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Jose Luis Aguirre
Director de Flecha

Queridos amigos,

Un año más tenemos el privilegio de ofrecer 
al público de forma libre la obra seleccionada 
de 54 artistas gracias a la hospitalidad del 
Centro Comercial Arturo Soria Plaza.

Con FLECHA 2021 cumplimos nuestra 
tercera década ininterrumpida acudiendo 
a esta cita anual que coincide casualmente 
con el mismo cumpleaños del principal 
museo español de arte contemporáneo, 
el Reina Sofía.

Esta edición se ha retrasado unas pocas 
semanas en atención a las circunstancias, 
a pesar de lo cual, por primera vez en estos 
30 años, vamos a celebrar nuestra feria en 
solitario en este momento del año que ha 
venido siendo el momento más importante 
para el Arte Contemporáneo en nuestro país 
y en su capital.

Pensamos que dentro del respeto a las 
limitaciones en vigor y las precauciones 
pertinentes, no debemos de privar ni a los 
artistas de seguir con su actividad, ni al 
publico de disfrutar del alimento estético 
y espiritual que se deriva del contacto con 
el arte.

Esperamos así contribuir con un soplo 
de aire fresco a impulsar la recuperación 
del pulso de nuestras vidas tras este año 
tan complicado.

¡Que lo disfrutéis!

Jælius Aguirre
Febrero 2021



7

Artistas
	 pág.	

Charlotte Adde	 8
Ana Alcaraz	 10
Palma Alvariño	 12
Nacho Angulo	 14
Carlos Arriaga	 16
Barbeito	 18
Borja Barrajón	 20
José Belloso	 22
Paulo Boide	 24
Verónica Bustamante Loring	 26
Olga Cáceres	 28
Jenifer Carey	 30
Crisdever	 32
Jesús Cuenca	 34
Cano Erhardt	 36
Leticia Felgueroso	 38
Luis Gómez Macpherson	 40
Enrique González 	 42
Paula González	 44
Leticia González Serrano	 46
Francisco de Goya y Lucientes	 48
Ivory	 50
Jaelius	 52
Nekane Jiménez	 54
Quique Jiménez	 56
Iñigo Lizarraga	 58
Manuel Luca de Tena	 60

	 pág.
	
Jesús M. Chamizo 	 62
Violeta Maya 	 64
Luis Medina	 66
Carmen Montero	 68
Candela Muniozguren	 70
Isabel Muñoz	 72
Odnoder	 74
Orrite	 76	
Joan Priego	 78
Javier Pulido	 80
Eduardo Query	 82
Pablo Rebollo	 84
Reme Remedios	 86
Roberto Reula	 88
Angeli Rivera	 90
José Luis Romero	 92
Rosana Sitcha	 94
Krum Stanoev	 96
Fernando Suárez	 98
Xavier Toda	 100
Menchu Uroz	 102
Laura Valcálcel_XL	 104
Ana Valenciano	 106
Eduardo Vega de Seoane	 108
Diana Velásquez	 110
Carolina Veramendi B	 112
Bettina Rebeca Westerheide	 114



8 9

La Siesta, 2020. 
Bronce, pieza única.
33 x 40 x 15 cm.

Charlotte Adde
Falun, Suecia, 1969

Mirar desde la siesta
las ramas amarillas de los plátanos.
Mirar mientras se pueda,
sin saber,
el día que termine esta faena,
hacia dónde se pierde lo mirado.

Horacio Cavallo
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Salto, 2020. 
Técnica Mixta.
160 x 120 cm.

Ana Alcaraz
Madrid, 1965

Crítica profesional de Benito Diego 
Color, luz y movimiento en un “totum revolutum” de total plasticidad 
que atrae la atención en las escenas de niños jugando en el agua 
y traen al alma la ternura, que provocan los recuerdos, cuando lo 
vemos plasmados en imágenes, que se identifican con la belleza 
de lo que un día vimos y vivimos. Son imágenes pintadas sin 
trucos efectistas, en las que un minucioso y continuado estudio 
de la naturaleza, en permanente observación, permite a la artista, 
aprovechado sus evidentes aptitudes, interpretarlas en unas 
concreciones pictóricas de factura muy personal y diferenciable, 
plenas de armonía y de emoción.»

[Fragmento de la crítica de Benito Diego sobre la exposición 
individual «Movimiento» de Ana Alcaraz en la Galería Amador 
de los Ríos]

Comentario personal acerca de mi obra:
Mis obras más sinceras salen del silencio.

Me gusta trabajar en soledad para imponer el sentimiento más 
verdadero.

Para mí la pintura tiene que ver con lo más profundo de uno mismo, 
con la emoción más grande. El color y el gesto mandan.
Entonces me fijo en una escena seleccionada de un momento 
vivido. Superpongo imágenes que coloco en paisajes silenciosos.
Me interesa la pintura a veces mezclada con papeles a modo de 
recortes que encajan y potencian el color en un punto intencionado.
El movimiento es parte fundamental en mi obra tanto en la 
pincelada como en los temas.
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Palma Alvariño
Madrid, 1995

Trabajando y manipulando los materiales en el taller encuentro 
problemas realmente interesantes de composición, de espacio, de 
color y de luz, de masa y de volumen que resolver pictóricamente. 
Para mi, sin duda, la pintura es algo muy físico y muy sólido, 
pero más allá de eso, está cargada de energía y de fuerza, no es 
simplemente algo a lo que darle una forma externa, si no más bien,  
un directo a tu mandíbula.  

