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Displace

La galería Encant de Mahón presenta la exposición Displace Menorca. 
Geometric Abstraction. Una selección de obras de once1 artistas de 
varias generaciones cuyo nexo es la abstracción geométrica. 

El título “Displace” proviene de un proyecto anterior “Displacements” 
comisariado por Anto Rabzas, Mark Starel y Jorge Varas, en el que se 
reunió la obra de 41 artistas en una exposición internacional. En el tex-
to que escribimos para el catálogo del proyecto expositivo, explicamos 
que nuestro primer objetivo como profesores y artistas en esta pro-
puesta de catalogación, fue tomar como referencia las obras de un gru-
po de artistas internacionales, para mostrar la relevancia y actualidad 
que tiene la abstracción geométrica en el arte contemporáneo. Estos 
41 creadores llevan años investigando, con una trayectoria suficiente-
mente reconocida y una obra de justificada calidad, por lo que no nos 
resultó difícil el proceso de selección.

Elvira González, propone una exposición con el mismo principio, y Jorge 
Varas coordina con Anto Rabzas este nuevo proyecto que aquí presen-
tamos: Displace Menorca. Geometric Abstraction. Hemos realizado 
una de esas posibles selecciones, con objeto de ofrecer en Menorca 
una panorámica amplia del tema de estudio con el que estamos com-
prometidos.

La noción de desplazamientos, y ahora la acción de desplazar, tiene un 
doble significado para nosotros, por un lado, desplazamos físicamente 
nuestras obras para establecer un diálogo entre ellas a un espacio co-
mún, por otro, nosotros mismos como artistas nos desplazamos por el 
espacio, las estaciones y hasta el clima como lugar propio para generar 
lenguajes que dan respuesta a esos fenómenos. Propuestas sintéticas 
que van de lo local a lo global, de la experiencia subjetiva e individual a 
la búsqueda de un arte objetivo basado en la economía de recursos de 
lenguaje, la construcción y la geometría como estructura subyacente a 
la obra.

El punto fuerte de esta propuesta expositiva y lo que la hace diferente 
de otras exposiciones colectivas, es la apuesta por reunir a diferentes 
generaciones de autores y diferentes orígenes. La variedad técnica de 
su ejecución no impide observar los factores comunes que atraviesan 
sus trabajos. Las obras son capaces de operar como distintos instru-
mentos de una orquesta bien temperada. Voces con timbre propio se 
unen al conjunto, en este pequeño espacio de paz que es la galería En-
cant, donde todo encaja porque hay unos principios comunes. 

Detrás de cada pieza hay un trabajo destilado en una larga y fructífera 
vida, algunos artistas como Cesar Paternosto, Waldo Balart y Julián Gil 

Introducción



nacieron en la década de los 30, siendo testigos privilegiados del cam-
bio de centro de gravedad artística de París a Nueva York. Les sigue una 
generación posterior nacida en los 60 por Anto Rabzas, Alfonso Sicilia, 
Jorge Varas, Gerda Kruimer y la siguiente en los 70 con Eduardo Barco, 
Piers Jackson, Emilio Gañán y Carlos Cartaxo. Esta variación genera-
cional contribuirá a dar un sentido histórico y temporal a la exposición, 
mostrando la evolución de un sentir estético vinculado al contexto en el 
que fue realizada cada obra.

Las obras presentadas están producidas en diferentes técnicas y ma-
teriales, pudiendo ser dibujos sobre papel, pinturas sobre bastidor, es-
culturas o cuerpos objetuales. La mayoría de ellas pensadas para colgar 
en el muro, con la intención de que realicen una ocupación moderada 
del espacio. Dado el número de expositores, no podemos pretender de-
sarrollos espaciales demasiado amplios. No queremos que el espacio 
expositivo con el que contamos quede sobrecargado en cuanto a obras, 
todo lo contrario, pensamos que todas ellas deben tener el espacio ne-
cesario para que se muestren con toda la dignidad que merecen. Te-
niendo en cuenta los ámbitos estéticos en los que nos situamos, somos 
conscientes de la importancia que tiene el espacio que rodea a las pie-
zas para conseguir una óptima percepción.  
  

Menorca tiene una cultura constructiva en la que el uso de la síntesis 
formal como forma de expresión tiene un protagonismo fundamental. 
Sus principales monumentos megalíticos se pueden relacionar fácil-
mente con propuestas estéticas vinculadas a la abstracción y a la geo-
metrización. En las obras que queremos exponer podremos visualizar 
similitudes formales con taulas, navetas o canteras como las de Lítica 
o Alaior, facilitando, de forma natural, una contextualización interesan-
te con la historia artística de Menorca.

Once experiencias de vida maduradas para traer aquí trabajos serios, 
reflexivos, completos, en la medida en que son obras obtenidas de un 
proceso de creación largo y en permanente evolución.
Esperamos que la visita a esta exposición sea una experiencia emocio-
nal e intelectual, pues esos son los principios originarios de la abstrac-
ción, dar cuenta de la realidad que nos concierne depurando, extrayen-
do y destilando todo lo que le sobra.   

Anto Rabzas / Jorge Varas 

1 Nos interesan los números primos, 
11 es solo divisible por 1 y por 11, en 
la abstracción geométrica, una obra 
nos puede representar a todos.     
(41 también número primo).



“Into thin air” 
“en el aire”

Lessing articula la noción de 
“instante pregnante”, argumen-
tando que no depende directa-
mente de la intensidad de la 
emoción representada, sino de lo 
que suscite mejor el juego de la 
imaginación, en el espectador. La 
pregnancia se mediría así, por el 
grado de libertad de creación, que 
el autor transfiere al receptor para 
terminar de construir la obra por 
sí mismo.

Desde la publicación del Lacoon-
te, en el que Lessing se alejaba 
del “Ut pictura poesis” diferen-
ciando las artes visuales, cuyo 
dominio es el espacio, de la poe-
sía cuyo dominio es el tiempo, la 

representación artística, irá 
cuestionando los valores forma-
les o referenciales de la forma y el 
contenido, por la autonomía y el 
abandono del lenguaje ilustrati-
vo.  
En el arte moderno incluso desde 
el impresionismo, se observa un 
principio que trasvasa los ismos 
del s. XX, este principio lo podría-
mos denominar, el de la “econo-
mía de las formas”. La muerte del 
arte, tantas veces pregonada y la 
disolución de las formas, como 
tabula rasa de toda la historia an-
terior, es llevada al límite. Pode-
mos afirmar que la abstracción 
ha tenido mucho que ver con este 
hecho. 

La autorreflexión sobre los me-
dios a emplear, la importancia de 
la materialidad de la obra, los 
principios significantes y la inver-
sión de la percepción ordinaria 
conducen a una construcción de 
una objetividad inédita donde lí-
nea, color y espacio proponen ór-
denes contra lo informe. 
 
Desde 1915 surge un intercam-
bio de ideas con la irrupción del 
arte no objetivo, el Suprematismo 
de Malevich, el Constructivismo 
de Tatlin y el Neoplasticismo de 
Mondrian, Van Doesburg, Van-
tongerloo, permiten a los artistas 
tomar conciencia de un universo 
de conceptos comunes que cul-

minará con la gran exposición de 
arte no objetivo de Berlin en 
1922. 

Estos principios van evolucio-
nando a través de los congresos, 
manifiestos, movimientos, revis-
tas, y las diferentes exposiciones 
que les siguen hasta 1934, el pa-
réntesis de la guerra, y continua-
rán a partir del 45 con el relevo de 
los Estados Unidos como nuevo 
centro de gravedad de estas 
ideas y catalizador del arte mo-
derno a través de Alfred Barr y el 
MoMA de Nueva York.
Conceptos fundamentales como: 
la limitación, la economía de me-



dios, la sustracción y la geome-
tría, frente a, la figuración, lo mi-
mético, lo narrativo y lo expresivo, 
seguirán vigentes a través de las 
décadas hasta nuestros días. 

La lógica del proceso constructor 
permite el diálogo entre los artis-
tas e imposibilita que la forma se 
base en una mimesis de otra for-
ma ya existente. Toda obra ha de 
poseer una lógica interna, un 
principio formativo generador de 
la forma, que puede seguir mode-
los puramente geométricos o 
toda la gama de modelos aporta-
dos por las ciencias. 

La forma, así comprendida, surge 
del diálogo con la materia en su-
cesivas etapas del proceso de 
construcción, de investigaciones 
que se adentran en los procesos 
constitutivos y generativos de los 
materiales, como la disolución, 
agregación, densificación, varia-
ción, distribución, masas, pesos, 
etc. 
En todo caso, la administración 
de los recursos a disposición del 
artista y la economía en las rela-
ciones con el mundo y sus objetos 
han sido una constante de la co-
rriente principal del arte moderno, 
y la abstracción. Todo artista tie-
ne que elegir entre el máximo 

efecto con el mínimo de medios, 
la idea de equilibrio, proporción y 
unidad, subyace en la cita de Pla-
tón que Josef Albers tenía impre-
sa a modo de máxima, en sus cla-
ses:
“Lo que yo quiero expresar por la 
belleza de las formas no es lo que 
comprendería el vulgo, la belleza 
de los cuerpos vivos o de la pintu-
ra; yo me refiero, y en ello se apoya 
el argumento, a líneas rectas y a 
líneas circulares, a las superficies 
o a los sólidos que proceden de 
ellas... Estas formas afirmo que 
son hermosas, no relativamente, 
como otras, sino que son siempre 
hermosas, en sí mismas, por su 

propia naturaleza y ofrecen su pro-
pio placer.”
Las obras que aquí se presentan, 
crean situaciones en las que el 
propio espectador toma cons-
ciencia de sus propias percepcio-
nes, como el titulo de una obra de 
Josef Albers: “Into thin air”

Anto Rabzas

LESSING, G.E. (1985): Laocoonte, o sobre 
los límites de la pintura y la poesía, Madrid: 
Orbis/ Hyspamerica.



 LA MENTE CONSCIENTE: 
 EL MISTERIO COMO CREACIÓN
Waldo Balart

A lo largo de gran parte de mi vida la mente me ha preocupado siempre 
por el elemento de misterio que conlleva y será el que determine el de-
sarrollo de la idea que tengo de creatividad.

