en 13 galeria
CLC Arte y MUVIM ambas en Valencia; Abadia
Benedictina de Santo Domingo de Silos, Burgos;
Fundacion Antonio Pérez. Museo obra grafica de San
Clemente, Cuenca; Galeria Punto y sala del Palau de la
Musica ambas en Valencia. También en Centro de
L'Eliana; Colegio de Espana. Cité International
Universitaire, Paris; Galeria de arte Edgar Neville,
Alfafar; sala Unesco. Alcoi; sala de exposiciones de

creant les seues primeres obres digitals en les quals
el color és part essencial del seu estil.

No s'ha de deixar de considerar que el debat sobre
la manualitat i Ia tecnologia, el que és humaii el que no
ho és, s6n assumptes que s'evidencien ja centrals en
I'art. La tecnologia li ha permes que el seu entorn real
no nomeés puga ser ampliat visualment, sind tambeé
percebre elements de la realitat practicament invisibles,
creant tipologies seriades que arriba a multiplicar
infinitament d'acord amb Ia que és la seua permanent
reflexio i conflicte estetic: realisme/abstraccio i
expressionisme/lirisme. L'artista treballa a partir
d'imatges organiques que aniquila i després fa
ressorgir. En definitiva, I'art digital li ha facilitat les pistes
per a modificar el seu posicionament en el mon de l'art.
Pero I'obra de M.2 José Marco participa conceptualment
de les mateixes caracteristiques que antany, sén una
invitacio a mirar la naturalesa, un laberint de sentits,
experiéncies i sensacions.

En general, manté |a preocupacio per la destruccio/
degradacio de |a naturalesa per part de I'ésser huma.
En estes peces abstractes advertim una depuracio de
les formes i una potenciacié del color com a expressio
plastica en la taca.

Sobre l'artista han escrit els experts Rosa Olivares,
Amparo Sampedro, Antonio Galiang, Rafael Prats
Rivelles, Roman de la Calle, Juan Angel Blasco
Carrascosa, Nil Casares, Josep Lluis Segui, Tomas
Paredes i Angeles Arazo.

Entre les seues exposicions individuals: en la
galeria CLC ArtiMUVIM, les dos a Valéncia; Abadia
Benedictina de Santo Domingo de Silos, Burgos;
Fundacio Antonio Pérez; Museu 0bra Grafica de San
Clemente, Cuenca; galeria Punto i sala del Palau de la
MUsica, les dos a Valencia. També al Centre de I'Eliana;
Collegi d'Espanya; Cité International Universitaire,
Paris; galeria d'art Edgar Neville, Alfafar; sala Unesco,
Alcoi; sala d'exposicions d'lbercaja, Valéncia; sala
d'exposicions de I'Estacio del Nord, RENFE, Valencia;
(Casa Capella Pallarés; Fundacié Bancaixa, Sagunt; les



Ibercaja. Valencia; sala de exposiciones de la Estacion
del Norte, RENFE. Valencia; Casa Capella Pallarés;
Fundacion Bancaixa. Sagunto; las salas valencianas de
Natural Company y Galeria 27. Asi como una relevante
instalacion en el MUVIM de Valencia.

También ha colaborado con galerias, museos y
fundaciones publicas y privadas, como Galeria MOA en
Alarcon; galeria Alba Cabrera en Valencia; Juarranz Art
Gallery en México; Centro del Carmen Cultura
Contemporanea, Museo de la Ciudad y galeria Punto
los tres espacios en Valencia; Museo de Arte Contem-
poraneo Vicente Aguilera Cerni de Villafamés.

Su obra se encuentra representada en el
Ayuntamiento de L'Eliana; en Ia Fundacion Cultural
Bancaja; Diputacion Provincial de Valencia; Coleccion
Ibercaja, Coleccion RENFE; Museo de Arte Contempora-
neo Vicente Aguilera Cerni de Villafamés; Colegio de
Espana en Paris; Organismo Auténomo Municipal del
Palau de Ia Musica de Valencia; Fundacion Antonio
Pérez de Cuenca y en algunas colecciones privadas.
Recienternente, en 2023, obtuvo maximo galardon en
el Premi de Pintura Ciutat d'Algemesi. =

sales valencianes de Natural Company i Galeria 27, aixi
com una installacio rellevant en el Museu Valencia de
la Ilustracio i de la Modernitat a Valéncia.

També ha collaborat amb galeries, museus i
fundacions publiques i privades, com ara Galeria MOA,
a Alarcon; galeria Alba Cabrera, a Valencia; Juarranz Art
Gallery, a Mexic; Centre del Carme Cultura Contempora-
nia, Museu de la Ciutat i Galeria Punt, els tres espais a
Valencia; Museu d'Art Contemporani Vicente Aguilera i
Cerni de Vilafamés.

La seua obra esta representada a I'Ajuntament de
I'Eliana, la Fundacio Cultural Bancaixa Valencia, 1a
Diputacio Provincial de Valencia, Ia Colleccio Ibercaja, la
Colleccio RENFE, el Museu d'Art Contemporani Vicente
Aguilera i Cerni de Vilafamés, el Col-legi d'Espanya a
Paris, l'organisme autonom municipal del Palau de la
Musica de Valéncia, I3 Fundacié Antonio Pérez de Conca
i en algunes colleccions privades. Recentment, en
2023, va obtindre maxim guardo en el Premi de
Pintura Ciutat d'Algemesi. =




En la interseccion entre el arte, la tecnologia

y la interactividad, el trabajo de Moisés

Manias es un notable referente de las
posibilidades que ofrecen las nuevas tecnologias en el
campo de Ia creacion artistica contemporanea. A traveés
de una estética que se entreteje con las complejidades
del presente, sus obras invitan a Ia reflexion critica
sobre la interaccion de los sujetos con el entorno
tecnoldgico y sus implicaciones en Ia construccion de la
realidad contemporanea.

Su obra nos recuerda que, en una era digital cada
vez mas dominada por algoritmos y maquinas, el arte
sigue siendo un espacio crucial para el pensamiento
critico y Ia exploracion de lo que significa ser humano
en el siglo XxI.

Desde instalaciones interactivas hasta proyectos
que integran robotica, sensores y datos en tiempo real,
arte en red, audio instalaciones y arte electronico, el
artista construye un lenguaje visual y conceptual que
va mas alla de la mera utilizacion de dispositivos
electronicos como herramientas. En su obra, 1a
tecnologia no es solo el medio, sino también el
mensaje, una ventana para examinar la sociedad
actual, que convive con las m3aquinas y los algoritmos.

Un aspecto central de su trabajo es la investigacion
de cdmo la tecnologia modifica nuestra percepcion y
experiencia del espacio y el tiempo, tema que exploro
en profundidad en su tesis doctoral Interaccion en
espacio tiempo post-internet. Esta preocupacion se
manifiesta en sus obras interactivas, que a menudo
invitan al espectador a participar activamente,
difuminando las lineas entre el observador y la obra de
arte, al permitir que I3 obra evolucione y se transforme
en respuesta a su entorno, Manas cede parte del

Estructura &#

(serie Estructuras de entretenimiento)

Uideojue¢o de autor ¢enerativo experimental. Digital
interactiva

Uideojoc d’autor ¢eneratiu experimental. Digital interactiva
Propiedad del artista ¢ Propietat de U'artista

En la interseccio entre I'art, Ia tecnologia i la

interactivitat, el treball de Moisés Manas és

un referent notable de les possibilitats que
oferixen les noves tecnologies en el camp de la creacio
artistica contemporania. A traves d'una estetica que
s'entrellaca amb les complexitats del present, les seues
obres conviden a Ia reflexid critica sobre la interaccid
dels subjectes amb I'entorn tecnologic i les seues
implicacions en Ia construccio de la realitat contempo-
rania.

Des d'instal-lacions interactives fins a projectes
que integren robotica, sensors i dades en temps real,
art en xarxa, audioinstal-lacions i art electronic, I'artista
construix un llenguatge visual i conceptual que va més
enlla de la simple utilitzacié de dispositius electronics
com a ferramentes. En la seua obrg, Ia tecnologia no és
només el mitja, siné també el missatge, una finestra
per a examinar la societat actual, que conviu amb les
maquines i els algoritmes.