Taro, 2020.
Acrílico sobre lienzo. 121 x 121 cm.
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Nacho Angulo
Madrid, 1952

¡Trabajar y trabajar! Pero no trabajar para así poder escapar mirando 
"a otra parte". Mis ojos deben mirar cara a cara al mudo de ahora. El 
arte no es para " escapar de la realidad". Todo lo contrario. Sé que mi 
mirada debe ahondar en lo más profundo de esta tragedia ardiente 
que vivimos. Veo que, por desgracia, es una excepción en el mundo 
un comportamiento correcto por parte de los elementos políticos. 
La prioridad es “poder” y “ razón”, cuando deberían ser “potencia” 
e “imaginación” los motores de eficacia en las soluciones. Pero no 
debemos desesperar. Yo debo ahondar en lo más profundo de esta 
ruina. Y allí debo encontrar, bajo las cenizas, las pequeñas piezas 
que todavía siguen ardiendo con su luz y su calor. Esas “chispas” 
son señales de futuro: luciérnagas que vuelan en mi obra.

Rizomas VII, 2020.
Técnica mixta sobre madera. 62 x 42 cm.
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Metrópoli Emboscada , 2021. 
Óleo sobre fotografía de pigmentos 
minerales en blanco y negro sobre lienzo 
Hahnemühle.
92 x 146 cm.

Carlos Arriaga
Madrid, 1958

La naturaleza recupera el espacio que siempre le perteneció.
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Sardiñas, 2020.
Técnica mixta sobre carton. 50 x 70 cm.

Barbeito
Madrid, 1960

En sus obras está la historia que él mismo ha vivido, la que aprendió 
de los libros, la historia de la gente más pobre y la historia icónica 
de los siglos presentes hibridadas con el pasado más lejano, con 
reminiscencias evangélicas y entusiasmos futuristas. Es casi 
como si, en el enorme esfuerzo por transmitir un patrimonio, 
ciertos retazos de memoria produjeron una síntesis imperfecta 
capaz, paradójicamente justo por su imperfección, de retratar la 
humanidad contemporánea. Así la cotidianeidad más insignificante, 
hecha de tacitas, jarras, botellas, platos, cubiertos viene catalogada 
minuciosamente y los nombres de las cosas (agua, vino, pera, café, 
etc …) se elevan a inscripciones de civilizaciones antiguas, grafemas 
que algún día alguien (quién sabe cuándo y dónde) tendrá que 
descifrar, tal vez volviéndose loco buscando una piedra de Rosetta 
que permita comprender cada palabra y cada serie de números y 
letras, códigos encriptados o quizás solo las huellas más antiguas de 
un hombre calculador.

Barbeito, como un Robinson, toma nota y cuenta, usando por eso 
lo que tiene más cerca, materiales pobres como cartón, retazos de 
tela; toma nota, compone y escribe; las suyas son notas rápidas, 
empujadas por la ansiedad de no olvidar, para salvar todo del 
naufragio. Su trazo extrae la forma y delimita el alma de las cosas, 
su lenguaje es inmediato, preciso, rico, pero sin florituras. Sus 
imágenes son notas para encuentros cercanos, destellos de luz 
para hablar con las estrellas. Sus palabras para este mundo lleno de 
belleza y contradicciones son palabras de amor.

Anna R. G. Rivelli 
Directora de Sineresi Arte - Periodico di arte.
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Composición Cilíndrica y Línea V, 2020. 
Mármol de Calatorao.
87 x 26 x 20 cm. Pieza única

Borja Barrajón
Madrid, 1985

[…] Me costó tiempo, pero al final me di cuenta de que en esta 
carrera no vamos todos juntos, y si tu reconocimiento depende de 
la amabilidad y generosidad de los demás, vas a tener problemas, 
colega, porque es una competición. El mundo del arte no es un patio 
de juegos en el que todos estamos al mismo nivel. Por lo tanto, si vas 
a jugar, tendrás que hacerlo para ganarte el sustento y para ganar.

Un artista es un profesional de los negocios como cualquier otro. 
Se necesitan muchísimos recursos y un buen contable para 
mantener la práctica, el tiempo necesario a fin de evolucionar 
y estabilizarse. Sólo la longevidad permite que se valoren los logros 
de manera realmente significativa y realista.

No hay agenda de objetivos para el éxito, así que tómate tu tiempo. 
La motivación que te lleva, que te empuja cada día al estudio, 
debería ser el deseo de ver obras que todavía no has realizado. 
Si tu corazón está ahí, no tendrás que cuestionarte tu integridad.

Kerry James Marshall
Chicago

Cartas a un joven artista. 2005
Nesbett, Bancroft, Andress 



22 23

José Belloso
Barcelona, 1954

Cada persona tiene su propio color, una tonalidad cuya luz se filtra
Apenas a lo largo de los contornos del cuerpo. Una especie de halo. 
Como en las figuras vistas a contraluz.

Haruky Murakami

Le Café la Nuit Van Gogh, 2020.
Óleo sobre lienzo. 100 x 81 cm.
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Edición Única de Cuatro Piezas, 2020.  

Las Estaciones, 2020.
Microlente Óptica 20 LPI. Paneles de 
montaje sobre composite.
Sujeción de aluminio anodizado.