A la mente la he relacionado con los gurús de la cultura oriental por el 
control que ejercitan sobre ella y a los logros obtenidos a partir de su 
desarrollo, que siempre he considerado extraordinarios e importantísi-
mos pero ajenos no solamente a mi comprensión sino también a mi cul-
tura, entendiendo cultura como el compendio de mis vivencias y de mi 
pertenencia por generaciones a un ámbito específico.

Atribuyo esta disposición mía a que soy un producto intelectual y sen-
sible del período de la Ilustración la que ha determinado el paradigma 
mundial actual y que ha condicionado el desarrollo del paradigma 
“Sensible de comunicación instantánea” en el que estamos inmersos 
según mi ensayo “La práctica del Arte Concreto”.

Comenzando con la interrogante de la naturaleza misma de la concien-
cia me remito a Antonio Damasio en su libro “Y el cerebro creó al hom-
bre” en el que expresa: “la conciencia es lo que le permite a uno darse 
cuenta de sí mismo y de los demás. Depende de la mente y del proceso 
consciente. Implica al lenguaje y a la memoria” y más adelante subraya 
al pensamiento abstracto como uno de sus atributos mas importantes.
Quiero resaltar que ya no hablamos de donde está situada la mente. Ya 

no estamos inmersos en las discusiones bizantinas de donde reside el 
alma o de cuantos espíritus caben en la cabeza de un alfiler. Estamos 
indagando en la esencia de la naturaleza del ser consciente, que es el 
ser humano. Ahora podemos hablar de cómo ejercitar esa capacidad y 
de cómo utilizarla más convenientemente. Entramos en el ámbito de 
sistemas y procesos.

Cuando nos percatamos de nosotros mismos y utilizamos la memoria y 
el lenguaje podemos indagar en lo más recóndito de nuestro ser las 
interrogantes que han acuciado al ser humano desde siempre, tales 
como conocer nuestra procedencia y hacia donde nos dirigimos. 

Sin ninguna duda estamos en la especulación intelectual filosófica 
pura y dura, pero cuando clasificamos los datos que recabamos de 
nuestro quehacer diario y los organizamos en órdenes y elementos di-
ferenciales, entonces  nos adentramos en el ámbito científico como la 
química, la física o las ciencias naturales, naturalmente tomando como 
base las matemáticas, disciplina que llegó a ser considerada religión 
por Pitágoras y que demuestra la capacidad de abstracción expresada 
en signos de la mente humana

 En el límite de nuestras preocupaciones más íntimas e importantes 
nos planteamos la necesidad sensible y casi física de la inmanencia de 
un ser con el cual estamos unidos y nos comunicamos ya sea uno o 



más Dioses y que nos ayuda y guía. En este caso estamos inmersos en 
una síntesis inmaterial y sobrenatural de los problemas inherentes a la 
religión, dentro de la cual buscamos las respuestas que nos acucian y 
que nos son necesarias para continuar en nuestro diario quehacer.

La presencia del otro nos produce las emociones complejas que son las 
que se originan por la combinación o transformación de otras más bá-
sicas y que al fin y al cabo nos definen como especie, posiblemente más 
y mejor que la inteligencia. Nos referimos a emociones que posterior-
mente se convertirán en sentimientos y nos acompañarán de por vida. 
En este sentido y según Juan Luis Arsuaga y Manuel Martín-Loeches 
en su libro “El sello indeleble” y a través de nuestros nuevos órganos 
que son extrasomáticos podemos catalogar a la culpa, la vergüenza, el 
orgullo, el odio, la envidia, el amor, la admiración, la humillación, los re-
mordimientos, el miedo al rechazo, el deseo de venganza, la pasión y 
otros más difícilmente de clasificar.

Está muy claro que aun siendo nuestra mente individual, sus principa-
les gozos y sufrimientos dependen de las mentes de los demás, y es 
aquí donde entramos en el ámbito de la ética, que es un tema muy con-
trovertido y tratado exhaustivamente a través del tiempo y del cual 
asumo como válida la definición que Humberto Maturana y Francisco 
Varela hacen de ella en su libro “El árbol del conocimiento”: “todo acto 
humano tiene lugar en el lenguaje. Todo acto en el lenguaje trae a la 

mano el mundo que se crea con otros en el acto de convivencia que da 
origen a lo humano; por esto todo acto humano tiene sentido ético. Este 
amarre de lo humano a lo humano es, en último término, el fundamento 
de toda ética como reflexión sobre la legitimidad de la presencia del 
otro”.

Es dentro de esta idea en la que encuadro a la actividad artística que es 
una síntesis de nuestras emociones unidas a una interiorización pro-
funda producida por nuestra intuición e íntimamente conectada a la 
creatividad que se expresa en el arte según el grado de sensibilización 
del artista y que según Malevich es una mezcla entre la razón y el sen-
timiento.  Conecta con lo extrasensorial que denominamos “misterio” y 
en la práctica disciplinada y continuada de su profesión el artista eje-
cuta sus obras con las herramientas de que dispone y las ofrece a la 
sociedad con el fin de influir en el incremento de la conciencia de los 
receptores, no buscando respuestas sino encauzando esa corriente de 
energía en una dirección positiva.

MADRID, 24 de marzo de 2013





Waldo BALART Cuba

Biografía narrada de Waldo Balart

Nací en 1931 en Banes, provincia 
de Holguín, una ciudad pequeña 
del este de Cuba a 1000 km de La 
Habana. Mi padre era abogado y 
notario de la ciudad, donde viví 
hasta que fui a estudiar los últi-
mos tres años de bachillerato en 
Cárdenas ya cerca de la capital a 
la que me mudé al comenzar la 
Universidad. Allí trabajé de día y 
acudí de noche a la Universidad a 
estudiar la carrera de economista 
y contable, que era la única que 
daba clases por la noche.
Mis aficiones artísticas las tenía 
muy relegadas dadas mis necesi-
dades pecuniarias y políticas. 
Cuba estaba pasando una etapa 
muy difícil y yo me encontraba en 
el centro de una vorágine de tra-
bajo y de opciones idealistas y 
revolucionarias de las que escapé 
en el primer día del año 1959 a un 
exilio que asocio al actual de 
Ucrania.

Me fui directamente a Nueva York 
donde viví hasta el año 1970 y 
considero de nací el mismo año en 
el que me mudé allí: nunca viví al 

norte de la calle 14 y terminé sien-
do uno de los fundadores del 
Soho, donde viví en un loft en el 
70 Grand Street hasta que vine a 
Madrid.
Ya en el ámbito Neoyorkino me 
viene a la mente artistas como Al-
bers y Hoffman, porque algunos 
de mis amigos estudiaron con el-
los y me aportaron sus enseñan-
zas, las asimilé y las incorporé a 
mis sentimientos. Eran mi religión 
y apóstoles los que me las hacían 
llegar…y los amigos, algunos ac-
tualmente famosos y otros igno-
rados, pero no menos importantes 
en sus diferentes aportaciones 
intelectuales y sensibles…no hay 
diferencias, no hay distinciones, 
humanamente he destilado mis 
emociones de todas y de cada in-
teracción humana que he vivido y 
soy una definición de todas aquel-
las vivencias:  las admito como 
una expresión única de momentos 
sublimes y algunos realmente no 
tan sublimes o casi trágicos. He 
mencionado a dos creadores, pero 
es que Mondrian había vivido años 
antes y realmente respiraba su 

energía y la de otros tantos que en 
cada momento fueron impor-
tantes y de los que asimilé por ós-
mosis rasgos y emociones sin 
saberlo y que se han convertido en 
parte de mi ser, sin yo saberlo ni 
sentirlo en su momento.

Pero es que eso también me 
sucedió diez años después cuan-
do vine a Madrid por motivos pe-
cuniarios. Conocí y frecuenté al 
círculo de los informalistas, al-
gunos de los cuales fueron buenos 
amigos y de allí a los Concretos 
que denominábamos Arte Sis-
temático y Constructivo y que han 
formado mi entorno profesional y 
sensible desde entonces. Un 
grupo de amigos formamos el No 
Grupo y durante algunos años es-
tuvimos muy activos en exposi-
ciones y actividades profesionales 
que culminaron en la exposición 
de Arte Geométrico en España 
1957-1989, en el centro Cultural 
de la villa de Madrid, con una parte 
internacional denominada Arte 
Sistemático y Constructivo, co-
misariada por Julián Gil y por mí.

Viví en Asunción, Paragüay en 
1977 donde expuse en la galería 
Arte-Sanos y al año siguiente otro 
año en San Pablo, Brasil. Fuí por 
asuntos financieros, pero tuve 
oportunidad de relacionarme con 
el mundo artístico, y en los años 
90 me mudé por cinco años a 
Lieja en Bélgica después de vend-
er mi taller de la calle San Cosme y 
San Damián en Madrid y adonde 
fui por estar en el centro de Eu-
ropa y poder relacionarme con el 
mundo artístico del ámbito del 
concretismo.

Actualmente continuo en mi bre-
gar diario y no descarto poder lle-
gar a la comprensión sensible del 
mundo en el que existo, aunque 
sigo en el empeño comunicando a 
través de mi obra todo el cúmulo 
de experiencias y vivencias que 
pretendo que se hayan convertido 
en material de búsqueda sensible, 
personal y colectivo. 

Madrid, 19 de marzo de 2022





>
Waldo Balart 
Díptico nudo génesis15º.   2020
Técnica y materiales Acrílico sobre lienzo
40 x 82 cm. (40 x 40 cm.)   





Eduardo Barco es Licenciado en 
Bellas Artes. Obtiene en su periodo 
de formación becas en Holanda, 
Francia y EEUU. Trabaja regular-
mente desde mediados de los no-
venta y ha expuesto en algunos de 
los centros de arte más activos de 
la geografía española.
Su obra profundiza sobre el cono-
cimiento de la realidad en forma de 
experiencia plástica. Sus investi-
gaciones han ido desplazándose 
desde el plano de la pintura, con 
una concepción espacial abierta y 
generadora de planos de color has-
ta trabajos arquitectónicos y obje-
tuales, muy cerca de la escenogra-
fía. Mantiene desde el inicio unos 

esquemas constructivos que varía y 
permuta, añadiendo su particular 
sentido del espacio y de color y ma-
nejando un ideario altamente esti-
mativo del orden. 
Colabora con estudios de arquitec-
tura, y mantiene su investigación 
personal de forma simultánea en en 
múltiples apartados como el mo-
biliario doméstico y urbano, inter-
venciones en espacios, grabado, 
pintura, dibujo, escultura.... Tiene 
publicado Pensamientos lineales”, 
su primera obra literaria publicada.