Un aspecte central del seu treball és Ia investigacio
sobre com Ia tecnologia modifica la nostra percepcid i
experiencia de l'espai i el temps, tema que va explorar
en profunditat en la seua tesi doctoral «Interaccion en
espacio tiempo postinternet». Esta preocupacio es
manifesta en les seues obres interactives, que sovint
conviden I'espectador a participar-hi activament,
difuminant les linies entre I'observador i l'obra d'art. En
permetre que |'obra evolucione i es transforme en
resposta a I'entorn, Maiias cedix part del control als
algoritmes i a I'espectador, de |a qual cosa emergix una
experiencia artistica cocreada.

Manas tambeé s'interessa pel concepte de «restes i
enderrocs en l'era de la informacid, i explora com les
dades i la informacio residual poden transformar-se en






control a los algoritmos y al espectador, emergiendo
una experiencia artistica co-creada.

Manas también se interesa por el concepto de
“restos y escombros en la era de la informacion”,
explorando cdmo los datos y la informacion residual
pueden transformarse en elementos plasticos Y artisti-
cos. Este enfoque refleja una sensibilidad inesperada
hacia los subproductos de nuestra sociedad digital,
encontrando belleza y significado en lo que normal-
mente se descarta como detritus 0 Se ignora como
desecho digital.

Un tema recurrente en el trabajo de Manas es el
cuestionamiento critico de |a Inteligencia Artificial. El
artista va mas alla del uso de la 1A como mera
herramienta, examinando sus fundamentos y
origenes, y considerandola un “oximoron en si misma".
Manas afirma en este sentido que “siempre estamos
cuestionando que es verdad y qué no lo es; qué datos
S0n veraces Y cudles no. Bueno, pues la visualizacion
de datos es nuestro nuevo Golem, que yo he retomado
precisamente para plantearnos esa cuestion de la
veracidad, porque el Golem, desde el dmbito de la

elements plastics i artistics. Este enfocament reflectix

una sensibilitat inesperada cap als subproductes de la
nostra societat digital, i troba bellesa i significat en allo
que normalment es descarta com a detritus o s'ignora
com a deixalla digital.

Un tema recurrent en el treball de Manas és el
glestionament critic de I3 intel-ligencia artificial.
L'artista va més enlla de I'tiis de la IA com a simple
ferramenta, n'examina els fonaments i origens, i la
considera un «oximoron en si mateixa». Manas afirma
en este sentit: «<Sempre estem glestionant queé és
veritat i qué no ho és; quines dades son veraces i
quines no. Bé, doncs la visualitzacio de dades és el
nostre nou Golem, que jo he représ precisament per a
plantejar-nos eixa glestio de la veracitat, perqué el
Golem, des de 'ambit de la robotica i de |a intel-ligencia
artificial, és fonamental entendre’l».

Esta perspectiva critica S'estén a la seua exploracio
de la materialitat de la tecnologia, com s'evidencia en el
Seu projecte «Raw. Mateéria primera», en el qual
investiga els origens materials dels dispositius




robética y de la Inteligencia Artificial, es fundamental
entenderlo”.

Esta perspectiva critica se extiende a su explora-
cion de la materialidad de la tecnologia, como se
evidencia en su proyecto Raw. Materia prima, donde
investiga los origenes materiales de |os dispositivos
tecnoldgicos Y su conexion con los minerales y
recursos naturales.

La practica artistica de Mafas también aborda
temas como la veracidad y Ia verdad en el contexto
tecnolagico, las relaciones de poder que subyacen en
el uso de la tecnologia como medio Yy como mensaje y
la transformacion del espacio publico como conse-
cuencia de su uso. Mafas integra estos conceptos
tanto en su practica artistica como en su labor docente,
contribuyendo a la formacion de nuevas generaciones
de artistas y tecnologos e invita a reflexionar sobre el
rol de Ia tecnologia en nuestra experiencia del mundo
y en las relaciones sociales, cuestionando las narrativas
dominantes sobre el progreso tecnolégico y exploran-
do sus implicaciones éticas y filosoficas.

Manas es profesor titular del Departamento de
Escultura de Ia PV, en el érea de medios audiovisuales
e interactivos (Media Art) y profesor de Visualizacion
de datos en el grado de Ciencia de datos de la Facultad
de Informética de Ia Upv. Miembro desde 2000 del
grupo de investigacion I+D+i de la UPV Laboratorio de
Luz. Revisor de diversas revistas de investigacion
(ANIAC, AUSART, etc.) y miembro del comité editorial de
Artsnodes de la uoc. Director desde 2012 del Master
oficial en Artes Visuales y Multimedia (AvM-UPV).

Su trabajo ha sido presentado y premiado en
diferentes Festivales y exposiciones relacionadas con
arte y tecnologia, dentro u fuera de Espana desde 1997.
Han mostrados sus trabajos como autor en diferentes
espacios de reconocido prestigio nacional como
internacional. (IVAM, cccc Centro del Carmen, ARCO
Madrid, zkM - Karlsruhe, Neue Galerie - Graz (Austria),
MEIAC-Badajoz, Instituto de desarrollo de las artes
visuales de la Habana etc.. =

tecnologics i la connexié amb els minerals i recursos
naturals.

La practica artistica de Maias també aborda
temes com Ia veracitat i la veritat en el context
tecnologic, les relacions de poder que subjauen en ['ts
de la tecnologia, Ia tecnologia com a mitja i com a
missatge, i 1a transformacid de I'espai public a
consequencia de I'ds.

Manas integra estos conceptes tant en |3 practica
artistica com en la labor docent. Contribuix aixi a la
formacid de noves generacions d'artistes i tecnolegs, i
convida a reflexionar sobre el rol de |a tecnologia en la
nostra experiencia del mén i en les relacions socials,
alhora que quiestiona les narratives dominants sobre el
progrés tecnologic i n'explora les implicacions etiques i
filosofiques.

La seua obra ens recorda que, en una era digital
cada vegada més dominada per algoritmes i
magquines, l'art continua sent un espai crucial per al
pensament critic i I'exploracié del que significa ser
huma en el segle xxI.

Manas és professor titular del Departament
d'Escultura de la UPv, en I'area de mitjans audiovisuals i
interactius (art multimedia), i professor de Visualitzacio
de Dades en el grau de Ciencia de Dades de la Facultat
d'Informatica de Ia upv. Membre des de 2000 del grup
d'investigacio |+D+| de la uPv Laboratori de Lium,
revisor de diverses revistes d'investigacio (ANIAV,
AusArt, etc.) i membre del comité editorial d'Artnodes
de la uoc, des de 2012 és director del Master Universi-
tari en Arts Visuals i Multimédia (AVM - UPV).

El seu treball s'ha presentat i premiat en diferents
festivals i exposicions relacionats amb art i tecnologia,
dins i fora d'Espanua, des de 1997. Ha mostrat els seus
treballs com a autor en diferents espais de reconegut
prestigi tant nacional com internacional (IVAM, cCCC
Centre del Carme, ARCO Madrid, ZKM - Karlsruhe, Neue
Galerie - Graz (Austria), MEIAC-Badajoz, Institut de
Desenrotllament de les Arts Visuals de I'Havana.. =



La trayectoria artistica de Guerrero & Ferrer,

ha sido un proceso evolutivo que refleja

tanto la transformacion del medio
fotografico como su relacion con el avance tecnoldgico.
Desde sus primeras series como Cuaderno Imaginario,
hasta sus mas recientes exploraciones en la posfoto-
grafia y la inteligencia artificial, estos artistas han
atravesado una profunda metamorfosis creativa, que
los coloca en Ia vanguardia de |a creacion visual
contemporanea.

En sus primeros trabajos, Ia manipulacion
pictorialista de la imagen fotografica era imbuida de
Una estética romantica, inspirada en 1as corrientes
prerrafaelitas. Aqui, Ia fotografia no es un simple
documento visual, sino un medio para idealizar y
poetizar el pasado..