Paulo Boide
Fort-Lauderdale, Florida, 1987

Si algo la mortificaba era la cadena perpetua de las comidas diarias. 
Pues no sólo tenían que estar a tiempo: tenían que ser perfectas, 
y tenían que ser justo lo que él quería comer sin preguntárselo. Si 
ella lo hacía alguna vez, como una de las tantas ceremonias inútiles 
del ritual doméstico, él ni siquiera levantaba la vista del periódico 
para contestar: “Cualquier cosa”. Lo decía de verdad, con su modo 
amable, porque no podía concebirse un marido menos despótico. 
Pero a la hora de comer no podía ser cualquier cosa, sino justo lo 
que él quería, y sin la mínima falla: que la carne no supiera a carne, 
que el pescado no supiera a pescado, que el cerdo no supiera a 
sarna, que el pollo no supiera a plumas. Aun cuando no era tiempo 
de espárragos había que encontrarlos a cualquier precio, para 
que él pudiera solazarse en el vapor de su propia orina fragante. 
No lo culpaba a él: culpaba a la vida. Pero él era un protagonista 
implacable de la vida. Bastaba el tropiezo de una duda para que 
apartara el plato en la mesa, diciendo: “Esta comida está hecha sin 
amor”. En ese sentido lograba estados fantásticos de inspiración. 
Alguna vez probó apenas una tisana de manzanilla, y la devolvió 
con una sola frase: “Esta vaina sabe a ventana”. Tanto ella como 
las criadas se sorprendieron, porque nadie sabía de alguien que se 
hubiera bebido una ventana hervida, pero cuando probaron la tisana 
tratando de entender, entendieron: sabía a ventana. (2012: 262-263)

Paulo Boide - Texto sobre la percepción de los sentidos
Gabriel Garcia Marquez “ El Amor en Tiempos de Cólera”

Primavera. 76 x  76 cm. Verano. 120 X 76  cm.

Otoño. 100 x 76 cm. Invierno. 120 x76 cm.
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Verónica Bustamante. Loring
Madrid, 1960

Conocer a Verónica Bustamante Loring es descubrir a una mujer de 
franqueza y delicadeza exquisitas.

Estas virtudes las plasma coherente en su obra plástica, ya de 
larga y rica trayectoria, que lleva además el sello de la contención 
y la elegancia. La aproximación antigua de su pintura al flamenco 
nace pues con todos los caracteres antes atribuidos a su figura y 
producción, y entran en contraposición feliz con los de la pintura 
flamenca al uso de otros creadores, escasa y en la que se reflejan 
generalmente los rasgos más exaltados y hasta furiosos del arte 
jondo. Parecería según una mayoría de obras recordadas, que el 
flamenco fuese sólo tragedia y desgarro.

Verónica, en consonancia con su personalidad aporta con su obra 
pictórica una visión original del flamenco, una visión mucho más 
amable y no menos certera en la que destaca sobre todo el duende 
sensible del arte que ama y la inspira. 

El duende sensible
Balbino Gutiérrez. Escritor y crítico de flamenco
Granada 2010

La Aurora de Nueva York, 2010.
Homenaje al Maestro Enrique Morente
Óleo sobre lienzo. 100 x 81 cm.



28 29

Olga Cáceres
Aubervilliers, Francia , 1972

Escultura y fundamento humano

Tallas en madera maciza de pino acompañadas de fotografías que 
ponen en escena cada obra. La escultura, sin soporte, toma vida a 
través de la fotografía.

Cuando además un soporte humano la sostiene y desplaza, 
se mezcla con su creadora formando un autorretrato de los 
sentimientos de la artista. Se entrelazan los elementos, con más 
fuerza, verticalidad y estabilidad.

Se forma una nueva visión. Mezclando y cuestionando qué es lo real 
y lo representado.

Mono 2, 2020.
Talla en madera de pino. 36 x 23 x 35 cm. 
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Jenifer Carey 
Hove, Reino Unido, 1949

Jenifer Carey paró un instante el tiempo, 
pero no la acción. En su grabado se sigue 
escuchando la música, el parloteo de los 
clientes, hay olor a tabaco, sudor y perfume 
barato. Se oye el saxo grave y sensual como 
la voz de Lauren Bacall, la trompeta, más 
alta y agresiva, el punteo del piano alegre 
y sincopado, la batería y el contrabajo 
marcando y aunando la frecuencia del ritmo 
de los corazones.

Bee Dum Bee Dum Bee Dum
En la barra un par de rubias de falda escueta 
y escote generoso aceptan, zalameras, 
la invitación de unos representantes de 
material pesado que asisten a un congreso 
en Nueva York.
Bee Dum Bee Dum......

Más allá un grupo de universitarios festeja el 
fin de curso. Mary Lou acapara la atención 
de todos los chicos mientras que Frida, su 
íntima amiga, rabia de soledad y celos.

Bee Dum Bee Dum ….
Unos cuantos matrimonios jóvenes festejan 
el séptimo aniversario de uno de ellos. Los 
maridos hablan de baseball y las mujeres de 
las últimas tendencias de la moda.
Bee Dum Bee Dum......

Jazz Quinteto III, 2019.
Xilografía y colografía. Formica y madera.
50 x 70 cm. Papel Gressi 250 gr.

En una mesa más retirada un galán, pasado 
de edad, acaricia la rodilla de una jovencita 
que no sabe todavía hasta donde le dejará 
llegar.

Bee Dum Bee Dum ......
Cerca de la puerta de entrada unos 
mafiosos italianos, más próximos a Pavarotti 
que a una orquesta de jazz, escuchan entre 
risotadas las palabras de sus queridas 
ostentosamente enjoyadas
Bee Dum Bee Dum.......

Hay más gente bebiendo y charlando, 
incluso alguno escucha a la orquesta, y a 
todos dejó seguir viviendo Jenifer.

Dr. Carlos Monereo. 
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Eucalipto VI, 2016.
Cortezas de eucalipto, látex y acrílico 
sobre tabla.
35 x 27 x 6 cm. 