Eduardo BARCO Spain

Eduardo Barco por Josetxu de Miguel
	

Es habitual su presencia en ferias 
como ARCO. Su obra se encuentra 
en colecciones privadas y públicas 
dentro y fuera de España como la 
Colección Banco de España, Colec-
ción Caja Burgos, Colección Unión 
Fenosa, Colección Iberdrola, Colec-
ción Caja Madrid, Colección AENA, 
Colección L’Oreal, Colección Helga 
de Alvear, Museo Municipal de Ma-
drid, Colección Norte de Arte Con-
temporáneo, Colección UNED, 
ayuntamiento de Pamplona, entre 
otras.

www.eduardobarco.com



>
Eduardo Barco
DIBUJO 1, (forma rectangular)  2018
Tinta y grafito sobre papel
56 x 76 cm 

Reproducido en catálogo EL CAMINO 
INDICADO. Exposición individual en el 
Centro de arte de Alcobendas)



>
Eduardo Barco
DIBUJO 2, (forma ovalada)  2018
Tinta y grafito sobre papel
56 x 76 cm

Reproducido en catálogo EL CAMINO 
INDICADO. Exposición individual en el 
Centro de arte de Alcobendas)



Carlos Cartaxo

2007-2009 Diploma DEA. Uni-
versidad Complutense de Madrid
1998-2003 Licenciatura en Be-
llas Artes. Universidad de Sala-
manca

Para Enrique Juncosa la pintura 
de Carlos Cartaxo es auto-refe-
rencial y metalingüística, y fun-
ciona como una máquina perfec-
ta. Y supone una apoteosis del 
medio en una emocionante bús-
queda de nuevas imágenes o vo-
cabularios.

Una vez que finaliza sus estudios 
de Bellas Artes emprendió una 
fructífera carrera como pintor que 
le lleva a realizar un buen número 
de exposiciones individuales y co-
lectivas entre las que hay que 
destacar: 

Individuales
2022 “Several windows”, Galería 
Pep Llabrés, Mallorca. 2019 “La 
casa de Riedlingen”, Galería Mari-
món, Mallorca. 2017 “Honor a la 
forma”, ArtSur, Córdoba.  “Un ob-
jet, une joie de vivre”, Majuelos 
singulares. Valladolid. “False sto-
re window”, Salmaia spai d’art, 
Altea. 2015 One project, Art Ma-
drid15. 2014 “Modelos de cons-
trucción”, Centro Cultural Pérez 
de la Riva, Madrid. 2011 “Pintu-
ras como objetos”, Espacio El 
Reino S, Madrid.

Colectivas
2022 XVII Edición Art Madrid, 
Arena Martínez Projects, Madrid. 
2022 “Geometrías distantes”, 
galería Pep Llabrés, Mallorca. 
2021 XXIX Edición de ESTAMPA, 
galería Pep Llabrés, Madrid. XXIX 
Edición de ESTAMPA, Arena Mar-

tínez Projects, Madrid
XXVIII Edición de ESTAMPA, ga-
lería Pep Llabrés. Madrid. CERCO, 
Festival Premio Internacional de 
Cerámica Contemporánea, Zara-
goza. “No tags”, XF Proyectos, 
Madrid, “La palabra maldita”, 
Corner Gallery & Studio, Madrid. 
2020 “Identidades”, Madrid De-
sign Festival, Studio Squina, Ma-
drid. “Picnic”, conectando perife-
rias, Casa de Indias, Cádiz. 2019 
“Nice to see you”, Corner Gallery 
& Studio, Madrid. JustLX Artfair, 
Corner Gallery & Studio. Lisboa. 
Displacements I, Facultad de Be-
llas Arttes de la UCM. Madrid.  
Justmad ArtFair, Madrid, Galería 
Pep Llabrés, Mallorca. 2018 “Co-
lour.es”, Galeria Fernando Pradi-
lla. Madrid. JustLX. Lisboa, Gale-
ría Pep Llabrés, Mallorca. 
“Ecléctica”, Galería Pep Llabres, 
Mallorca. Drawing Room,  Galería 
Shiras, Círculo de Bellas Artes, 

Madrid. 2017 “Lenguajes del pa-
pel 8”, Galería Fernando Pradilla, 
Madrid.  “Línea”, Galería Pep Lla-
brés, Mallorca.
“Alta fidelidad”, Universidad Mi-
guel Hernández, Collección Mar-
tínez-Lloret, Elche.
“Papers i collages per a Joan 
Valls”, ARS CITERIOR, La Lonja 
de Calatrava, Alcoy.
2016 “Grados, aristas”, Hdt Ga-
llery, El Huerto del tertuliano, 
Fuenteolmedo, Valladolid. Just-
Mad Art Fair, Galería Gema Lla-
mazares, Madrid. “The project”, 
Galería Gema Llamazares, Gijón. 
2015 Open Studio, Nave 6, Ma-
drid. Las Cigarreras, Selección 
premio Mardel, Alicante. Sección 
One project Art Madrid Art Fair, 
Madrid. “Las geometrías posi-
bles”, Galería Odalys, Madrid. “60 
años de Geometría”, Colección 
Ars Citerior, Museo de la Universi-
dad de Alicante. 2013 “60 años 



Carlos CARTAXO Spain

En la serie reciente a la que deno-
mino ‘Several Windows’ tematizo 
la relación entre superficie y espa-
cio. Estos últimos trabajos propo-
nen una reducción y síntesis de 
los elementos que forman la com-
posición. Una conjunción de for-
mas geométricas claras, predomi-
nando las estructuras 
rectangulares y triangulares. 
También se incorporan líneas suti-
les de color que buscan la paralela 
o la inclinación con los márgenes 
del lienzo.
En estas obras se expresa princi-
palmente la confrontación con 
principios de ordenación cons-
tructivos. Me interesa la idea de 

conseguir movimiento y espacio 
en la superficie, exclusivamente a 
base de formas geométricas bási-
cas y color.
Reflexiono a cerca de elementos 
polares como claro y oscuro, repo-
so y movimiento, superficie y es-
pacio. La relación de los tonos sa-
turados o flúor, con aquellos más 
débiles produciendo así un efecto 
determinado. Me interesa que el 
espectador recoja a través de mis 
obras particulares procesos esté-
ticos y contemplativos.

de Geomtría”, Colección Ars Cite-
rior, La lonja de Calatrava. Alcoy. 
2012 El Cubo Soma, Sevilla. La 
Bañera Gallery, Madrid. Premios 
UNIA, Huelva. 2010 Feria Ikas-
Art, Baracaldo. “Becarios 2009”, 
Sala de exposiciones de la Facul-
tad de Bellas Artes de Madrid. 
2009 Sala “La alhóndiga”, Sego-
via. “Doctores II”, Facultad de Be-
llas Artes, Madrid. 2008 “Docto-
res I”, Centro experimental de Arte 
y Pensamiento, Madrid. “Casa de 
vacas”. Madrid. Galería MC, Nueva 
York. Galería “Beograd”, Belgrado. 
Centro cultural “Delicias”, Valla-
dolid. 2007 Nacional Institu-
tion-Cultural Center “Gligor Prli-
cev” Ohrid, Macedonia, National 
Institution-Cultural Center “Brak-
ja Miladinovi” en Struga, Macedo-
nia. 

En el año 2009 obtiene la Beca y 
medalla en el curso de Pintura 
contemporánea en el Palacio de 
Quintanar. Segovia y en 2008 la 
Beca de Investigación plástica 
“Caravana Internacional de Artes 
Plásticas. Belgrado y Ohrid

Su obra está presente en colec-
ciones como: Colección Arena, 
Madrid. Colección Diego Martínez, 
Elche. Colección Ars Citerior, Ali-
cante. Fundación Antonio Pérez, 
Cuenca. Real Academia de San 
Quirce de Segovia.  Diputación de 
Valladolid. Facultad de Bellas Ar-
tes, Salamanca. Ayuntamiento de 
Valladolid. Ayuntamiento de Mo-
jados, Valladolid. Colección El Al-
cázar de Segovia. Fundación San-
ta María de Albarracín, Teruel. 
Centro Cultural de Ohrid, Macedo-
nia. Galería MC, Manhattan, Nue-
va York, Fundación Dearte, Soria.

‘Several Windows’
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Carlos CARTAXO 
1 ‘Several windows XVI’ 2022
Acrílico y esmalte sobre lienzo
41 x 33 x 4 cm
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Carlos CARTAXO 
2 ‘Several windows XV’ 2022
Acrílico y esmalte sobre lienzo
41 x 33 x 4 cm





“TRAMPAL” y “TRAMPAL 
(DÍPTICO)”

Un díptico, y una pieza semejante 
de la misma familia que compar-
ten título: “Trampal”, nombre que 
hace referencia a un remoto tem-
plo visigodo en Extremadura.
Sus maderas pintadas y ensam-
bladas en vertical de cálida y ar-
moniosa presencia, sin embargo, 
no persiguen la evocación directa 
que acabo de revelar, sino que sus 
resultados formales se insertan 
dentro de una sintaxis que vengo 
manejando en mi práctica de tra-
bajo. 
La disposición longitudinal de las 
bandas como la singularidad en la 
relación de sus medidas podrían 
ofrecer una lectura tonal cual friso 
abstracto, pero su imagen com-
pacta restringe al mismo tiempo 
ese cifrado y el código se convier-
te en signo, y ese signo sólo es un 
objeto.

Emilio Gañán, 
Plasencia 1971. 