Su evolucion ha llevado a Guerrero & Ferrer a
redefinir los limites de la fotografia en la era digital. La
instalacion Enlightenment, presentada en la UNAM en
México, marco un hito en esta trayectoria al explorar
las posibilidades escultdricas de la fotografia. Este tipo
de instalacion revela su interés por expandir la
fotografia mas alla de lo visual, integrandola con otros
medios artisticos como la escultura. Hacia 2022,
Guerrero & Ferrer evolucionan en el didlogo entre la
fotografia y la inteligencia artificial.

En las primeras series como Spherical Beings,
inspirada en El Libro de los Seres Imaginarios de Jorge
Luis Borges, la inteligencia artificial no solo actua como
una herramienta creativa, sino Como una extension del
proceso artistico que permite la creacién de “nemoti-
pos”, un concepto que desafia la mimesis y plantea
nuevas preguntas sobre la autenticidad y la represen-
tacion en el arte, conciben seres imaginarios no como

Algoritmias

Uideo en HD. Musica: Muzaic Al ¢ Uideo en HD.
Musica: Muzaic Al

Medidas variables ¢ Mesures variables
Propiedad del artista ¢ Propietat de U'artista

La trajectoria artistica de Guerrero & Ferrer

ha sigut un procés evolutiu que reflectix tant

la transformacié del mitja fotografic com la
seua relacio amb I'avang tecnologic. Des de les seues
primeres séries com Quadern imaginari, fins a les
seues més recents exploracions en la postfotografia i
la intel-ligéncia artificial, estos artistes han travessat
una profunda metamorfosi creativa, que els colloca en
I'avantguarda de Ia creacio visual contemporania.

En els seus primers treballs, com Quadern
imaginari, la manipulacio pictorica de la imatge
fotografica esta imbuida d'una estética romantica,
inspirada en els corrents prerafaelites. Aci, Ia fotografia
no és un simple document visual, sind un mitja per a
idealitzar i poetitzar el passat, oferint una lectura
nostalgicai lirica del temps. La imatge és intervinguda
per a generar una Visio que va més enlla de Ia realitat i
suggerir una atmosfera de misteri i somni.

La seua evolucit ha portat a Guerrero & Ferrer a
redefinir els limits de la fotografia en I'era digital. La
seua installacio Enlightenment, presentada en 'UNAM
a Mexic, va marcar una fita en esta trajectoria en
explorar les possibilitats escultoriques de la fotografia.
La imatge es desplaca del seu pla bidimensional per a
integrar-se en l'espai fins a transformar-se en una
entitat fisica i material. Este tipus d'installacio revela el
seu interés per expandir la fotografia més enlla del
visual i integrar-Ia amb altres mitjans artistics com
I'escultura.

No obstant aixo, cap a 2022, Guerrero & Ferrer
evolucionen cap a un concepte més contemporani i
disruptiu de la imatge, impulsat pels avangos
tecnologics i el didleg entre la fotografia i la intelligen-
cia artificial.






entes mitoldgicos, sino como manifestaciones visuales
construidas a partir de algoritmos Y redes neuronales.
Estas imdgenes representan una ruptura definitiva con
el realismo tradicional.

Otra serie, Figuras y Figuraciones, ilustra cémo I3
experiencia vital de Guerrero & Ferrer en México
durante nueve anos ha sido fundamental. Este
proyecto fue una sintesis del realismo magico que
impregna la vida cotidiana en el pais, combinado con
una estética contemporanea mediada por la inteligen-
cia artificial. Aqui, la fotografia y Ia tecnologia dialogan
con el inconsciente colectivo de México, revelando una
narrativa que trasciende lo meramente visible y se
adentra en lo simbalico.

El proceso de transformacion culming en la serie
Algoritmias en 2024, una deconstruccion fotografica
en video co-creada por la inteligencia artificial. En esta
obra, 1as imagenes de una serie de 2007 con el titulo de
El Jardin de Ia Luna son descompuestas Y reconfigura-
das mediante algoritmos, generando abstracciones
visuales que desafian la nocién de la fotografia como
una representacion fiel de la realidad. Guerrero &
Ferrer no sdlo cuestionan los limites de lo figurativo,
Sino que argumentan que la fotografia contemporanea
no tiene que ser una mera representacion de lo real,
sino que puede convertirse en un lenguaje auténomo,
con sus propios cddigos y significados.

Han realizado exposiciones individuales destaca-
das en varias instituciones de Europa y Latinoameérica.
Entre sus muestras mas relevantes se encuentran
Cuaderno Imaginario y Retrato del Silencio expuesta
en el Museo de Bellas Artes de Valencia y el de
Castellon y en las diferentes sedes de Fomento Cultural
Citibanamex en México, San Miguel de Allende, San
Cristobal de las Casas, Mérida u Durango.

También presentaron la instalacién Enlightenment
en la UNAM U el Museo de la Cancilleria de México, y On
Science en el Palacio de |a Escuela de Medicina de la
UNAM. Su obra ha sido parte de |a Bienal Internacional

En les primeres séries com Spherical beings,
inspirada en El llibre dels sers imaginaris de Jorge Luis
Borges, la intelligencia artificial no sols actua com una
ferramenta creativa, sind com una extensio del procés
artistic que permet I3 creacié de nemotips, un concepte
que desafia la mimesi i planteja noves preguntes sobre
l'autenticitat i la representacio en I'art, conceben sers
imaginaris no com a ens mitologics, sind com a
manifestacions visuals construides a partir d'algorit-
mes i xarxes neuronals.

Estes imatges representen una ruptura definitiva
amb el realisme tradicional. La fotografia ja no
necessita capturar el tangible; en canvi, s convertix en
un mitja d'especulacio i fantasia, alliberada de les
restriccions de Ia realitat fisica.

Una altra série destacada, Figures i figuracions,
illustra com 'experiéncia vital de Guerrero & Ferrer a
Mexic durant nou anys ha sigut fonamental per a Ia
seua obra. Este projecte és una sintesi del realisme
magic que impregna la vida quotidiana del pais,
combinat amb una estética contemporania mediada
per I3 intelligencia artificial. Aci, Ia fotografiaila
tecnologia dialoguen amb l'inconscient col-lectiu de
Méxic, revelant una narrativa que transcendix el
merament visible i s'endinsa en el simbalic.

El procés de transformacio culmina en I3 serie
Algoritimies en 2024, una desconstruccio fotografica
en video cocreada per la intelligéncia artificial. En esta
obra, les imatges d'una serie de 2007 amb el titol d'E/
Jardi de Ia lluna s6n descompostes i reconfigurades
mitjangant algoritmes, generant abstraccions visuals
que desafien Ia nocio de la fotografia com una
representacio fidel de Ia realitat.

Algoritmies és una obra en procés gue continua la
investigacio sobre les potencialitats de la intelligéncia
artificial en la creacio artistica, amb I'is d'algoritmes
per a descompondre i reconstruir imatges de manera
abstracta. En esta fase, Guerrero & Ferrer no sols
questionen els limits del figuratiu, sind que argumen-
ten que la fotografia contemporania no ha de ser una



de Fotografia de Tenerife y expuesta en ferias de arte
COMO ARCO, Art Madrid, y Zona MACO en México.

Ha participado en diversas exposiciones colectivas
como Expressions del Patrimoni en multiples
localidades de la Comunidad Valenciana, Paralelas
Contemporaneas Vi en |a Galeria Oscar Roman y
Nostalgias en Patricia Conde Gallery, ambas en Ciudad
de México.

Sus obras forman parte de colecciones importan-
tes, como |a de I3 Generalitat Valenciana y Fomento
Cultural Citibanamex, asi como colecciones privadas
como las de Forbes Latinoamérica, The St.Regis Mexico
city, Pinto Mazal y Credit Suisse. =

mera representacio del real, siné que pot convertir-se
en un llenguatge autonom, amb els seus propis codis i
significats.

Guerrero & Ferrer han realitzat exposicions
individuals destacades en diverses institucions
d'Europa i Llatinoameérica. Entre les seues mostres mes
rellevants es troben "Quadern imaginari” i “Retrat del
silenci”, exposades en el Museu de Belles Arts de
Valencia i el de Castellg, i en les diferents seus de
Foment Cultural Banamex a Méxic, San Miguel de
Allende, San Cristobal de las Casas, Mérida i Durango.
També van presentar la installacié “Enlightenment” en
I'UNAM i el Museu de la Cancelleria de Méxic, i “On
Science” en el Palau de I'Escola de Medicina de 'UNAM.
La seua obra ha sigut part de Ia Biennal Internacional
de Fotografia de Tenerife i exposada en fires d'art com
ARCO, Art Madrid i Zona MACO a Mexic.