Crisdever
Vitoria-Gasteiz, 1984

Kant respondió al dilema secularmente 
planteado por los filósofos ¿el árbol que 
veo en mi jardín es la “idea” de ese árbol, 
o es el árbol “real”?, pensando que cuando 
experimentamos con un objeto se convierte 
en una “cosa tal como la percibimos”, es 
decir, somos nosotros quienes imponemos 
el orden a la naturaleza, y no la naturaleza 
a nosotros, convirtiendo así nuestro “yo” 
en el gran ego creativo, en una especie de 
legislador.

Eucalyptus Series versa sobre la naturaleza, 
sobre su interrelación con el ser humano 
y sobre sus modos de representación en el arte.

Cortezas orgánicas que se adhieren al 
soporte pictórico y se convierten en parte 
de la pintura como elemento integrador de 
su forma, abriendo así interrogantes sobre 
qué está pintado y qué no, sobre qué es real 
y qué está representado.

Pretendo una especie de “resurrección”, 
de transfiguración poética de una realidad 
orgánica ya caduca o fenecida.

No es la muerte, es precisamente la vida, 
una nueva vida lo que busco para los 
humildes y abandonados materiales con los 
que trabajo.
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Jesús Cuenca
Cuenca, 1952

Pintar es pensar el mundo

A veces el cielo se tiñe de rojo, naranja o amarillo. A veces el mar es 
verde. A veces las ondulaciones se convierten en olas impetuosas. 
A veces la naturaleza es pura abstracción. Mi inspiración está en la
naturaleza, de la cual extraigo formas y colores para representarla 
de un modo simbólico. Busco una figuración que aluda al entorno y 
nos recuerde paisajes, personajes, objetos y atmósferas, no una
realidad mimética en la forma, sino una realidad sentida 
emocionalmente.

Los paisajes que contemplo se mezclan con los sueños y 
emociones. Se convierten en cuadros casi abstractos y en 
ocasiones, cuadros dentro de cuadros, que hacen referencia a 
viajes, paisajes, a los animales, a la luna, al universo: todo aquello 
que me emociona y guardo en la memoria.

Me gusta que la pintura hable por sí sola. Un gesto, una mancha, 
juegan con el azar y dibujan formas cargadas de sorpresas, como 
las nubes que cambian de forma y color según el viento. De esta 
manera se inicia un diálogo entre lo casual y lo determinado 
por mi gesto. El proceso del cuadro sigue así un recorrido de 
combinaciones, de añadidos, de raspados, hasta que la materia y los 
colores me sugieran el paisaje que busco.

El resultado plástico son pinturas con predominio de figuración 
expresionista y abstracción, en soportes de variados formatos y 
materiales. Me gusta pensar que entre lo real y lo abstracto hay una
línea para lo imaginario, y es en esa la línea por donde discurren mis 
pinturas.

Atmósfera Rosada, 2019.
Acrílico sobre lienzo. 80 x 80 cm.
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Waiting For the Green Light, 2012.
Captural digital. Impresión giclée sobre 
papel de calidad museo.
Edición de 6 + 2 P/A, con certificado de 
autenticidad numerado y firmado.
67,5 x 120  cm.

Cano Erhardt
Bilbao, 1955

No soy capaz de ampliar, mucho menos mejorar con palabras, lo que 
esta fotografía transmita al lector mediante su contemplación.
Aquí está, es una criatura independiente. Sus relaciones con 
quienes la observen quedan fuera de mi alcance.

Cano Erhardt, febrero 2021
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Leticia Felgueroso
Madrid, 1963

Hay una mujer sentada en el suelo, apoyada 
en un pino. La corteza, dura como la vida, 
le oprime la espalda. Las agujas del árbol 
perfuman el ambiente y una fuerza bulle en 
el corazón del bosque. Los oídos de la mujer 
sintonizan las frecuencias más bajas. El 
árbol dice cosas con palabras anteriores a 
las palabras.

Dice: El sol  y el agua son preguntas siempre 
dignas de respuesta.

Dice: Una buena solución debe ser 
reinventada muchas veces, desde el 
principio.

Dice: Cada pedazo de planeta necesita que 
lo aferren de una forma nueva.

[…] Las cosas pueden viajar a cualquier 
sitio; para ello, no hay más que permanecer 
inmóvil.

Eso es justo lo que hace la mujer. Las 
señales llueven a su alrededor como 
semillas.

Esta noche las palabras recorren largas 
distancias. Las curvaturas de los alisos 

La Habitación de la Luna, 2020. 
Fotografía. 66 x 100 cm.
Edición de 8 ejemplares.

hablan de antiguos desastres. Los 
filamentos de las pálidas flores de castaño 
sacuden su polen; pronto se convertirán 
en frutos con púas. Los álamos repiten el 
murmullo del viento. Los caquis y nogales 
muestran sus cebos, y los serbales, sus 
racimos color rojo sangre. Los viejos robles 
blanden profecías del clima venidero. […]

Los laureles insisten en que ni siquiera la 
muerte es algo por lo que se deba perder el 
sueño. […]

Incluso los árboles más lejanos se unen: Sea 
cual sea la forma en que nos imaginas […], 
no son más que amputaciones. Los de tu 
especie nunca nos veis enteros. Os perdéis 
la mitad o más. Bajo tierra siempre hay tanto 
como arriba. […]

Un coro de bosque vivo le canta a la mujer: si 
tu mente fuera solo un poco más verde, 
te inundaríamos de verdad.

El pino en el que está apoyada dice: 
Escucha. Hay algo que debes oír.