Entre 1988 y 1994 cursó estu-
dios de Dibujo y Pintura en la Es-
cuela de Bellas Arte Rodrigo Ale-
mán (Plasencia). Obtuvo la 
licenciatura en Bellas Artes (Es-
pecialidad de Pintura) por la Uni-
versidad de Salamanca en el 
2000.
Ha sido becado por el Ministerio 
de Asuntos Exteriores en la Real 
Academia de España en Roma, 
por el Ministerio de Cultura en el 
Colegio de España en París y por el 
Ministerio de Cultura Francés en 
la Casa de Velázquez de Madrid.
Desde 2015 es docente en la Fa-
cultad de Bellas Artes, donde im-
parte clases de Técnicas Pictóri-
cas.
Su investigación se centra en los 
problemas intrínsecos de la propia 
disciplina. La línea, el plano, el 
equilibrio, el orden, el control y el 
azar son los elementos que cen-
tran su interés. Su pintura se ca-

Emilio GañÁn Spain

racteriza por el uso de la geome-
tría, que progresivamente ha ido 
dotando de protagonismo a cuali-
dades sensuales de la materia 
pictórica.
Su obra se halla representada en 
diferentes colecciones públicas y 
privadas, y se muestra con regula-
ridad en exposiciones individuales 
y colectivas nacionales e interna-
cionales.
Entre las publicaciones que refle-
jan su trabajo podemos destacar 
Cuaderno de Tokio (Ed. Libros de 
Mesa 2020), Vacío Figurado 
(MEIAC 2021) y Resonancia, re-
gla y simulación (Javier Cano, 
Junta de Extremadura 2021) y 
Puerto Metafísico (Alfonso de la 
Torre y José Jiménez, Ed.Bold 
2021)

gananpintor@hotmail.com 
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Emilio Gañán
TRAMPAL (DÍPTICO)  2022
Acrílico sobre madera ensamblada
47,5 x 35,5 x 12 cm 
y 47,5 x 40,5 x 12 cm 
Separación entre las piezas 15 cm.





Nace en 1939 en Logroño, 
(La Rioja) España. 
Vive y trabaja en Madrid.

De 1958 a 1963 estudia en la Es-
cuela Superior de Bellas Artes de 
San Fernando en Madrid. De 1966 
a 1982 es Profesor de Análisis de 
Formas en la Escuela Técnica Su-
perior de Arquitectura de la Univer-
sidad Politécnica de Madrid. De 
1979 hasta 2009 es Profesor de 
Elementos de la Plástica en la Fa-
cultad de Bellas Artes de la Univer-
sidad Complutense de Madrid. En 
1986, Doctor en Bellas Artes por la 
U.C.M, con el trabajo de tesis 
“CONSTRUCTIVISMO EN MA-
DRID”. Durante los años sesenta 
participa en el Grupo “NUEVA GE-
NERACION”, formado por su crea-
dor Juan Antonio Aguirre y por Luis 
Gordillo, J. Luis Alexanco, J. Mª 
Yturralde, Pedro García Ramos, 
Elena Asins, Manuel Barbadillo y 
otros. A partir de 1980, forma par-
te de lo que denominó “No Grupo 
de Madrid”, que comenzó con la 
exposición en 1980 “Las ocho ca-
ras del cubo”, Galería Ovidio de 
Madrid y finalizó con la muestra en 

ARCO`88. Ha realizado mas de 
50 exposiciones individuales y mas 
de 160 exposiciones colectivas en 
Alemania, Holanda, Luxemburgo, 
Francia, Italia, Austria, Polonia, Ca-
nadá y España. Obras suyas están 
en el Museo Nacional Centro de 
Arte Reina Sofía, Museo Municipal 
de Arte Contemporáneo y Bibliote-
ca Nacional, en Madrid. IVAN Cen-
tro Julio González, y Museo Nacio-
nal de Cerámica González Martí, en 
Valencia. Museo de Bellas Artes de 
Cholet, y Museo de Bellas Artes de 
Montbeliard, en Francia. Museum 
Modern Art, Hünfeld, y IKKP Kunst 
Haus Rehau, en Alemania. Mon-
driaanhuis Foundation, Amesfoort, 
en Holanda, Centrum Sztuki “Elek-
trownia”, Radomiu, en Polonia y en 
numerosas colecciones públicas y 
privadas.
Ha dictado conferencias: 2009 
“FORMAS, NUMEROS + COLO-
RES”. Circulo de Bellas Artes. Cur-
so “Geometría y Arte”. Curso de 
verano, Universidad Carlos III, Ma-

drid. “NUMERO Y ORDEN EN MI 
OBRA”. Curso de verano. Universi-
dad de La Rioja. Logroño.  2005 
“TRES MAESTROS DE LA ABS-
TRACCION GEOMETRICA”. Fun-
dación Julián Casado y Ayunta-
miento de Aranjuez. Universidad 
Felipe II, Aranjuez. 1998 “EXPRE-
SION LOGICA EN MI OBRA”. III 
Curso de Arte Contemporáneo. 
Pamplona.1997 JULIAN GIL: EL 
DECIR DE LA ACCION CREADO-
RA. Casa de la Entrevista. Alcalá de 
Henares.  1996 “NUEVO ARTE 
CONSTRUIDO EN ESPAÑA”. Fun-
dación Noesis. Calaceite. Teruel. 
1986 “CONSTRUCTIVISMO EN 
ESPAÑA”. Museo de Bellas Artes. 
Vitoria.1984 “CONSTRUCTIVIS-
MO EN ESPAÑA”. Caja León, León. 
COMISARIO Y COORDINADOR DE 
EXPOSICIONES: “ABSTRACCION 
GEOMETRICA Y CONSTRUCTI-
VISMO” Colegio de Arquitectos de 
la Rioja. Sala del Ayuntamiento. 
Logroño. 1982 “PROPUESTAS 
OBJETIVAS” Galería Vijande. Ma-
drid. 1985. Sala Caja León. León. 

1985.“CONSTRUCTIVISTAS ES-
PAÑOLES” Centro Cultural Conde 
Duque. Madrid. 1988. “HISTORIA 
DEL ARTE GEOMETRICO EN ES-
PAÑA  1957/1989”. Centro Cultu-
ral de la Villa. Madrid 1989. “ARTE 
SISTEMATICO Y CONSTRUCTI-
VO”“Centro Cultural de la Villa. 
Madrid. 1989. (en colaboración 
con Waldo Balar). “ESTRUCTURA 
Y CONCEPTO” Palacio Liechtens-
tein. Feldkirch. (Austria). 1992. 
Museo Nordico. Linz. (Austria). 
1992. Nö Dokumentationszentrum 
Für Moderne Kunst. St. Pölten. 
(Austria). 1992.

juliangil.m@gmail.com     
www. juliangil.eu    

Julián GIL Spain



Serie OCT 

Los proyectos que Julián Gil ha de-
sarrollado durante 2016 y 2019, 
Serie OCT (Octágono) y Serie 
TONDOS, sugieren la presencia de 
un corpus teórico-práctico amplio y 
diversificado que contribuye a es-
tructurar un saber artístico relacio-
nado con el desarrollo de procesos 
creativos contemporáneos vincula-
dos a la Teoría de la Complejidad y 
al pensamiento sistémico: error, 
indeterminismo, imprevisibilidad, 
probabilidad, no - linealidad, azar, 
aleatoriedad, sensibilidad a los 
cambios de las condiciones inicia-
les e intermedias de sus procesos, 
definición de puntos atractores 
significativos…

Julián Gil fundamenta su trabajo 
creativo en el uso de sistemas que 
define de modo teórico y práctico y 
a los que aplica procesos de trans-
formación previamente estableci-
dos. Los sistemas que propone se 
rigen por dinámicas no-lineales y 
son sensibles a las condiciones ini-

ciales y procesuales que el autor 
especifica cuando determina, en 
términos estéticos, sus sistemas: 
mallas (ORT, ESC, HEM, PHI, DR, 
OCT…), colores, estructuras, geo-
metrías, proporciones, puntos sig-
nificativos…

Los proyectos artísticos de Julián 
Gil son el resultado visual de un 
conjunto intelectual de sistemas 
teórico-prácticos complejos que 
están en constante evolución y que 
cada vez, en su uso, tienden, con el 
tiempo, a niveles cada vez más ele-
vados de complejidad. Su produc-
ción no está sujeta al uso de leyes 
causa-efecto, reduccionistas y de-
terministas. 

La metodología de trabajo utilizada 
por el autor para obtener sus obras 
finales pasa por la producción de 
una serie de propuestas interme-
dias que presenta en los siguientes 
formatos: dibujo a grafito sobre pa-
pel vegetal de las mallas que va a 

utilizar para explorar y desarrollar 
sus series; desarrollo lineal de pro-
puestas creativas realizadas a gra-
fito, en blanco y negro o color, utili-
zando una manera particular de 
interpretar las estructuras genera-
das previamente; desarrollo de pro-
puestas cromáticas realizadas a 
gouache, en formato DIN A-4, de 
algunos de las exploraciones linea-
les realizadas en grafito; creación a 
color de la obra final, con acrílico y/o 
impresión digital, en los formatos 
que el autor estima oportunos. 

En paralelo al desarrollo del proceso 
manual, y una vez que este se ha 
iniciado, se realiza una propuesta 
digital de los resultados obtenidos. 
Este lenguaje sirve, en algunos ca-
sos, para ser promotor de nuevas 
soluciones, que el autor, una vez 
analizadas, pinta, o no, con acrílico. 

Estos resultados, dependiendo de 
la complejidad del proceso creativo, 
pueden variar. una retícula irregular 

basada en la geometría del octágo-
no. Todas sus líneas son paralelas a 
alguno de los lados del polígono re-
gular. El autor realiza dos interpre-
taciones de la estructura. En la pri-
mera, obtiene composiciones de 
superficies irregulares a las que 
aplica criterios de color subjetivos. 
En algunas de sus propuestas in-
troduce el concepto de simetría, 
unas veces aplicado al posiciona-
miento y distribución de las formas 
y otras al uso del color. En la segun-
da, genera composiciones lineales 
de acuerdo a criterios rítmicos, pro-
porcionales, relacionales y conecti-
vos, a partir de la superposición de 
dos sistemas lineales de color reali-
zados previamente sobre la estruc-
tura base.