Ha participat en diverses exposicions col-lectives
com “Expressions del patrimoni” en multiples localitats
de la Comunitat Valenciana, “Paral-leles contempora-




No resulta sencillo clasificar el estilo

multidisciplinar de Rosana Antoli, puesto

que la artista lleva trabajando desde muy
joven con variados lenguajes. Ademas, dado que no
pone limites a sus medios expresivos el pincel puede
llegar a ser el cuerpo de la mujer. También algo tan
sencillo como el simple trazo de una tiza, la arena de la
plaua, la luz de nedn o la musica. La artista destaca por
Su capacidad de arriesgar con propuestas novedosas
dentro del arte contemporaneo mas reciente,
resultando evidente para cualquier espectador lo
mucho que disfruta dedicando el tiempo necesario a
ada parte de sus proyectos hasta darles la forma
estética y conceptual definitiva.

La trayectoria de Antoli queda marcada por su
apacidad y su trabajo reflexivo. Comenzd temprana-
mente exponiendo en el Museo Centro de Arte Dos de
Mayo, Mostoles y en el Domus Artium de Salamanca,
asi como en la galeria Arana Poveda de Madrid. Ella
misma reconoce que hay dos puntos de inflexion en su
carrerg, siendo uno de ellos el que se produjo en tierras
catalanas y, el otro, cuando obtuvo el Master en
Performance y Escultura en el Royal College of Art de
Londres en 2015.

Probablemente la suya sea una de Ias trauectorias
mas asentadas del panorama actual. Su primera
individual institucional tuvo lugar en una de Ias salas
mas miticas de la Fundacion Joan Mirg, en Barcelona,
dentro de una colectiva importante y bajo el titulo:
Cuando Ias lineas son tiempo. No es casual que fuera
elegida para formar parte de esa colectiva, integrada
también por Rubén Grilo y Sofia Hultén.

Al contemplar su trabajo, se evidencia la importan-
Cia que le otorga al dibujo. Para Rosana Antoli el trazo lo

Yves Klein’s Reply
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No resulta senzill classificar I'estil multidisci-

plinari de Rosana Antoli, ja que 'artista

treballa des de molt jove amb llenguatges
variats. A més, atés que no posa limits als seus mitjans
expressius, el pinzell pot arribar a ser el cos de la dona.
També una cosa tan senzilla com el simple trag d'un
clarié, I'arena de la platja, 1a llum de ned o la musica.
L'artista destaca per la seua capacitat d'arriscar amb
propostes noves dins de I'art contemporani mes
recent, i resulta evident per a qualsevol espectador
com gaudix dedicant el temps necessari a cada part
dels seus projectes fins a donar-los la forma estetica i
conceptual definitiva.

La trajectoria d'Antoli queda marcada per la seua
capacitat i el seu treball reflexiu. Va comencar
primerencament exposant en el Museu Centre d'Art
Dos de Maig de Mastoles i en el Domus Artium de Sala-
manca, aixi com en |a galeria Arana Poveda de Madrid.
Ella mateixa reconeix que hi ha dos punts d'inflexio en
la seua carrera: 'un es va produir en terres catalanes i
['altre quan va obtindre el master en Performance i
Escultura en el Royal College of Art de Londres en
2015.

Probablement la seua és una de les trajectories
més consolidades del panorama actual. La seua
primera individual institucional va tindre lloc en una de
les sales més mitiques de la Fundacié Joan Mirg, a
Barcelona, dins d'una col-lectiva important amb el titol
“Quan les linies son temps”. No és casual que fora
triada per a formar part d'eixa col-lectiva, integrada
també per Rubén Grilo i Sofia Hultén.

Quan es contempla, el seu treball evidencia la
importancia que li atorga al dibuix. Per 3 Rosana Antoli
el trac ho reunix tot: servix com a estructura, com a






retine todo: sirve como estructura, COmo proporcion,
como equilibrio, como disefo, como planificacion, como
forma, como ritmo, como volumen y como tension. Es
por ello por lo que el desempefa un papel principal
dentro su produccion, tanto a la hora de enfrentarse a
piezas bidimensionales como tridimensionales.

La artista alcoyana se muestra abierta a innovar
en los procedimientos mas tradicionales del arte, véase
en el dibujo, al cual dota de especial significado,
considerandolo parte esencial de la expresion artistica,
asi como una de las formas mds antiguas y ancestrales
de representacion.

Siente una gran admiracién por Joan Miro, de
quien ha aprendido gue, en ocasiones, un simple trazo
puede contener mas tension gue una bailarina.
Consigue emular el movimiento, a través de la emocion
que produce la linea de un dibujo. Su mecanismo es
esculpir ese simple instante. Conquista la fuerza por
medio de la deformacion enérgica de esa linea que
traslada a la tridimensionalidad del espacio.

Alfin y al cabo, aproximarse al arte contemporaneo
implica replantearse, una vez mas, el modo de hacer.
Son tres batallas principales que lidia el estilo artistico
de Antoli: por una parte, enfrentarse a la autoexigencia
de solidificar el movimiento; por otra, lograr a través de
la utilizacion de espejos traspasar fisicamente los
muros y, por Ultimo, apelar a la interaccion del
espectador, de manera que éste reflexione acerca del
movimiento, la quietud, |a repeticion y el reflejo. Antoli
consigue convertir el dibujo tridimensional en algo vivo,
con apariencia de secuencia, Y los espejos en constan-
tes repetidores y perforadores visuales de paredes.

Sus referencias son multiples, aunque siempre
relacionadas con el ser humano, con los comporta-
mientos sociales y con sus gestos. Por ello, su
trayectoria performativa se mueve entre el dibujo y la
danza, siendo |0s gestos Y la coreografia los aspectos
esenciales que analiza y utiliza. No obstante, a pesar
del interés que suscita la creadora por solidificar el
movimiento, sus obras jamas son estaticas.

proporcio, com a equilibri, com a disseny, com a
planificacio, com a forma, com a ritme, com a volum i
com a tensio. Eixa és |a rao per la qual exercix un paper
principal dins la seua producci6, tant a I'hora d'enfron-
tar-se a peces bidimensionals com tridimensionals.

L'artista alcoiana es mostra oberta a innovar en els
procediments mes tradicionals de l'art: vegeu el dibuix,
que dota d'especial significat, considerant-lo part
essencial de I'expressio artistica, aixi com una de les
formes més antigues i ancestrals de representacio.

Sent una gran admiracio per Joan Mir¢, de qui ha
3aprés que, a vegades, un simple trac pot contindre més
tensio que una ballarina. Aconseguix emular el
moviment a través de I'emoci¢ gue produix Ia linia d'un
dibuix. El seu mecanisme és esculpir eixe simple
instant. Conquesta Ia forca per mitja de la deformacio
energica d'eixa linia que trasllada a la tridimensionali-
tat de l'espai.

Al capialafi, aproximar-se a l'art contemporani
implica replantejar-se, una vegada més, la manera de
fer. Son tres batalles principals amb que brega 'estil
artistic d'Antoli: d'una banda, enfrontar-se a I'autoexi-
gencia de solidificar el moviment; d'una altrg,
aconsequir, a través de 13 utilitzacio d'espills, traspassar
fisicament els murs i, finalment, apel-lar a la interaccio
de l'espectador, de manera que reflexione sobre el
moviment, Ia quietud, a repeticid i el reflex. Antoli
aconseguix convertir el dibuix tridimensional en una
cosa viva, amb aparenca de seqiiencia, i els espills en
constants repetidors i perforadors visuals de parets.

Les seues referencies son multiples, encara que
sempre relacionades amb I'ésser huma, amb els
comportaments socials i amb els seus gestos. Per aixo,
la seua trajectoria performativa es mou entre el dibuix
ila dansa, i sOn els gestos i Ia coreografia els aspectes
essencials que analitza i utilitza. No obstant aixo, a
pesar de l'interés que suscita la creadora per solidificar
el moviment, les seues obres mai son estatiques.