Richard Powers  “El clamor de los Bosques”
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Luis Gómez Macpherson
Cádiz, 1963

Luis Gómez Macpherson es un artista de Cádiz que actualmente 
vive y trabaja en  El Puerto de Santa María . Tras pasar por 
la facultad de BBAA de Sevilla fue alumno de importantes 
representantes del arte español como Antonio Saura y  Antonio 
López . Sus obras retratan, detalladamente y rozando en lo 
fotográfico, elementos y espacios cotidianos olvidados en el tiempo. 
Sus pinturas, ausentes de la figura humana, buscan abstraer la 
funcionalidad del objeto representado, generando una difusa aura 
de misterio que suscita interrogantes en el espectador. El trabajo 
plástico de Luis posee una gran habilidad técnica en el manejo de 
los recursos pictóricos; y la sencillez de su trabajo sorprende 
y atrapa la mirada de cualquiera que se tope con su obra.

“…..pero es la pintura al óleo, la que me ha permitido encontrar la 
factura más adecuada. Precisamente, es esta técnica, la que me 
permite sacar, de insignificantes objetos, la mayor plasticidad 
posible que poseen, transformándolos en parte integrante de una 
obra. Es en parte intuición y en parte reflexión las que me dirigen 
en la elaboración de la obra. Me interesa el acto creativo en sí. Al 
margen de modas y tendencias, me gusta pintar.”

Centaur, 2020.
Óleo sobre tabla. 81 x 100 cm. 
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La mirada de Pedro, 2021.
Óleo y pan de oro sobre tabla. 100 x 82 cm.

Enrique González
Madrid, 1968

Esta pieza es un ejemplo más de la serie de obras parcialmente 
ocultas que he venido desarrollando en los últimos años. En otros 
trabajos el resultado nace motivado por varias razones: el análisis 
de la obra en la que me inspiro, la influencia de nuevos trabajos que 
favorecen el replanteamiento de una obra en concreto, el tiempo 
que dedico a su realización, etc. En este caso, sin embargo, la 
composición surgió para permanecer directamente oculta detrás de 
un armazón, tan solo en el centro aparece la expresión de San Pedro 
tras el resquicio abierto en el pan de oro.

Su autor original, José de Ribera, nos muestra al santo situado en 
un interior, en pie, apoyando su cuerpo en una gran losa rectangular 
que cubre con su manto, San Pedro gira la mirada para dirigirla 
hacia el cielo. La monumental figura se recorta ante un fondo 
oscuro, prácticamente negro, acentuando de esta manera la luz 
que cae sobre su rostro. Ribera tomó como modelo a un hombre 
de su entorno, humanizando así al protagonista. La influencia de 
Caravaggio es clara, pero prevalece estilo y la personalidad del 
creador español.
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Paula González
Madrid, 1997

Trabajar en un proyecto autobiográfico implica inevitablemente 
colocarse en un espacio narrativo, dividirse en dos, mirarse desde 
fuera… Esto puede provocar que lo individual se convierta en 
universal y que hablar de uno mismo también implica hablar de los 
demás. 

Mirarse en el espejo y encontrarse con una imagen que de alguna 
forma está dividida. Una historia propia con fragmentos que son 
comunes a los de otra persona… una especie de autorretrato que 
podría ser el de cualquiera.

Nada, 2020.
Fotografía analógica en blanco y negro 
impresión offstet en papel  100% algodón 
Photo Rag . 50 x 70 cm.



46 47

Leticia González Serrano   
Madrid, 1968

El collage me da un punto de partida que cambia a medida que 
trabajo con los papeles: papeles de seda, japoneses, coreanos, 
recortes de revistas… se van configurando para crear la imagen. 
Realicé la serie de collages “Naturaleza Horizontal” en marzo de 
2020, durante el confinamiento. Mientras los hacía me imaginaba 
paseando por las colinas, sintiendo el aire, el calor del sol, el aroma 
de los árboles…Tener la posibilidad de crear en esa época tan 
inquietante me ayudó enormemente, por ello tengo un especial 
cariño a esta serie de collages.

Naturaleza Horizontal III, 2020.
Collage 50 x 50 cm.
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La Tauromaquia. Capean otro 
Encerrado. Estampa 4, 1814-1816 
(creación de las planchas). Edición de 1983.
Aguafuerte, aguatinta, bruñidor, buril 
y punta seca.
Estampado en tinta sepia sobre papel 
de tina fabricado a mano por el "Moulin 
du Verger" de Angulema (Francia), con la 
filigrana C en la verjura.
33 x 43.5 cm – (24.6 x 35.4 cm mancha)

Francisco de Goya y Lucientes
Fuendetodos, Zaragoza (España), 1748

Hemos querido en esta edición celebrar el 30º aniversario de 
FLECHA ofreciendo a nuestro púbico la posibilidad de disfrutar 
libremente de un aspecto de la obra de Goya donde, a pesar de la 
limitación cromática de la técnica, se pueden apreciar claramente 
sus cualidades artísticas que le convierten en el primer artista 
moderno: sus grabados. 