		M  aría Cuevas



>
Julian Gil
OCT_2014 B  2020
Acrílico/tela
60 × 60 cm
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Julian Gil
OCT_2016 A   2020
Acrílico/tela
60 × 60 cm





Piers Jackson nació en 1970 y 
estudió arte con John Higgins, 
contemporáneo de David Hock-
ney  en el Royal College of Art. 

Durante los 90, expuso esporá-
dicamente en el oeste de Londres, 
de manera individual, junto a su 
pareja de entonces y en eventos 
colectivos de carácter under-
ground. Su obra fue evolucionan-
do durante este periodo inicial, 
pasando de la pintura figurativa al 
óleo a crear peep boxes clara-
mente influenciadas por el surre-
alismo. Gracias al crítico de arte 
George Melly, Jackson empezó a 
interesarse por André Bretón tras 
leer su novela Nadia. Melly se en-
cargaría de la crítica de las ex-
posiciones de Jackson y lo ani-
maría a continuar con sus 
proyectos artísticos. 

A finales de los 90, la obra de 
Piers Jackson ya empezaba a in-

cluir elementos geométricos, y a 
principios de los 2000 su trabajo 
se había vuelto eminentemente 
matemático. En 2003 el artista 
instala su estudio en el centro de 
Londres y dos años más tarde in-
augura su primera exposición in-
dividual en una galería de la ciu-
dad. En esta época, Jackson se 
encontraba poniendo las bases de 
un estilo totalmente reconocible 
que integraba los materiales y los 
efectos visuales con los que lleva 
años experimentando. El pan de 
oro, las cúpulas cóncavas y los 
huecos geométricos pasarían a 
ser parte esencial de su obra a 
partir de aquel momento. 

En 2012, Jackson expone por pri-
mera vez de manera individual en 
ENCANT (Menorca). En aquel 
momento, el componente es-
cultórico de sus relieves geométri-
cos lo lleva a realizar sus primeras 
esculturas también de carácter 
geométrico. En 2018, la comisaria 

Piers JACKSON 
United Kingdom

Rowena Chiu alenta a Jackson a 
realizar su obra más ambiciosa 
hasta la fecha. La escultura I Am 
Not Me fue expuesta por primera 
vez en un espacio dedicado a 
proyectos artísticos en Shore- 
ditch. 

En 2020, Jackson deja Londres 
después de vivir allí durante 30 
años y se muda a Suffolk. Actual-
mente vive en su estudio de Bury 
St Edmunds. Su trabajo continúa 
centrado en la verdad geométrica, 
y especialmente en los cinco 
poliedros regulares conocidos 
como los sólidos platónicos. En 
su obra, Jackson explora estas 
estructuras matemáticas ideales 
que, según el artista, tienen el 
poder de purificar la mente. 

Exposiciones individuales (selec-
ción): 
Encant, Menorca (2021); Encant, 
Menorca (2019); UNIT9, Londres 

(2018); Amar Gallery, Londres 
(2017); Encant, Menorca (2017); 
Serena Morton, Londres (2015); 
T1+2, Londres (2008); Eye-
storm, Londres (2005).

Exposiciones colectivas (selec-
ción): 
Abstracción Geométrica / Dis-
placements comisariada por Anto 
Rabzas y Jorge Varas, Facultad 
de Bellas Artes, Madrid (2019); 
Geometrica comisariada por 
Omar Mazhar y Tristan Hoare, 
Londres (2018); Beyond comis-
ariada por Rowena Chiu, Unit 1 
G a l l e r y | Wo r k s h o p , L o n d r e s 
(2017)

Piers Jackson photo © Ti Foster 2019



The Secret Fire

The Secret Fire es “secreto” 
porque está escondido. Ya Herá-
clito decía que a la naturaleza le 
gusta esconderse. Los filósofos 
de la Antigüedad consideraban 
que el sólido platónico conocido 
como tetraedro representaba el 
elemento fuego. El fuego de The 
Secret Fire es un tetraedro. Quien 
contempla la obra está dentro del 
tetraedro, mirando a través de 
sus caras triangulares abiertas al 
dodecaedro que alberga en su in-
terior. El hecho de que el espec-
tador se las imagine fuera de la 
obra, pero mirando hacia dentro, 
queda revertido por la verdad       
geométrica. Si bien este juego de 
perspectivas es una mera coinci-
dencia, quizá signifique una reali-
dad más profunda. Una realidad 
en la que el espectador es el fue-
go, y el dodecaedro dentro del 
cual arde, el universo.

Psyche’s Box

La hermosa Psyche era la menor 
de tres hermanas. Cupido aquí es 
el propio artista, un apasionado 
de la belleza. La caja de Psyche’s 
Box contiene la belleza que Psy-
che ha recuperado del inframun-
do para aplacar a la envidiosa 
madre de Cupido. La luz que 
emite Psyche’s Box se dio por ac-
cidente: el intento de sustraer 
una pirámide invertida de la parte 
superior de un cubo hexagonal 
resultó un fracaso, pero a pesar 
de no funcionar, y como fabulosa 
compensación, el interior dorado 
empezó a brillar. Sin la luz nece-
saria para ver, toda la belleza del 
mundo se reduciría a nada.

I Am Not Me

I Am Not Me es una falacia           
geométrica. Tanto el interior 
como el exterior de la escultura 
intentan persuadir a quien la 
contempla de que forman un oc-
taedro completo que penetra en 
el suelo de la galería.  El trun-
camiento externo, junto con un 
ilusorio reflejo interno, reafirman 
esa falsedad. El espectador fluc-
túa entre ser engañado por la 
obra y comprender perfecta-
mente el engaño. Si el yo (I) de     
I Am Not Me representa la escul-
tura material, entonces el yo 
(Me) representa un octaedro ide-
al completo que indica la escul-
tura sublunar. En inglés, decir 
“Me am not I” es gramatical-
mente incorrecto, por lo que el 
artista tuvo que conformarse con 
cambiar el “I” y el “Me” para do-
tar a la obra de un título inteligi-
ble.
Piers Jackson 2022
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Piers Jackson
I AM NOT ME PJ  2018
Plywood, emulsion, copper leaf and 
mirror 1023 x 987 x 987 cm
Photography: Nick Paton
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Piers Jackson
The Secret Fire  2009
Pigment dyed card, paperboard, 
palladium leaf 76 x 67 x 18 cm
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Piers Jackson
Psyche’x Box  2018
Pigment dyed card, paperboard, 
gold leaf 30 x 26 x 6 cm



I make drawings as autonomous 
artworks.
Drawing to me, is a form of visual 
thinking in which its intrinsic va-
lue is the endpoint of each work.
My fascination is the countless 
lines that make unspoken and un-
seen connections in the spatial 
whole.
In response to the created world 
around me, I determine my place 
again and again in my works, so 
that I exist!

Gerda Kruimer, 

Dutch visual artist and art curator, 
studied Monumental Arts at the 
Gerrit Rietveld Academy in Ams- 
terdam and Drawing and Art His-
tory 1st degree at the Amsterdam 
University of the Arts.
Various works by Gerda Kruimer 
are based on an identical grid or 
are variations on a type, reduced 
to the essence. She makes 
drawings, paintings, three-di-
mensional work, art installations 
and work commissioned. Gerda 
Kruimer exhibits in the Nether-
lands and abroad.

www.gerdakruimer.nl

living on a volcano

The Punatic series is based on 
grid drawings, made after a trip in 
the summer of 2017. The title of 
these works: Punatics, is a refer-
ence to a small piece of abstract 
world in the middle of the Pacific 
Ocean where people have started 
to build tiny houses on top of a 
black lava plains. They do so for 
economic reasons. Punatics they 
are called. They build tight and 
funny and live alternative and 
self-supporting.

Gerda KRUIMER 
The Netherlands

Each artwork can be hung verti-
cally in 2 ways. In response to its 
surroundings, a “Punatic” can ei-
ther hang high and low in addition 
to at eye level.

The subject lead to new modest 
reduced work. Eventually, the art-
works do not refer to anything 
other than itself.

38 
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Gerda KRUIMER 
Punatic #25  2018
Acrylics on wooden panel
20 × 24 cm
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Gerda KRUIMER 
Punatic #19_2018 R
Acrylics on wooden panel
20 × 24 cm
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Gerda KRUIMER 
Turned Punatic #1  2018 R
Acrylics on wooden panel
20 × 24 cm





En 1972 fue premiado con una Gug-
genheim Fellowship; también ha re-
cibido becas de  la Pollock-Krasner 
Foundation (1990) y la Gottlieb 
Foundation (1991).
En 2007 se le otorga el Premio de 
Pintura “Francisco de Goya” de la 
Villa de Madrid.
Ha documentado fotográficamente 
y estudiado los sitios arqueológicos 
de Perú, Bolivia y México y dictado 
cursos sobre el arte pre-colombino. 
Su libro Piedra abstracta-La escul-
tura inca: una visión contemporánea 
(Fondo de Cultura Económica, Bue-
nos Aires, 1989), fue traducido al 
inglés como The Stone and the 
Thread: Andean Roots of Abstract 
Art (University of Texas Press, 
1996). En 2020 fue publicado su 
ensayo La irrupción del otro: la abs-
tracción en la modernidad tardía, 
Ediciones la Bahía.

neys of Abstraction, Museum of 
Modern Art, New York.
Su pintura forma parte de coleccio-
nes públicas y privadas como el Mu-
seo de Arte Moderno y Museo Gug-
genheim de Nueva York; MFA, 
Boston; la Albright-Knox  Art Ga-
llery, Buffalo, NY; Blanton Museum, 
University of Texas; Joseph H. Hirs-
hhorn Museum, Washington D.C.; 
LACMA, Los Angeles, CA; Museo 
Nacional Centro de Arte Reina Sofía, 
Madrid; Museo de Arte Contempo-
ráneo Esteban Vicente, Segovia; 
Kunstmuseum Bern, Suiza; Städ-
tisches Museum Abteiberg Mön-
chengladbach, Alemania; Museo 
Nacional de Bellas Artes, Museo de 
Arte Moderno y MALBA de Buenos 
Aires; Museo de Arte Contemporá-
neo y Museo de Bellas Artes, Cara-
cas, Venezuela. Colecciones Baro-
nesa Carmen Thyssen-Bornemisza, 
y Norman Foster, Madrid. 