Ha arribat fins i tot a dirigir pellicules, Ia primera
de les quals Piri Reis, rodada a I'Argentina com a colof6



Ha llegado incluso a dirigir peliculas, I3 primera de
ellas Piri Reis, rodada en Ia Argentina como colofén a
las Ayudas a la Creacion en Videoarte gue le otorgd la
Fundacion BBVA. Ademas de directora de performance,
Su trauectoria artistica abarca Ia pintura, 13 instalacion
y el sonido. Enfocandose en temas ecofeministas y
posthumanos con el agua como conector central,

a les ajudes a la creacio en videoart que li va atorgar la
Fundacid BBVA. A més de directora de performance, 13
seua trajectoria artistica inclou la pintura, la instal-lacio
i el so. Enfocant-se en temes ecofeministes i posthu-
mans amb I'aigua com a connector central, empra
multiples narratives per a desconstruir conceptes com
la identitat o el cos.




emplea multiples narrativas para deconstruir
conceptos como la identidad o cuerpo.

Algunos proyectos relevantes incluyen exposicio-
nes individuales en Espai Tactel y Grey Flag en el
Museo Artium de Vitoria-Gasteiz, asi como colabora-
ciones con instituciones como el Museo de St. Albans
de Reino Unido; el Museo Centro Atlantico de Arte
Moderno de Gran Canaria; la Tate Modern de Londres;
el Centro Palacio de Cibeles en Madrid; el Museo
Pompidou, Malaga; la Fundacion BBVA, Madrid; u el
Museo Wifredo Lam, La Habana; entre otros. Antoli fue
seleccionada como miembro de Ia Royal British Society
of Sculptors de Reino Unido.

Ha recibido diversos galardones, entre ellos Ia
Residencia Opera Immersive ENOA, con el apoyo de |a
Fundacion Gulbenkian; los Premios Iberoamericanos
de Mecenazgo; el reconocimiento como finalista en
S+T+ARTS Reparando el Presente de la Union Europes;
el premio DYCP del Arts Council UK; y el Vil Premio
Internacional de Arte Marta Garcia-Fajardo (finalista,
Espana, 2021). También ha sido distinguida con el
Premio Generaciones de Arte, Ia Beca Internacional
Gasworks y el Premio de Arte Sotheby's / Pilar
Juncosa.

En 2020, el Gobierno valenciano encargé a la
artista la creacion de una escultura publica en memoria
de las victimas del Covid-19, ubicada en la Ciudad de
las Artes y Ias Ciencias de Valencia.

Su obra forma parte de destacadas colecciones,
como la Coleccion de Arte Plaza Coral Gables; la
Coleccion de Arte Lazaro; la Coleccion Jorge M. Pérez; la
Fundacion Maria José Jove; la Coleccion de Arte Fisun
Eczacibagl; el IVAM; la Coleccion de Arte de |a Generali-
tat Valenciana; el Museo Artium de Vitoria; el MACA de
Alicante; la Fundacion Monte Madrid y la Fundacion
DKW, =

Alguns projectes rellevants inclouen exposicions
individuals en Espai Tactel i Grey Flag en el Museu
Artium de Vitoria-Gasteiz, aixi com collaboracions amb
institucions com el Museu de St. Albans del Regne Unit,
el Museu Centre Atlantic d'Art Modern de Gran (anaria,
la Tate Modern de Londres, el Centre Palau de Cibele a
Madrid, el Museu Pompidou a Malaga, la Fundacio BBVA
3 Madrid i el Museu Wifredo Lam de I'Havana, entre
altres. Antoli va ser seleccionada com a membre de la
Roual British Society of Sculptors del Regne Unit.

Ha rebut diversos guardons, entre els quals la
residéncia Opera Immersive ENOA, amb el suport de Ia
Fundacio Gulbenkian; els Premis Iberoamericans de
Mecenatge; el reconeixement com a finalista en
S+T+ARTS Reparant el Present de la Uni¢ Europea; el
Premi pYCP de I'Arts Council UK, i el VIIl Premi
Internacional d'Art Marta Garcia-Fajardo (finalista,
Espanua, 2021). També ha sigut distingida amb el
Premi Generacions d'Art, la beca internacional
Gasworks i el Premi d'Art Sotheby's / Pilar Juncosa.

En 2020, el Govern Valencia va encarregar a
I'artista la creacio d'una escultura publica en memoria
de les victimes de la covid-19, situada en la Ciutat de
les Arts i les Ciencies de Valencia.

La seua obra forma part de destacades col-lecci-
ons, com Ia collecci¢ d'art Plaza Coral Gables, la
colleccio d'art Lazaro, la col-leccio Jorge M. Pérez, I
Fundacio Maria José Jove, la colleccio d'art Fisun
Eczaabasl, I''vAM, la collecci6 d'art de Ia Generalitat
Valenciana, el Museu Artium de Vitoria, el MACA
d'Alacant, la Fundacio Monte Madrid i la Fundacio
DKV. ®






Soliman Lopez desarrolla su produccion

artistica entre su estudio en Paris en el

Institute For Future Technologies y el ESAT
LAB, departamento de Innovacion que dirigeenla
Escuela Superior de Arte y Tecnologia de Valencia,
encarnando el espiritu de un nuevo tipo de artista-in-
telectual, heredero del espiritu renacentista pero
adaptado a Ia era de I3 hiperconectividad. Su trabajo en
comunidad-red y su colaboracion con cientificos y
tecnologos refleja una nueva concepcion evolutiva del
humanismo tradicional, con un enfoque interdisciplinar
que conjuga arte, tecnologia, ciencia y sociedad,
consecuencia de la cuarta revolucion industrial y de |a
sociedad del conocimiento.

La practica artistica en el caso de Soliman aborda
cuestiones urgentes de nuestra sociedad pos
tecnoldgica, centrandose en Ia interpretacion de los
cambios sociales, éticos, morales, psicoldgicos,
econdmicos, socioldgicos y artisticos derivados de la
revolucion digital y I3 aplicacion de las nuevas
tecnologias en la esfera de lo comun. Lépez, emplea
una amplia gama de medios y tecnologias en su
trabajo, incluyendo inteligencia artificial, biotecnologia,
geneética y ADN, electronica, medios interactivos y arte
3D. Esta diversidad técnica refleja el interés de Lopez
por explorar Ias multiples facetas de la relacion entre el
ser humano Y la tecnologia en el siglo xXI.

Sus preocupaciones van, desde la identidad digital
hasta la ecologia y la biotecnologia, utilizando
estrategias artisticas como la metafora y Ia alegoria y
planteando preguntas cruciales sobre el futuro de una
humanidad aumentada tecnologicamente, en un
mundo cada vez mas mediado por las tecnologias
exponenciales. Su trabajo se define como “arte

White on White
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Soliman Lopez desenrotlla la seua produccio

artistica entre el seu estudi a Paris en

I'Institute for Future Technologies i 'ESAT
Lab, departament d'innovacio que dirigix en 'Escola
Superior d'Art i Tecnologia de Valencia, encarnant
I'esperit d'un nou tipus d'artista intellectual, hereu de
I'esperit renaixentista, perd adaptat a l'era de la
hiperconectivitat. El seu treball en comunitat xarxa i la
seua collaboracié amb cientifics i tecnolegs reflectix
una nova concepcio evolutiva de 'lhumanisme
tradicional, amb un enfocament interdisciplinari que
conjuga art, tecnologia, ciéncia i societat, conseqiencia
de la quarta revolucio industrial i de Ia societat del
coneixement.

La practica artistica en el cas de Soliman aborda
questions urgents de la nostra societat posttecnologica,
i se centra en la interpretacio dels canvis socials, étics,
morals, psicologics, economics, sociologics i artistics
derivats de la revolucio digital i I'aplicacié de les noves
tecnologies en l'esfera del comu. Lopez fa servir una
amplia gamma de mitjans i tecnologies en el seu
treball, incloent-hi intelligéncia artificial, biotecnologia,
genetica i ADN, electronica, mitjans interactius i art 3D.
Esta diversitat tecnica reflectix l'interés de Lopez per
explorar les multiples facetes de la relacic entre el ser
huma i 1a tecnologia en el segle XxI.