En las series de los Desastres de la Guerra y la Tauromaquia que 
tienen una intención casi periodística, a pesar de tratar de narrar 
la realidad de la época de forma descriptiva, no pueden evitar 
transmitir la crudeza de las situaciones que le tocó vivir de forma 
realmente conmovedora utilizando recursos pictóricos de una 
expresividad explosiva tan avanzada que se adelantan casi un siglo 
en la historia del arte. En Los Caprichos y Los Disparates, más 
liberado ya de la representación literal de la realidad, se sumerge 
en la creación de imágenes mucho más simbólicas, precursoras 
muchos casos de corrientes artísticas muy posteriores como el 
surrealismo.
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Ivory
Madrid, 1992

Partiendo del estudio de la historia LGTBIQ+, los movimientos 
de liberación y lucha por los derechos de esta comunidad 
(como los disturbios de Stonewall en 1969, el movimiento 
español de liberación creado en 1970, activismo queer, primeras 
manifestaciones…), Ivory ofrece, a través de sus obras, una 
reflexión del momento en que nos encontramos, como individuos 
y como colectivo, siendo conscientes del esfuerzo que supuso 
construir este camino, cuestionándonos a nosotros mismos 
como sociedad, como el próximo punto de acción necesario, 
transformando sus pinturas en una declaración política, una 
provocación o un statement.

Reconexión con el espíritu revolucionario que fue vital para 
lograr el cambio, con las raíces que se encuentran en las calles, 
en las historias de aquellos que usaban su existencia como 
declaración política.

El uso del spray como herramienta pictórica, proporciona un 
punto de convergencia entre la expresión urbana, origen de todos 
estos movimientos, y el espacio actual, tratando de recoger sobre 
el soporte la esencia de estos momentos, el punto rebelde 
e instantáneo que nace del activismo queer.

“We´re here, we´re queer. Get used to it”  Queer Nation.

We´re Here, We´re Queer, 2020.
Spray y acrílico sobre papel Arches.
100 x 70 cm.
Edición: original + 10 impresiones digitales.
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Jaelius 
Madrid, 1956

Durante el confinamiento conseguí trabajar con modelos del 
natural que posaban en streaming. Una maravilla. Se les veía más 
pequeñitos en la pantalla pero no importaba. Tampoco podían posar 
desnudos del todo pero tampoco importaba. Pero lo mejor es que 
al final de cada sesión realizaban una pose en movimiento. Algo que 
siempre había odiado porque no sabía manejar… y de repente 
lo hice (así) y se convirtió en una práctica estupenda.

Green Man, 2020.
Grafito y acuarela sobre papel.
19,5 x 22,5 cm.
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Nekane Jiménez
Ablitas, Navarra, 1992

Dedico una dimensión significativa de mi trabajo creativo al 
lenguaje que he bautizado como pintar y dibujar con papel. 
El catálogo de imágenes de las que se nutren mis composiciones 
parece ilimitado, siempre buscando la relación formal y el juego 
estético marcado por la esencia propia del papel, como su 
textura y color.

Agrupo fragmentos compositivos, usando formas positivas 
y negativas, recortando, rasgando y trasformando los planos 
de papel en diferentes obras visuales. Al desarraigar, transformar 
y colocar en un contexto nuevo estas piezas de papel, las obras 
se nutren de un dialogo especial que va desde los matices 
figurativos a la abstracción.

Composición Deformada II, 2020.
Composición con papel. 50 x 70 cm.
Obra única.
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Quique Jiménez
Segovia, 1966

“Dentro de la fragua lloran, 
dando gritos, los gitanos. 
El aire la vela, vela. 
El aire la está velando”. 
F. García Lorca. “Romance de la luna” 

Como gran apasionado del flamenco, hacer estas fotografías 
siempre ha supuesto para mí una vivencia tan intensa y única como 
una noche de luna llena. La iluminación expresionista de estas fotos 
me recuerda a la luz en esas noches. 

La serie muestra algunos de los artistas flamencos más 
importantes e influyentes de todos los tiempos; artistas admirados 
y respetados tanto por su genialidad, como por ser creadores 
revolucionarios que han aportado a la música flamenca la libertad 
que nace de la inspiración. 

Más que documentar a todas las figuras principales del flamenco, 
he tratado de representar la fuerza expresiva de este arte a través 
del gesto y la forma de sentir de los artistas retratados. 

Las fotografías fueron realizadas con Leica y Hasselblad a lo largo 
de los años 90 en estudios, conciertos y distintos lugares de Madrid. 

Camarón, (Colegio San Juan Evangelista 
“El Johnny” Último concierto, 1992)
2019. Impresión digital en papel 
Hahnemühle 308gr. 40 x 50 cm.
(Copia digital a partir de negativo 
digitalizado).
Edición de 10 ejemplares.
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Zarpando, 2020.
Acuarela. 80 x 35 cm.

Íñigo Lizarraga 
Madrid, 1966

El agua brillaba pacíficamente; el cielo, despejado, 
era una inmensidad benigna de pura luz.

El Corazón de las Tinieblas.
Joseph Conrad. 
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Manuel Luca de Tena
Madrid, 1954

El arte parece ser el empeño por descifrar o perseguir la huella 
dejada por una forma perdida de existencia.

[…] En esta vida que da nacimiento a la Elegía el problema del tiempo 
aparece más agudizado que nunca. Es como si solamente se viviese 
en lo pasajero, consumido por el espectáculo de su paso, gozando 
de la realidad justamente lo que en ella sin cesar se marchita. La 
poesía lo llora; luego, recordando, intentará crear la imagen mágica 
del tiempo sagrado por una forma de lenguaje activo, creador.

Seguirá buscando la inocencia de la palabra y lo hará ahondando 
más y más en el interior de nuestra hermética vida hasta encontrar 
un cierto espacio, lago de calma y quietud; ese punto, ese centro 
desde el cual es posible poseerlo todo, sin perderlo ya más. Es, será 
cada vez más, su ilusión. La palabra se volverá hacia lo que parece 
ser su contrario y aun enemigo: el silencio. Querrá unirse a él, en 
lugar de destruirle. Es “música callada”, “soledad sonora”, bodas de 
la palabra y el silencio. Pero al retroceder hasta el silencio ha tenido 
que adentrarse en el ritmo; absorber, en suma, todo lo que la palabra 
en su forma lógica parece haber dejado atrás. Porque solamente 
siendo a la vez pensamiento, imagen, ritmo y silencio parece que 
puede recuperar la palabra su inocencia perdida, y ser entonces 
pura acción, palabra creadora.