César Paternosto 
(La Plata, Argentina, 1931)

Pintor, escultor, teórico, vivió en 
Nueva York desde 1967 hasta 
2004. Actualmente reside en Sego-
via, España. 
Ha expuesto individualmente en ga-
lerías de Buenos Aires, Nueva York, 
Paris, Dusseldorf, Tokio, Madrid, Bar-
celona, Miami, São Paulo, Gran Ca-
naria, Palma de Mallorca. Una re-
trospectiva parcial (1969-1980) se 
realizó en Americas Society (Nueva 
York, 1981). Otras destacadas expo-
siciones han sido: la muestra antoló-
gica en el Museo de Arte Contempo-
ráneo Esteban Vicente (Segovia, 
2004). En 2010, convocado por el 
Arq. Rafael Moneo, realiza la inter-
vención pictórica La llegada en el 
Vestíbulo del AVE, Estación Atocha, 
Madrid. En 2017 exhibe Hacia una 
pintura objetual, en el Museo Nacio-
nal Thyssen-Bornemisza, Madrid. Y 
en 2019 se celebra la exposición re-
trospectiva César Paternosto: La 
mirada excéntrica, en el Museo Na-
cional de Bellas Artes, Buenos Aires.
Su obra fue incluida en El Taller To-

César Paternosto  
Argentina

rres García y su Legado, en el Museo 
Nacional Centro de Arte Reina Sofía, 
Madrid (1991, itinerante); América, 
Novia del Sol, Museo Real de Ambe-
res, Bélgica (1992); Artistas Lati-
noamericanos del Siglo XX, Expo 
Sevilla 1992, que viajó al Museo de 
Arte Moderno, Nueva York en 1993; 
en Abstraction: The Amerindian Pa-
radigm, Palais des Beaux-Arts, Bru-
selas, que viajó al IVAM, y de la cual 
fue el comisario; en High Times, 
Hard Times: New York Painting 
1967-1975, National Academy Mu-
seum, New York, 2007 (itinerante). 
En América fría. La abstracción 
geométrica en Latinoamérica, 
1934-1973, Fundación Juan 
March, Madrid (2011). En 2013 
participa en La invención concreta. 
Colección Patricia Phelps de Cisne-
ros, Museo Nacional Centro de Arte 
Reina Sofía, Madrid; y en Moving: 
Norman Foster on Art, Carré d’Art, 
Nîmes, Francia. En 2018 participa 
en Géométries Sud, du Mexique à la 
Terre de feu, Fondation Cartier, Paris 
y en 2019 y en Sur moderno: Jour-

https://cesarpaternosto.com



Hacia principios de 2002 co-
mencé un grupo de obras que de-
nominé Marginalidad y desplaza-
mientos: bandas negras 
realizadas sobre fondo blanco. 
Las bandas aparecen adheridas al 
perímetro de la tela, pero ocasio-
nalmente se fraccionan, reapare-
ciendo en el costado de la tela. Lo 
cual era una manera de sintetizar 
mi aspiración a que la pintura sea 
leída en su totalidad objetual—
algo que años más tarde iba a lla-
mar “la visión integral de la pintu-
ra”. Cuando vaciaba la superficie 
frontal del cuadro, obligaba al es-
pectador a buscar ‘lo pintado’ 
sólo en los costados laterales. 
Ahora presentaba una (mínima) 
imagen frontal, pero el especta-
dor(a) que venza el hábito con-
vencional de mirar la pintura de 
frente, es recompensado porque 
ha de obtener “más”: lo pintado 
en los cantos amplía la imagen, la 
completa. Pero, más allá de las 
cuestiones formales, más tarde 
se me hizo evidente lo que apare-

cía como motivación subliminal 
de dicho título, porque parecía 
definir el sino del artista latinoa-
mericano, la marginalidad im-
puesta desde fuera por los pode-
res hegemónicos y el 
desplazamiento físico, la diáspo-
ra.  
En todo caso, y retornando a la 
pintura, al agregar bandas rojas a 
ese esquema original de negro 
sobre blanco se producía una in-
mediata, aunque superficial, refe-
rencia a Mondrian, o a Malevich; 
sin embargo, esta triada tenía una 
connotación mucho más signifi-
cativa. En Color and Meaning: Art, 
Science and Symbolism (Color y 
significado: arte, ciencia y simbo-
lismo), John Gage puntualiza: 
“Rojo, amarillo y azul no constitu-
yen la única tríada primaria, ni 
tampoco la más privilegiada. El 
conjunto de negro, blanco y rojo, 
una agrupación mucho más anti-
gua y universal, ha adquirido un 
interés prominente en los estu-
dios antropológicos del lenguaje, 

principalmente en conexión con 
las culturas no-europeas, donde 
las categorías de colores más 
tempranas eran la de luz y oscuri-
dad, seguidas, casi universalmen-
te de un término para ‘rojo’.” Lo 
cual demostraba cómo la práctica 
abstracta lleva al encuentro con 
el otro.
En otras palabras, creo que, en úl-
tima instancia, la abstracción 
geométrica es una síntesis que 
percibo como la irrupción del otro. 
Porque aun si se acepta que la 
abstracción es un desarrollo deli-
berado de la retícula cubista 
(Mondrian, Malevich), ¿cómo se 
podría olvidar la recepción de la 
escultura tribal africana que ocu-
rre en el origen del cubismo? 
La irrupción del otro se refiere a 
las formas geométricas de arte 
abstracto que evolucionaron al 
margen de la civilización occiden-
tal, y que precedieron largamente 
a la versión moderna que, en todo 
caso, es una aparición tardía en la 
historia global del arte. Para en-

tender esto hay que eludir el for-
midable dominio del discurso je-
rárquico “arte / ornamento”, 
porque es esta dicotomía la que 
ha impedido percibir cómo el lla-
mado “ornamento”—tan frecuen-
temente de configuración geomé-
trica— es, en realidad, el arte 
central de las culturas no euro-
peas, o del occidente pre-moder-
no. En este sentido, el paradigma 
textil, es decir, la matriz geomé-
trica ortogonal inherente a la es-
tructura del tejido es fundamen-
tal en este proceso de 
re-conocimiento de estas formas 
arcaicas de marcado cariz 
geométrico. En otras palabras: 
mucho antes de que emergiera el 
modelo eurocéntrico post-rena-
centista de las “bellas artes” –
centrado en la pintura de caballe-
te de orden representativa– el 
tejido tuvo un ascendiente indis-
putado en la generación de las 
formas artísticas planas, geome-
trizantes.

HACIA “LA IRRUPCIÓN 
DEL OTRO”



>
César Paternosto 
Perimetral # 14,  2018
Óleo sobre lienzo
3 piezass, 50 × 50 cm  cada una



>
César Paternosto 
Perimetral # 15, 2018
Óleo sobre lienzo
3 piezass, 50 × 50 cm  cada una



>
César Paternosto 
Perimetral # 16,  2018
Óleo sobre lienzo
3 piezass, 50 × 50 cm  cada una



Antonio Rabazas 
Salamanca 1959

Anto Rabzas Salamanca 1959. 
Doctor en Bellas Artes con un 
premio extraordinario de licencia-
tura y doctorado. Profesor titular 
en la Facultad de Bellas Artes de 
la Universidad Complutense de 
Madrid. Ha sido coordinador del 
Máster en Investigación en Arte 
y Creación y director del grupo de 
investigación: “Derivas Urbanas. 
Intervenciones artísticas en el 
territorio”. Compagina la docen-
cia con la actividad profesional 
actividad como Project Manager 
de arquitectura, diseño editorial y 
comisariado de exposiciones.

Anto Rabzas es su heterónimo 
como artista visual. Su actividad 
artística pertenece al campo de 
la abstracción geométrica. In-
teresado por la hibridación de 
diferentes disciplinas, el dibujo, 
la gráfica, el diseño, la pintura, la 
escultura, la arquitectura, el arte 
generativo, las artes de acción y 
el videoarte. 

Ha realizado encargos de escul-
tura pública como la interven-
ción “Outopos o lugar utópico 
para pensar” en el Parque de las 
Delicias de Madrid o “Columna 
Infinita”, escultura de acero poli-

cromado de 18 m, de altura en el 
lobby del edificio de la compañía 
aseguradora Caser. Le interesa la 
problemática de la ciudad y los 
espacios urbanos, en los que ha 
llevado a cabo diferentes piezas 
audiovisuales y performances. 
Ha trabajado con las bailarinas 
de danza Butoh, Tania Garrido y 
Nazaret Laso en las acciones “El 
punto ciego/The Waste City”, 
para la Fundación COAM. En el 
espacio de Tabacalera con la per-
formance “Las Horas” en el mar-
co de la VI muestra de arte sonoro 
e Interactivo InSonora y con el 
proyecto NBDY, en el programa de 

artistas en residencia “El Ranchi-
to” – Matadero: Espacios cultu-
rales. 
En la actualidad trabaja “en” y 
“con” el paisaje en el proyecto 
Derivas. Una work in progress de 
obras sobre papel, que surgen de 
una lenta inmersión en el paisaje 
a través de largos paseos en las 
diferentes estaciones del año.

https://antorabzas.com



Anto RABZAS Spain

Medidor de nubes 

Para el proyecto “Displace Menor-
ca” presento dos obras: Pliegue 
04 y 09, realizadas en 2016, per-
tenecientes a la serie Medidor de 
nubes. 
Son trabajos realizados en otoño 
de vuelta del verano al estudio, 
después de los encuentros que 
conformaron la serie Desiertos en 
Almería. 

Me interesan los comienzos, la 
maravilla que constituye enfren-
tarse, siempre de nuevo, al acto de 
creación. Ese lugar que desde la 
necesidad de expresar, la ilumina-
ción, la luz, nos lleva a encontra-
nos con la materia que queda, con 
los restos, con lo visible de la obra.  
Entre los dos hay multitud de es-
tados posibles que son el alimento 
de lo que llamamos inspiración. En 
este umbral es donde situamos y 
se entiende el momento inspirado, 

La belleza se esconde tras un velo 
simple y puro, hay una forma de ver a 
través, plegando solo capas de papel.

algo espiritual todavía, pero nece-
sario para que después esta pre-
sencia se concrete en una forma. 
Entiendo que no puede ser una 
forma visual cualquiera, sino que 
tiene que ser la forma necesaria.