Les seues preocupacions van des de la identitat
digital fins a l'ecologia i la biotecnologia, utilitzant estrate-
gies artistiques com la metafora i I'alegoria i plantejant
preguntes crucials sobre el futur d'una humanitat
augmentada tecnologicament, en un mén cada vegada
més mediat per les tecnologies exponencials.

El seu treball es definix com a «art conceptual de
NouS Mitjans» i la seua practica artistica abasta una



conceptual de nuevos medios" y su practica artistica
abarca una amplia gama de medios y tecnologias,
desde instalaciones hasta proyectos basados en la
blockchain y Ia biotecnologia, buscando través de site
specific tecnolégicas y obras interactivas, hacer
tangible la inmaterialidad digital, acercando conceptos
complejos al publico.

amplia gamma de mitjans i tecnologies, des d'instal{aci-
ons fins a projectes basats en la cadena de blocsila
biotecnologia, buscant a través d'installacions tecnologi-
ques in situ i obres interactives fer tangible la immateria-
litat digital, acostant conceptes complexos al public.

Un dels seus projectes més emblematics és el
Harddiskmuseum, un museu que existix en un disc dur
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Uno de sus proyectos mdas emblematicos es el
Harddiskmuseum, un museo que existe en un disco
duro de 278 y que alberga obras de mas de 125 artistas
internacionales. Este innovador concepto no solo
desafia las naciones tradicionales de exhibicion, sino
que también plantea preguntas sobre la preservacion
y el acceso al arte digital. EI Harddiskmuseum, en 2019
se convirtio en el museo mas pequeno de I3 historia,
ya que la informacion digital del disco duro fue
sintetizada en una molécula de ADN.

0tra de sus obras significativas es el OLEA
biotoken, que combina arte, tecnologia y biologia al
crear una criptomoneda sintetizada en moléculas de
ADN e integrada en aceite de oliva, plantea preguntas
fundamentales sobre la identidad, la memoria y I3
ecologia digital y evidencia su capacidad para
reimaginar el vinculo entre naturaleza y tecnologia.
Lopez también ha sido pionero en la legitimacion del
arte digital, siendo el primer artista en vender un NFT
en la feria ARCO y en lanzar un NFT a subasta con la
casa Duran en su defensa de lo intangible como un
modelo de arte consumible.

Sus ultimos proyectos Manifesto Terricola en el
Artico, Invisible Pegaso en los Andes ecuatorianos o
Capside en la Amazonia colombiana, le han abierto una
nueva linea de trabajo en el que Ia ciencia y la biologia
se ponen a disposicion de retos de nuestra humanidad
como el almacenamiento digital, la basura espacial y la
colonizacién del espacio o la defensa de la biodiversi-
dad. Su practica no se limita a la creacion de arte visual,
sino que también involucra Ia creacion de experiencias
inmersivas que invitan al espectador a participar
activamente en la obra, ya sea mediante el uso de
datos biométricos en piezas interactivas como GRID,
que utiliza sefales WiFi para crear sinfonias audiovi-
suales, o Subsurface, que integra datos del ADN
humano en superficies digitales.

En otros proyectos como File Genesis y Gutenberg
Discontinuity, Lépez explora la fragilidad y el valor de
nuestra produccion digital, cuestionando nuestra

de 2TB i que alberga obres de més de 125 artistes
internacionals. Este innovador concepte no sols desafia
les nocions tradicionals d'exhibicid, sind que també
planteja preguntes sobre |3 preservacio i l'accés a l'art
digital. El Harddiskmuseum es va convertir en 2019 en
el museu més xicotet de Ia historia, ja que la informa-
Cio digital del disc dur va ser sintetitzada en una
moléecula d'ADN.

Una altra de les seues obres significatives és OLEA
biotoken, que combina art, tecnologia i biologia per a
Crear una criptomoneda sintetitzada en molécules
d'ADN i integrada en oli d'oliva, que planteja preguntes
fonamentals sobre la identitat, la memoria i I'ecologia
digital, i evidéncia Ia seua capacitat per a reimaginar el
vincle entre naturalesa i tecnologia. Lopez també ha
sigut pioner en I3 legitimacio de I'art digital, sent el
primer artista a vendre un NFT en la fira ARCO i 3 llancar
UN NFT a subhasta amb |a Casa Duran en la seua
defensa de l'intangible com un model d'art consumi-
ble.

Els seus ultims projectes, Manifest terricola a
I'4rtic, Invisible Pegas als Andes equatorians o Capsida
a I'Amazonia colombiana, li han obert una nova linia de
treball en Ia qual |a ciencia i Ia biologia es posen a la
disposicio de reptes de Ia nostra humanitat com ara
I'emmagatzematge digital, els residus espacials i la
colonitzacio de I'espai o la defensa de la biodiversitat.

La seua practica no es limita a la creaci6 d'art
visual, siné que també involucra la creacié d'experién-
cies immersives gue conviden I'espectador a participar
activament en l'obra, ja siga mitjangant I's de dades
biomeétriques en peces interactives, com ara Grid, que
utilitza senyals wifi per a crear simfonies audiovisuals,
0 integrant dades de I'ADN huma en superficies
digitals, com en la installacio Subsurface.

En altres projectes, com son File Genesis i
Gutenberg Discontinuity, Lopez explora la fragilitat i el
valor de la nostra produccio digital, glestionant Ia
nostra relacio amb les dades i Ia informacié en un mén
cada vegada més virtualitzat.



relacion con los datos y la informacion en un mundo
cada vez mas virtualizado. En este Ultimo proyecto
Gutenberg Discontinuity, concretamente, reflexiona
sobre la transicion de 13 era de la imprenta a la era
digital, explorando como esta transformacion ha
afectado la produccion y difusion del conocimiento.

Soliman Lopez ha exhibido su trabajo en
importantes centros y museos internacionales como el
Hermitage, zkM Karlsruhe, y el Espacio Fundacion
Telefonica. A lo largo de su carrera, Soliman ha
participado en numerosas exposiciones individuales u
colectivas alrededor del mundo, destacando presenta-
ciones en Bienales de Arte Digital como Oi Futuro en
Brasil y la Bienal de Arte Digital de Karachi, Ars
Electronica en 3 ocasiones 0 ISEA en 3 0casiones
también. Ademas, ha sido invitado a dar charlas y
talleres en reconocidas instituciones como 13
Universidad Carlos Ill de Madrid, TEDx Valladolid,
Xpanse Abu Dhabi, MediaLab Prado, y el Royal College
of Art en Londres, entre otras. Recientemente ha
obtenido la mencion especial del Innovation Digital Art
Award por su innovacion y perspectiva en a creacion
contemporanea. =

En este ultim projecte, Gutenberg Discontinuity,
concretament, reflexiona sobre la transicio de I'era de
laimpremta a I'era digital, explorant com esta
transformacid ha afectat la produccid i difusio del
coneixement.

Soliman Ldpez ha exhibit el seu treball en
importants centres i museus internacionals com
I'Hermitage, el ZkM Karlsruhe i 'Espai Fundacio
Telefonica. Al llarg de I3 seua carrera, Soliman ha
participat en nombroses exposicions individuals i
collectives al voltant del mon, entre les quals
destaquen presentacions en biennals d'art digital com
ara Oi Futuro al Brasil i Ia Biennal d'Art Digital de
Karachi, Ars Electronica, en tres ocasions, 0 ISEA, en
tres ocasions tambeé. A més, ha sigut convidat a fer
xarrades i tallers en reconegudes institucions com la
Universitat Carlos Ill de Madrid, TEDx Valladolid, Xpanse
Abu Dhabi, MediaLab Prado i el Roual College of Art de
Londres, entre altres. Recentment ha obtingut la
mencio especial del Digital Innovation in Art Award per
la seua innovacio i perspectiva en la creacio contempo-
rania. =




Omega comenzo su carrera aproximandose

a3 los lenguajes de la ilustracion y el graffiti,

evolucionando hacia una abstraccion
pictdrica inspirada en la mecdnica cudntica y I
metafisica.