ZAMBRANO, María.  Apuntes sobre el tiempo y la poesía 
(Hacia un saber sobre el alma). 
Fundación María Zambrano, 2000. 
Barcelona: Planeta De Agostini, S.A., 2011.

Memoria de la luz # 2, 2020.
Óleo sobre lienzo. 80 x 80 cm.
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Jesús  M. Chamizo
Madrid, 1961

From the Stage / Desde el Escenario

“El teatro puede llegar a convertir el escenario en un templo, 
y ese espacio de actuación, en algo sagrado. En el sur de Asia, los 
artistas tocan con reverencia el suelo del escenario antes de pisarlo, 
una antigua tradición en la que se entrelazan lo espiritual 
y lo cultural”.

Este es mi especial homenaje al Templo del Teatro y a lo que 
representa, una noble labor cultural que nos enriquece como 
seres humanos.

Contemplado desde el escenario, observamos ese majestuoso 
espacio vacío, que adquiere ahora, en este especial momento 
que nos ha tocado vivir, un doble significado. De sobrecogimiento, 
pero también de esperanza, con un mensaje concreto: 
“La representación, sin duda alguna…continuará” .

From the Stage 3, 2019.
Caja de luz textil /100 x 168cm, con perfil  
de aluminio de 10cm de fondo.
Edición 3 + 1 P.A.
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Violeta Maya
Madrid, 1993

Algo que se hace con cierto desenfreno y sin demasiado orden. A Troche y Moche, 2021.
Acrílico sobre lino.
40 x 50 x 3 cm.
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Luis Medina
Santander, 1955

No es frío tratamiento de formas, sino una propuesta de 
sensaciones basada en una composición equilibrada y estudiada 
en la que tanto como la geometría tiene mucho que decir el propio 
color. Una composición que pretende dar un profundo sentido y de 
una engañosa sencillez.

Una serie de espacios, geometría con formas minimales en acrílico 
sobre papel con formas provocadoras y sugerentes, pero que por 
otro lado dan tranquilidad y armonía.

Luis Medina, cree en una evolución continua de la obra, que es 
naturalmente provocada por el hecho de que se deja llevar por sus 
propios descubrimientos y sensaciones cuando la crea. Influenciado 
por sus estudios en ingeniería industrial, sus obras en la actualidad 
presentan un patrón geométrico.

M5, 2020.
Acrílico sobre papel. 70 x 100 cm. 
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Lucernario, 2020.
Óleo sobre tabla. 122 x 100 cm. 

Carmen Montero
Madrid,  1970

LUCERNARIO pertenece a la última serie “Vida Vegetal” donde 
el tema principal es la naturaleza, que aparece confinada en 
microclimas artificiales. Es ahí donde incorporo geometrías y 
simetrías que contrastan con los motivos orgánicos, produciéndose 
una simbiosis entre la vegetación y el espacio que la contiene. 

Estos espacios proporcionan una humedad cálida en medio 
de los fríos tonos verdes y azules. Atmósferas misteriosas con el 
verde como protagonista, donde se respira el silencio, con un sutil 
ruido de fondo.

La búsqueda de una simetría artificial es evidente en LUCERNARIO. 
Hay una lucha donde lo orgánico y lo geométrico, lo natural 
y lo artificial combaten ante el espectador trasmitiendo a la vez 
sensaciones contradictorias entre la quietud y el enigma.

Son esas formas simétricas fuera de lugar y las frías líneas 
de las arquitecturas que rompen el entorno vegetal lo que me 
resulta atractivo. Donde no queda muy claro si es la arquitectura 
la que interviene en el paisaje o al contrario la vegetación 
se despliega sin límite dentro del recinto asignado.
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Cotton Architecture, 2019. 
Acero Lacado.
105 x 42 x 42 cm. Pieza única.

Candela Muniozguren
Madrid, 1986

“Componiendo figuras simples le di forma.
Construyendo esas piezas en el espacio, volumen.
Pero cuando consideré la idea de atribuir un color diferente
a cada una apareció la originalidad”.

El proceso de cada una de mis esculturas comienza como 
un ejercicio técnico de composición en el espacio a partir de 
sencillas geometrías.

Analizar la armonía que queda entre la silueta hueca formada 
por el contorno de su figura es algo imprescindible cuando 
se habla en términos de orden y estabilidad, por lo tanto, el 
equilibrio entre el espacio vacío y el lleno es un concepto que 
debo comprender antes del inicio de la obra en sí.

No dejaré de aprender algo nuevo en el desarrollo de cada una 
de las esculturas, por este motivo me gusta trabajar con pieza 
única.
Una anécdota irrepetible ocurrida durante el proceso quedará 
transferida para siempre en la memoria de cada una.
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Isabel Muñoz
Barcelona, 1951

Isabel Muñoz, es una fotógrafa que destaca dentro de la diversidad 
de propuestas que caracterizan el panorama fotográfico español 
contemporáneo, apostando por la técnicade la platinotipia y por el 
gran formato con el objetivo de reforzar su discurso: su pasión por 
el cuerpo como forma de aproximación al estudio del ser humano.