Italo Calvino en su conferencia 
“Exactitud”, plantea que una obra 
debe tener un diseño bien defini-
do, bien calculado, a través de 
imágenes nítidas, incisivas y me-
morables, utilizando el lenguaje 
más preciso posible. 
Rodeados de imágenes que care-
cen de la necesidad interna que 
debiera tener toda imagen, asumo 
la tesis de Calvino, por la que for-
ma y significado han de constituir 
una simbiosis necesaria para am-
pliar nuestra riqueza simbólica.

El otoño es tiempo de repliegue al 
interior, tiempo para la reflexión 
sobre los cambios, sobre lo at-
mosférico, sobre el paso del tiem-
po y el discurrir de las estaciones. 
Me interesan los procesos de for-
mación y disolución de estos fe-
nómenos atmosféricos y su poder 
simbólico. Observando las nubes, 
surge “la nube” como signo ar-
quetípico, esa forma majestuosa 
que invade los cielos y que de ni-
ños todos dibujamos junto al sol, 
la casa y el árbol. 

Recuerdo los primeros intentos de 
Arquímedes para hallar el área de 
un círculo por medio de polígonos, 
y como él, elijo la síntesis geomé-
trica. Utilizo el pliegue como he-
rramienta análoga a la triangula-
ción de la tierra o a la medición 
topográfica. Poligonizo la nube 
para aproximarme a sus curvas 
complejas, y estas cartografías 

paradójicamente, me remiten a las 
simples imágenes de las nubes di-
bujadas de niño. 
La serie parte de una fuerte res-
tricción de medios técnicos. Pie-
zas mínimas resueltas solo con 
papel japonés plegado. 
Técnicamente son collages de pa-
pel japonés Maruishi de 9 g. sobre 
papel Mingeishi de 48 g. teñidos 
unas con pigmento negro y otras 
con rojo. 
El papel Maruishi de 9 g.  es ape-
nas una membrana, me interesa 
su sensibilidad extrema, la hume-
dad del ambiente lo dilata, para 
contraerse después en las esta-
ciones secas. Los pliegues hacen 
de frontera y contención de estos 
movimientos, creándose peque-
ñas topografías en su superficie, 
variables con las estaciones, como 
las nubes.



>
Anto Rabzas 
Pliegue 04 2016
Collage papel japonés Maruishi 9 g. 
sobre papel japonés Mingeishi teñido  
de negro. . 61 x 92 cm



>
Anto Rabzas 
Pliegue 09 2016
Collage papel japonés Maruishi 9 g. 
sobre papel japonés Mingeishi teñido  
de rojo. . 61 x 92 cm



ALFONSO SICILIA SOBRINO Ma-
drid, 1963

Alfonso Sicilia Sobrino es licencia-
do en Bellas Artes por la Universi-
dad Complutense de Madrid.
Una vez acabados sus estudios de 
Bellas Artes realizará numerosas 
exposiciones en instituciones y 
galerías de arte, tanto en la década 
de los ochenta como en los si-
guientes años noventa. También 
recibirá numerosos premios y su 
obra será reconocida por la crítica 
especializada. Durante toda su 
trayectoria como artista ha man-
tenido una producción con un ex-
cepcional nivel.  En los últimos 15 
años podemos destacar las expo-
siciones que se citan a continua-
ción: 

PRINCIPALES EXPOSICIONES 
INDIVIDUALES
•	 2021
“Circuitos veloces” Espace 2B .  
24 septiembre – 5 noviembre 
2021. Madrid.
•	 2018
“LUZ” La Calcografía. 13-17 junio 
2018. Festival luz y Vanguardias 
de Salamanca.
•	 2016
“Iconografía improvisada” CAB- 
Centro de Arte Caja de Burgos-30 

de septiembre / 29 de enero 2017
•	 2012 
“Fiberglas Jungle” Kunsthalle Ba-
hnitz. May-September
•	 2011
Galería Metta. Madrid. Noviembre 
2011
•	 2009
Galería Matthias Hauser. La Coru-
ña
•	 2008
Galería Fernando Alcolea. Barcelo-
na
•	 2007
”He visto rayos C brillando en la 
oscuridad” Domus Artium DA2. 
Salamanca.
Galería Metta. Madrid.

EXPOSICIONES COLECTIVAS
•	 2022
“El vértigo de la vida moderna. 20 
años de la Colección DA2 y Colec-
ción Fundación Coca-Cola. Domus 
Artium DA2. Salamanca.28 ene-
ro-2 mayo 2022.
•	 2019
Bailar de arquitectura. Centro Cul-
tural de la villa Fernando Fer-
nán-Gómez. Madrid. Del 28 de 
marzo al 12 de mayo. Comisariada 

por Javier Panera.
•	 2018
Movers & Makers. Objetos y mue-
bles de artista. 15 de febrero. Co-
misariada por Hans Hoetink
•	 2017
Lenguajes en papel. Galería Fer-
nando Pradilla. Madrid. 15 de di-
ciembre - 16 de enero
•	 2016
Schatten des Krieges. Kunshalle 
Bahnitz. Berlín. 7 de mayo- 30 de 
agosto. Comisariada por Bodo 
Rau.
 Silicio en la paleta. Galería Fer-
nando Pradilla.Madrid.20 de octu-
bre - 3 de diciembre de 2016. Co-
misariada por César Delgado
•	 2014
“Sport Art”. Art & Space gallery. 
Munich.22nd July - 22nd August.
•	 2013
Hola! Spain. Seongnam Art Center. 
Seúl. Corea. UNC Gallery. Comisa-
riado. Seúl. Corea
•	 2012
Centro de Arte La Regenta. Las 
Palmas de Gran Canaria
Art & Space Gallery. Munich.
•	 2010
Galerie Rothamel. Frankfurt.

Espacio Atlántico 010. Vigo. Gale-
ría Metta, Madrid.
Fundación Rafael Botí. VII Bienal 
de Artes Plásticas. Diputación de 
Córdoba.
•	 2009
KIAF (Korean International Art 
Fair) 2008. Seoul, Korea. Galería 
Fernando Alcolea.
•	 2008
Arte´BA08.Buenos Aires, Argen-
tina, Galería Metta.
Arte Santander 08. Santander, 
Galería Metta.
Art Beijing 08. Peking, Galería 
Fernando Alcolea.
Art Taipei 2008. Taipei, Galería 
Fernando Alcolea.
KIAF (Korean International Art 
Fair) 2008. Seoul, Korea, Galería 
Fernando Alcolea.
SIPA (Seul International Print Fair) 
2008, Galería Fernando Alcolea.
•	 2007
Arte Lisboa 07, Portugal, Galería 
Metta.
Apuntes para una colección del 
S.XXI. Domus Artium. Salamanca
Valencia Art. Galería Adora Calvo.



Según Gilles Deleuza y Felix Gua-
ttari: “un rizoma no empieza ni 
acaba, siempre está en el medio, 
entre las cosas, inter-ser, inter-
mezzo (…) el rizoma tiene como 
tejido la conjunción “y…y…y…” En 
esta conjunción hay fuerza sufi-
ciente para sacudir y desenraizar el 
verbo ser (…)”

En los años 70 y 80 Deleuze y 
Guattari recurrieron al concepto 
que en botánica se conoce como 
rizoma (un brote que crece de for-
ma indefinida sacando brotes a 
partir de sus nudos) para formular 
una sugerente teoría del conoci-
miento que huía de cualquier sis-
tematización jerárquica del mis-
mo en favor de la expansión 
múltiple de las ideas, cargadas a 
su vez de conexiones y rupturas; 
de líneas de fuga y puntos de en-

cuentro; de segmentos y trazos de 
continuidad indefinida…Y en efec-
to, considero que la pintura de Al-
fonso Sicilia podría definirse como 
pintura rizomática pues en ella 
advertimos muchas de las conno-
taciones descritas por estos dos 
autores.
Una suerte de biología del movi-
miento parece que gobierna la 
pintura de este artista que tiende 
a crear en el espectador las mis-
mas condiciones de inestabilidad 
emotiva y perceptiva que nos pro-
voca el caos generado por la circu-
lación promiscua de la informa-
ción en el mundo actual.
Los monumentales cuadros de Si-
cilia se convierten en un territorio 
para el desplazamiento de la ima-
gen, tanto en el sentido de su pro-
pia ambigüedad semántica –que 
debería ser vista como signo de 

una racionalidad exorcizada y 
siempre condicionada por suge-
rentes tramas geométricas, reco-
nocibles dentro del extenso reper-
torio que maneja el autor- como 
por la posibilidad de encontrar una 
continua expansión y movimiento 
en la propia superficie bidimensio-
nal… Y deberíamos añadir al res-
pecto que en las pinturas de Al-
fonso Sicilia, de algún modo, el 
desplazamiento es metonímico, y 
no metafórico, pues vuelve a nacer 
de la propia energía interior de la 
pintura: “(…) quiero que mis pintu-
ras concentren energía, como un 
acumulador o batería (…)” me 
confiesa el propio autor en una 
conversación reciente.

Velocidad y deceleración se con-
vierten en dos polos de ejecución y 
percepción en un proceso vertigi-

noso de formas geométricas y es-
tratificaciones cromáticas apa-
rentemente caprichosas pero en 
realidad codificadas estratégica-
mente pues, paradójicamente, Si-
cilia es un pintor de orden, siste-
mático, un artista reflexivo que 
parece reflejar esa energía vital 
acumulada, ese impulso general 
de la contemporaneidad referen-
ciado en una “dislocación perma-
nente”, de las formas; tal y como la 
ha nombrado Virilio en sus textos 
referentes a la velocidad de la in-
formación.

Texto de F. Javier Panera Cuevas para el tríp-
tico de la exposición de Alfonso Sicilia Sobri-
no en la Galeria Metta de Madrid ( 24 de no-
viembre- 14 de enero de 2012).