En un contexto social cada vez mas afectado por
las tecnologias digitales y la cultura red, Mario Omega
se plantea una alternativa de valor al asumir una
propuesta alejada de los condicionantes tecnoldgicos
que rodean nuestras vidas. En un afdn de encontrar un
punto de independencia respecto al mundo digital y
las conexiones tecnolagicas, se nutre de modo sutil de
los avances de nuestro tiempo y de |a ciencia. Segun
las propias palabras del artista: “Las galaxias del
universo forman agrupaciones interconectadas
mediante una red césmica”, creando un conjunto de
filamentos de energia desconocida que recuerda, en
sus formas y patrones, a los conformados por nuestro
sistema neuronal. Sus investigaciones estéticas
centradas en la microanatomia, el conocimiento del
cerebro y del sistema nervioso, aproximandonos mas,
si cabe, con el mundo no solo de I3 tecnologia, también
el de Ia ciencia.

Vivimos en un tiempo de cambio tecnoldgico
acelerado. El cerebro no deja de ser una maquina
perfecta para procesar informacion que ha ido
creciendo y evolucionando. Pero no podemos mitificar
esa transformacion. Para Omega no se puede hablar
de tecnologia sin conectarla con lo humano. De hecho,
a poco que reflexionemos llegamos a la conclusion de
que juntando biologia e informatica, llegamos a la
biotecnologia, en definitiva es una tecnologia basada
en la biologia.

Patrén de interferencia

Acrilico sobre aluminio ¢ Acrilic sobre alumini
200150 ¢cm
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Omega va comencar |a seua carrera

aproximant-se als llenguatges de la

illustracio i el grafiti, i evolucionant cap a
Una abstraccio pictorica inspirada en la mecanica
quantica i la metafisica.

En un context social cada vegada més afectat per
les tecnologies digitals i la cultura xarxa, Mario Omega
es planteja una alternativa de valor assumint una
proposta allunyada dels condicionants tecnologics que
envolten les nostres vides. En un afany de trobar un
punt d'independéncia respecte al mon digital i les
connexions tecnologiques, es nodrix de manera subtil
dels avancos del nostre temps i de I3 ciéncia. Segons
les propies paraules de l'artista: “Les galaxies de
['univers formen agrupacions interconnectades
mitjangant una xarxa cosmica”, i creen un conjunt de
filaments d'energia desconeguda que recorda, en les
seues formes i patrons, als conformats pel nostre
sistema neuronal. Les seues investigacions estetiques
centrades en la microanatomia, el coneixement del
cervell i del sistema nervigs, ens aproximen mes, si és
possible, no sols al mon de Ia tecnologia, sin6 també al
de 3 ciencia.

Vivim en un temps de canvi tecnologic accelerat.
El cervell no deixa de ser una maquina perfecta per a
processar informacié que ha anat creixent i
evolucionant. Pero no podem mitificar eixa
transformacid. Per a 0mega no es pot parlar de
tecnologia sense connectar-la amb I'huma. De fet,
per poc que reflexionem, arribem a Ia conclusié que,
ajuntant biologia i informatica, arribem a la
biotecnologia, en definitiva una tecnologia basada en
la biologia.






Una busqueda la de Omega fundamentada en los
avances del conocimiento que conforman nuevos espa-
Cios e ideas acerca de la naturaleza de nuestra realidad
mas contemporanea. A través de una de sus Ultimas
series, titulada Membranas (Men Brain), investiga la red
de conexiones que existen en el cuerpo humano que se
repite en formas de lo microscépico y lo macroscépico,
transitando de lo mas proximo a lo mas profundo del
cerebro. Ademads de constituir tema que el artista repite
infinitamente, le permite retratar el recéndito universo
de aspectos nebulosos e indefinidos contornos.

La obra de Omega va mas alla: reflexiona
abiertamente sobre la poética de la conectividad y la
posibilidad gue existe hoy en dia de establecer un
enlace a traveés de cualquier dispositivo. La conectivi-
dad es un elemento fundamental de la evolucion
tecnoldgica de nuestro tiempo y condiciona la manera
en que vivimos. Mario 0mega, sin rechazar la
manualidad de las obras y trabajando a partir de
medios tecnoldgicos, adopta, ante la saturacion digital,
una postura diferente, con un planteamiento que
podriamos calificar incluso de postecnoldgico.

Sus investigaciones estéticas sobre la microanato-
mia y el conocimiento del sistema nervioso y del
cerebro nos aproximan mas, si cabe, al mundo cercano,
produciendo un tipo de obras cuyo relato tedrico y
pictérico suena como minimo desafiante. Como
sabemos, los estudios cientificos representan el origen
de numerosos descubrimientos actuales en algunas de
las areas mas llamativas de Ia estructura y funciona-
miento del cerebro, siendo ésta la red mas perfecta
que existe. Hay una paradoja en el estilo de Mario
0mega y es que sus obras, pese a todo lo comentado,
resultan inguietantes pero amables a Ia vez.

Ha participado en diversas exposiciones colectivas:
RuandJoseph Gallery, Denver (Colorado); ADDA Gallery,
Paris; Brooklyn Nite Gallery, Nueva York; La Nau, Valen-
cia. También en varias exposiciones individuales como
Montana Gallery, Barcelona; Kir Royal Gallery, Valencia;
Walden, Valencia; o Plastic Murs, en el barrio de Ruzafa

Una indagacio, la d'0mega, fonamentada en els
avancos del coneixement que conformen Nous espais i
idees sobre Ia naturalesa de la nostra realitat més
contemporania. A través d'una de les seues Ultimes
series, titulada "Membranes” (Men Brain), investiga la
xarxa de connexions existents en el cos huma que es
repetixen en formes del microscopic i el macroscopic, i
transiten del més proxim al més profund del cervell. A
meés de constituir un tema que |'artista repetix
infinitament, li permet retratar el recondit univers
d'aspectes nebulosos i indefinits contorns.

L'obra d'Omega va més enlla: reflexiona oberta-
ment sobre I3 poética de la connectivitat i [a possibilitat
que existix hui dia d'establir un enllag a través de
qualsevol dispositiu. La connectivitat és un element
fonamental de I'evoluci6 tecnologica del nostre temps i
condiciona la manera en qué vivim. Mario Omega,
sense rebutjar la manualitat de les obres i treballant a
partir de mitjans tecnologics, adopta, davant de la
saturacid digital, una postura diferent, amb un
plantejament que podriem qualificar fins i tot de
posttecnologic.

Les seues investigacions estétiques sobre la
microanatomia i el coneixement del sistema nervios i
del cervell ens aproximen més, si és possible, al mon
proxim, i produixen un tipus d'obres amb un relat
teoric i pictoric que sona, com a minim, desafiador.
Com sabem, els estudis cientifics representen l'origen
de nombrosos descobriments actuals en algunes de
les arees més cridaneres de l'estructura i funcionament
del cervell, que és Ia xarxa més perfecta que existix. Hi
ha una paradoxa en l'estil de Mario Omega i és que les
seues obres, a pesar de tot el que s'ha comentat,
resulten inquietants i alhora amables.

Ha participat en diverses exposicions cal-lectives:
RuandJoseph Gallery, Denver (Colorado); ADDA Gallery,
Paris; Brooklyn Nite Gallery, Nova York, i La Nau,
Valencia. També en diverses expaosicions individuals
com les de Montana Gallery, Barcelona; Kir Roual
Gallery, Valéncia; Walden, Valencia, o Plastic Murs, en el



de Valencia. Recientemente, un gran nimero de piezas barri de Russafa de Valencia. Recentment, un gran
pertenecientes a su trabajo han sido adquiridas por el nombre de peces pertanyents al seu treball han sigut
Deji Art Museum, Nanjing, (China). = adquirides pel Deji Art Museum, Nanjing (Xina). =




El trabajo de Felipe Pantone transita entre el

arte urbano, el disefo grafico y las nuevas

tecnologias. Su estilo, facilmente identifica-
ble por el uso de colores vibrantes, formas geométri-
€as Y patrones opticos, ha generado un impacto
notable en la escena artistica global.