Alfonso SICILIA Spain



>
Alfonso Sicilia 
Sin título.  2019
Laca sobre madera
60 × 60 cm.



>
Alfonso Sicilia 
Sin título.  2019
Laca sobre madera
60 × 60 cm.



JORGE VARAS

Jorge Varas estableció pronto 
contacto con la escultura en el es-
tudio del escultor y profesor de la 
Facultad de Bellas Artes de la 
UCM, Miguel Ángel Sánchez. 
En el año 1987 finaliza los estu-
dios de Bellas Artes. Comienza a 
andar en los últimos cursos, por los 
caminos de la investigación en la 
que discurrirá su trabajo posterior, 
entendiendo la escultura como ex-
periencia desarrollada a partir de 
tres elementos fundamentales: 
materia, espacio y tiempo. Selec-
cionado en certámenes de arte 
convocados por organismos públi-
cos, recibirá también diversos im-
portantes premios nacionales: 
(1987, Arco 87, Madrid en van-
guardia), (1988, “Los Circuitos”), 
(1989, primer premio de escultura 
en el certamen “Jóvenes Creado-
res” de la Comunidad de Madrid), 
(1990, Bienal de Jóvenes Creado-
res del Mediterráneo. Marsella), 
(1991, primer premio de Escultura 
en el XV Certamen Nacional de Es-
cultura Caja Madrid). 
En la década de los noventa conti-
nuará recibiendo galardones y par-
ticipando en numerosas exposi-
ciones colectivas producidas por 
instituciones (2018, Facultad de 

Bellas Artes, Una visión nueva del 
grabado. 2006, Museo Nacional 
de Arte Moderno de Montevideo, 
Arte & Madera. 1998, Instituto 
Cervantes Lisboa, Líneas de erran-
cia. 1996, Edificio PREUSSAG AG 
Hannover, La mirada del Abstrac-
to. 1995, Kulturzentrum Talbahn-
hof, Eschweiler, Poesie, Klung, und 
Volumen.), por galerías particula-
res (2018, Hans Hoetink Fine Arts. 
Madrid Movers & makers. 2015, 
Galería Odalys, Madrid. Las geo-
metrías posibles. 2011, Galería 
Tolmo, Toledo, Encuentros Cons-
truc¬tivistas. Evangelista, Varas. 
2006, Galería Depósito 40, Ma-
drid, Miscelánea 06. 2003, Global 
Art Source, Zurich, Luces de Espa-
ña. 2003, Galería Argenta, Valen-
cia, Guiño Simultaneo.) o en nu-
merosas ferias de arte 
contemporáneo (Arco (Madrid), 
Art Cologne, FIAC, (Caracas), Es-
tampa (Madrid), Art New York…) 
Su actividad expositora individual 
ha tenido presencia en ciudades 
europeas y españolas, destacando 
las siguientes: 2019, Museo Fran-
cisco Sobrino, Guadalajara, La 
música continúa sonando. 2014, 
Galerie Adriana Schmidt, Stutt-
gart, “Gorgias le susurra al oído a 

Marcel Duchamp”. 2014, Casa de 
la Entrevista. Alcalá de Henares, 
“Caminando por los márgenes del 
tiempo”. 2007, Galería Astarte, 
Madrid, “Trans-ferencias”. 2004, 
Palacio Provincial, Jaén, Varas, 
Esculturas 1993-1997. 2003, 
Galería Argenta, Valencia, Reflejos. 
2001, Galería 57. Madrid, El rostro 
del juego y la pasión. 1999, Espa-
cio Burgos, Burgos, En el corazón 
del bosque. 1997, Galería 57, Ma-
drid, Jorge Varas. 1996, Galería 
Adriana Schmidt, Köln, Jorge Va-
ras Skulpturen. Objekte, Zeich-
mungen. 1994, Galerie Adriana 
Schmidt, Stuttgart, Jorge Varas, 
Skulp¬turen. 1994, Galerie Adria-
na Schmidt, Köln, Jorge Varas 
Skulpturen. 1993, Galería Arteara, 
Madrid, Obra reciente. 1992, Casa 
de la Entrevista, Alcalá de Hena-
res, “El viaje”. 1991, Centro de Re-
cursos Culturales de la CAM, Ma-
drid, Es¬culturas e instalaciones.
En el espacio público destacan los 
siguientes proyectos: 2011, “El le-
gislador”, Palacio de Justicia de 
Cuenca, Acero corten, 1000 x 130 
x 130 cm. 2007, “Una señal un 
saludo”, Burgos, Aluminio, 100 x 
800 x 12 cm y 350 x 60 x 60 cm. 
2005, “Dim light source unk-

nown” Recuerdo a las víctimas del 
11 M, Alcalá de Henares, Acero 
corten y aluminio, 575 x 575 x 65 
cm. 
Todo el trabajo realizado ha sido 
recogido y referenciado en medios 
de comunicación y en varios catá-
logos o libros. 
Ha mostrado una sobresaliente 
atención a las posibilidades plásti-
cas que ofrecen los materiales 
aplicados a la investigación escul-
tórica. Ha trabajado el acero corten 
por sus posibilidades para trabajos 
en el exterior, investigado la meca-
nización con máquinas de control 
numérico del aluminio, atendiendo 
a las posibilidades de precisión 
formal y de producción de obra se-
riada que permite este procedi-
miento. Pero, sobre todo, ha mos-
trado una especial sensibilidad 
hacia las diferentes especies de 
madera, que le han llevado a avan-
zar en su proceso de entendimien-
to e interpretación de lo escultóri-
co.
Es Profesor Contratado Doctor del 
Departamento de Dibujo y Graba-
do en la Facultad de Bellas Artes 
de la UCM y Coordinador del Más-
ter en Investigación en Arte y 
Creación.

Jorge VARAS Spain



Es estando en el taller o en el es-
tudio (los escultores somos más 
de talleres) donde surge la posibi-
lidad de generación de la obra. Los 
materiales y las formas se sienten 
en soledad, quizá aburridos se de-
ciden a iniciar una conversación 
con el escultor, que también está 
solo y en ciertos momentos deam-
bula por el espacio de trabajo, 
buscando nuevos sentidos y rela-
ciones a lo que está haciendo. 
Ayer mismo en una tutoría de un 
TFM, comentábamos las muchas 
e inesperadas relaciones que se 
establecen entre diferentes asun-
tos o referentes cuando se está 
desarrollando un proyecto artísti-
co, porque las artes tienen un gran 
potencial para desarrollar asocia-
ciones y redes de conexión entre 
diferentes ideas o conceptos, in-
cluso cuando esas conexiones a 
veces puedan parecer inverosími-
les. 
El desarrollo de mi proyecto artís-
tico se ha materializado ante todo 
en la bidimensión que yo lo nom-
bro dibujo y en el espacio tridi-
mensional, que considero como 

escultura. Acometiendo paralela-
mente estas dos formas de expre-
sión, he encontrado asociaciones 
que en un principio solo podría 
considerar como intuiciones. Los 
collages realizados con papel reci-
clado de la serie Canción en blan-
co, negro y dos grises, surgieron 
así. 
Alrededor del año 2014 me decidí 
a romper con la compacidad que 
caracterizaba a mis trabajos ante-
riores. Comencé a añadir unas es-
tructuras a modo de malla de ara-
ña en la parte superior de unas 
tallas verticales de madera, desti-
nadas a formar parte de una expo-
sición que se realizaría en Stutt-
gart. Estas mallas, en un principio 
estaban construidas con varillas 
rectilíneas de acero unidas me-
diante soldadura y actuaban como 
coronaciones que portaban los 
elementos verticales a modo de 
atlantes o cariátides. No recuerdo 
que hubiera un propósito directo, 
cuando sobre unos papeles reci-
clados de color negro, también 
comencé a romper las masas 
geométricas compactas de color 

verde que definían mis anteriores 
dibujos. En este caso las marañas 
de líneas rectas estaban pintadas 
sobre papel negro reciclado con 
oleo azul oscuro. La serie la titulé 
El ángel negro. 
Estos dibujos evolucionaron de-
purándose, y aproximándose más 
a la forma de producción de una 
escultura en una serie siguiente, 
también más esperanzadora titu-
lada Tobías. Los dibujos de las se-
ries Canción en blanco, negro y 
dos grises y Tobías se realizaron 
concediendo más importancia al 
material, pues los papeles utiliza-
dos tuvieron un protagonismo 
matérico y físico (se aproximan al 
milímetro de grosor) que no al-
canza normalmente un trazado 
con grafito o una mancha realiza-
da con tinta o con carbón. Tam-
bién su ejecución, perpetrada con 
el corte que posibilita una cuchilla 
afilada nos hace verlos más próxi-
mos a la labra o serrado de una 
escultura.
Los dibujos de la serie Canción en 
blanco, negro y dos grises conce-
bidos como grisalla, proyectan 

una mirada sobre el entendimien-
to que tenía la academia del dibu-
jo, por lo que yo los vinculo aún 
más a la escultura. Debo añadir 
que la introducción del plano 
como nuevo elemento compositi-
vo en las dos dimensiones, se for-
maliza casi al mismo tiempo en 
los desarrollos volumétricos que 
hago en el espacio. 
Recientemente, cuando sitúe al-
gunos de estos dibujos en el mo-
nasterio de Santa María de Riose-
co ubicado en el norte de la 
provincia de Burgos, vislumbré 
una nueva serie de asociaciones, 
que me permitían enriquecer y de-
sarrollar una vez más las posibili-
dades de trabajo. 
Volviendo a la reflexión inicial, tie-
ne razón Bruce Nauman cuando 
dice que habitualmente el proceso 
artístico comienza como una idea 
bastante estúpida y ambigua en 
cuanto a su veracidad, pero que 
sin embargo al interpretarla y to-
marla en serio se puede convertir 
en un pensamiento muy poderoso.
30-3-2022      

Es estando en el taller...
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Jorge Varas    
Canción en blanco, negro y dos 
grises V. 2018. 
Collage en papel reciclado, 
110 x 80 cm.
Fotografía: Calixto Berrocal
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Canción en blanco, negro y dos 
grises VI. 2018. 
Collage en papel reciclado, 
110 x 80 cm.
Fotografía: Calixto Berrocal
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