L3 estética de Pantone fusiona elementos del
op-art, 13 cultura digital y el graffiti, creando un
lenguaje visual distintivo profundamente enraizado en
la velocidad de la era digital y |a saturacion visual de la
tecnologia moderna, deudor del dinamismo y la
inmediatez de la era de la informacion. La influencia del
op-art es evidente en el trabajo de Pantone, con claras
referencias a artistas cinéticos clasicos, sin embargo,
Pantone lleva estos principios un paso mas all3,
incorporando Ia estética de la era digital para crear lo
que describe como un op-art dindmico.

La obra de Pantone se distingue por el uso de
degradados cromadticos, lineas en movimiento y
distorsiones visuales que desafian la percepcion
tradicional del espacio Y el color, lo que hace que sus
obras tengan una cualidad casi hipnética. Sus composi-
ciones a menudo incorporan gradientes vibrantes,
formas pixeladas y elementos que evocan I3 estética de
las pantallas digitales y los errores de sistema.

El hispano-argentino comenzo su carrera artistica
en el mundo del graffiti a una edad temprana,
desarrollando sus primeras obras en las calles de
Valencia. Esta incursion inicial en el arte urbano ha
influido significativamente en su enfoque artistico,
dotandolo de una comprension profunda del arte
publico y su interaccion con el entorno urbano. Sin
embargo, su trabajo ha evolucionado mucho mas alla

Chromadynamica PX2
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El treball de Felipe Pantone transita entre

I'art urba, el disseny grafic i les noves

tecnologies. El seu estil, facilment identifica-
ble per I'Gs de colors vibrants, formes geometriques i
patrons Optics, ha generat un impacte notable en
I'escena artistica global.

L'estética de Pantone fusiona elements de l'op art,
3 cultura digital i el grafit, i crea un llenguatge visual
distintiu profundament arrelat a Ia velocitat de l'era
digital i la saturacio visual de la tecnologia moderna,
deutor del dinamisme i la immediatesa de I'era de la
informacio. La influéncia de I'op art és evident en el
treball de Pantone, amb clares referencies a artistes
cinetics classics. No obstant aixo, Pantone porta estos
principis un pas més enlla i incorpora l'estetica de l'era
digital per a crear el que descriu com un “op art
dinamic".

L'obra de Pantone es distingix per I'is de
degradats cromatics, linies en moviment i distorsions
visuals que desafien la percepcio tradicional de I'espai i
el color, I3 qual cosa fa que les seues obres tinguen una
qualitat quasi hipnotica. Les seues composicions sovint
incorporen gradients vibrants, formes pixelades i
elements que evoquen l'estética de les pantalles
digitals i els errors de sistema.

L'hispanoargenti va comencar I3 seua carrera
artistica en el mon del grafit en una edat primerenca i
va realitzar les seues primeres obres en els carrers de
Valencia. Esta incursid inicial en I'art urba ha influit
significativament en el seu enfocament artistic,
dotant-lo d'una comprensi6 profunda de |'art publicila
seua interaccio amb l'entorn urba. No obstant aixo, el
seu treball ha evolucionat molt més enlla dels confins



de los confines tradicionales del graffiti, abarcando una
amplia gama de medios Y técnicas.

Una de las caracteristicas mas destacadas de su
obra es la integracion del concepto de site-specific,

adaptando sus piezas a los entornos donde se exhiben.

Sin embargo, su trabajo trasciende el contexto local,
abordando ideas de universalidad y reflexionando
sobre la percepcidn subjetiva de la velocidad en |a era

tradicionals del grafit, fins a abastar una amplia
gamma de mitjans i tecniques.

Una de les caracteristiques més destacades de la
seua obra és 13 integracid del concepte de site-specific,
adaptant les seues peces als entorns a on s'exhibixen.
No obstant aixo, el seu treball transcendix el context
local, tracta idees universals i reflexiona sobre Ia
percepcio subjectiva de la velocitat en I'era contempo-




contemporanea. Explora cémo el ritmo acelerado de
los tiempos actuales y el flujo vertiginoso del
conocimiento influyen en Ia experiencia humana,
creando un didlogo visual que conecta lo individual con
lo global.

Pantone también ha incursionado en el arte
interactivo, en el que invita al espectador a moverse
alrededor de la obra para experimentar diferentes
efectos sinestésicos. Un ejemplo de este enfoque es su
uso de superficies reflectantes y materiales de alta
tecnologia, luces LED y mecanismos maviles, creando
piezas que son tanto objetos fisicos como experiencias
sensoriales, que no solo reflejan el entorno del
espectador, sino que también lo integran como parte
de la pieza.

La practica artistica de Pantone también abarca la
experimentacién con nuevas tecnologias y medios al
explorar la realidad aumentada y la impresion 30,
creando obras gue existen simultaneamente en el
espacio fisico y digital.

En cuanto a su proceso creativo, Pantone ha
descrito su trabajo como un didlogo entre el caos y el
orden, en el que busca expresar las emociones y
sentimientos inarticulados por Ias palabras, sus
composiciones complejas y vibrantes, que a menudo
incorporan patrones similares a los glitches digitales,
pueden interpretarse coOmMo una representacion de la
sobrecarga sensorial y de informacion en |3 era digital,
no obstante, su obra no pretende ser elitista ni
inaccesible; al contrario, Pantone se considera un
artista socializador del arte que opera en un mundo de
inmediatez, donde el acceso a la tecnologia ha
democratizado tanto la produccion como la difusion
del arte, tanto en el museo como en Ia calle.

Hay que destacar dentro de su trayectoria la
colaboracion con Seen, uno de los pioneros del grafiti,
quiza el mas conocido del mundo. También algunas
instalaciones publicas como, Ia de los murales
comisionados por el Palais de Tokyo de Paris; los
murales de los dos edificios del Tecnoldgico de

rania. Explora com el ritme accelerat dels temps actuals
i el flux vertiginds del coneixement influixen en
I'experiencia humana, amb la creacio d'un dialeg visual
que connecta l'individual amb el global.

Pantone també ha fet incursions en I'art interactiu,
en el gual convida a I'espectador a moure's al voltant
de l'obra per a experimentar diferents efectes
sinestesics. Un exemple d'este enfocament és el seu Us
de superficies reflectores i materials d'alta tecnologia,
llums LED i mecanismes mobils, creant peces que son
tant objectes fisics com experiéncies sensorials, que no
sols reflectixen I'entorn de I'espectador, sin6 que també
lintegren com a part de I3 peca.

La practica artistica de Pantone també abasta
I'experimentacio amb noves tecnologies i mitjans per
explorar I3 realitat augmentada i la impressié 30, amb
la creacio d'obres que es troben simultaniament en
I'espai fisic i digital.

Quant al seu procés creatiu, Pantone ha descrit el
seu treball com un dialeg entre el caos i l'orde, en el
qual busca expressar les emacions i els sentiments
inarticulats per les paraules. Les seues composicions
complexes i vibrants, que sovint incorporen patrons
similars als glitches digitals, poden interpretar-se com
una representacio de la sobrecarrega sensorial i
d'informacid en I'era digital. No obstant aix, Ia seua
obra no pretén ser elitista ni inaccessible. Al contrari,
Pantone es considera un artista socialitzador de l'art
que opera en un mon d'immediatesa, en que 'accés a
la tecnologia ha democratitzat tant Ia produccio com la
difusid de l'art, tant en el museu com en el carrer.

(al destacar dins de |a seua trajectoria la
collaboracio amb Seen, un dels pioners del grafit,
potser el més conegut del mon. També algunes
installacions publiqgues com Ia dels murals comissio-
nats pel Palais de Tokyo de Paris; els murals dels dos
edificis del Tecnologic de Monterrey i el mural
Optichromie de I'Albright-Knox Art Gallery de Buffalo.
Es conegut internacionalment, ha exposat a Europa,
Ameérica, Australia i Asia. Des de 2020, un total de



Monterrey y el mural Optichromie de la Albright-Knox
Art Gallery de Buffalo. Es conocido internacionalmente,
ha expuesto en Europa, América, Australia y Asia.
Desde 2020, un total de 571.824 piezas componen el
mosaico que corona la edificacion de la Facultad de
Bellas Artes de la Universitat Politecnica de Valéncia. =

571.824 peces componen el mosaic que corona
I'edificacid de la Facultat de Belles Arts de I3 Universitat
Politecnica de Valencia. =
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