Una pasión que ya desde sus primeras series marca el inicio 
de un recorrido por numerosas culturas en las que busca 
capturar con su cámara la belleza del cuerpo humano, abarcando 
desde sus bailes y luchas tradicionales hasta ciertas realidades 
y problemáticas en las que Muñoz decide centrar la mirada 
estableciendo un compromiso social.

La fuerte presencia que Isabel Muñoz ha adquirido dentro 
de la realidad artística contemporánea queda reflejada 
en el reconocimiento a su trabajo a través de distintos premios 
y menciones, la Medalla de Oro al Mérito en las Bellas Artes 2009 
y la obtención en dos ocasiones del World Press Photo. 
Destaca también el Premio Nacional de Fotografía 2016.

META00495, 2016.
Platinotipia. 60 x 80 cm.
Edición 3 de 25 ejemplares
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Odnoder
Málaga, 1964

Pablo Redondo  Odnoder, de manera simultánea a su trabajo como 
arquitecto, desarrolla su pasión, en un sótano mágico en el centro 
de Madrid, donde trabaja la madera para la creación de piezas 
escultóricas, en las que busca de modo sistemático la simplicidad 
y belleza en las formas. Tiene como horizonte, el que el espectador 
no se pueda quedar indiferente ante sus piezas, con esa melodía 
pensada con las manos y lista para ser acariciada con la mirada.

Un proceso complejo y sistemático que produce curvas suaves 
y cambiantes. Una realidad construida con abrasivos aplicados 
sobre la madera que, junto al acabado superficial, suavemente 
encerado, confiere un brillo de piel tersa. Son obras creadas en 
silencio que invitan al silencio. Largas días empleados en el placer 
de la creación cuyo fin es producir deleite. 

Esta pieza Paschimattanasana realizada en nogal americano, es la 
primera pieza que ve la luz de una serie de asanas. En ella se deja 
ver el movimiento sutil lleno de acordes suaves que conducen hacia 
una cierta espiritualidad. La precisión y la exaltación de la belleza, 
desde la humildad del artesano que repite su manera de hacer en 
cada una de ellas, son el motor que anima su construcción y hace 
cautiva a la mirada.

Paschimattanasana, 2020.
Talla en nogal americano.
130 x 80 x 60 cm.
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Orrite
Madrid, 1981

Camino por una calle solitaria
y avanzo,
con pasos de colores y pinceladas perdidas,
entre callejones y vías sombrías.
Sólo una luz me ilumina,
allá en la lejanía.
Y  yo la sigo,
sin saber muy bien dónde termina.

Colección de Otoño, 2020.
Óleo sobre lino. 100 x 80 cm.
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Joan Priego
Barcelona, 1969

Desde Nietsche y Freud el concepto de sujeto que dominaba 
el proyecto de la modernidad ha entrado en crisis. El sujeto 
deja de ser algo estable para convertirse en una multiplicidad 
de personas (máscaras) que lo habita por dentro. El sujeto 
se convierte en un teatro donde es a la vez la escena y el 
espectador.

Esta reflexión contemporánea sobre la identidad es uno de los 
asuntos centrales de mi obra. Mis figuras talladas a partir de 
fragmentos de madera pretenden ser una metáfora sobre ese 
sujeto fragmentario y múltiple que forma nuestra identidad 
individual.

Existen en mi obra varios niveles de lectura, un primer nivel 
formal, cargado de humor, ironía y un fuerte simbolismo sexual, 
y un segundo nivel donde trato de hacer una crítica sobre 
nuestros usos y costumbres contemporáneos, sobre nuestras 
relaciones sociales, sobre nuestras relaciones laborales, etc.

En definitiva intento crear una obra capaz de dialogar no sólo 
con el entorno físico sino también con el espectador. Una obra 
que aspira a no dejar al espectador indiferente y a moverle tanto 
a la contemplación como a la reflexión.

Little Great Dictator, 2019.
Madera. 66 x 30 x 27 cm.
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Cabeza IV, 2020.
Tinta china y papel recortado.
77 x 77,5 cm.

Javier Pulido
Madrid, 1967

CORRECAMINOS EN 5 TIEMPOS

UNA cabeza habitada,
(la sombra de la debilidad y la dignidad viven juntas)
DOS, silencios ingenuos
TRES, ilusiones olvidadas
CUATRO, cráneos cardinales
CINCO MANERAS DE ESCAPAR
“BIP, BIP … “

The road runner
Javier Pulido. 2021 (Libro de los poemas hípicos)
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Con un Clima Amable, 2021.
Collage y grafito sobre papel artesano.
23 x 22 cm.

Eduardo Query
Chipiona, (Cádiz), 1984

Soñar aún no tiene precio, imaginar un mundo básico pero 
cómodo, rincones místicos donde recuperar el vínculo 
con el entorno cercano, cuidar uno del otro, apreciar cada 
acontecimiento con la atención que merece y valorando esos 
pequeños detalles que lo hacen único. 

Vibraciones que despiertan una reflexión sanadora. Paisajes 
pausados curadores de la saturación visual provocada a diario 
por una “realidad” manipulada. Una visión simple para un 
mundo complejo.



84 85

Pablo Rebollo
Madrid, 1968

La obra del escultor Pablo Rebollo tiene como eje central la figura 
humana, y en particular - sus torsos - son el soporte donde plasma 
su ideal estético, como el fuste de una columna, lugar donde se 
manifiesta el principio de la energía del hombre.

En ese espacio transmite su particular lenguaje plástico, dentro 
de una composición sólida el autor alterna el uso de la masa 
y el vacío, que en muchas ocasiones unifica el espectador, con 
su mirada sobre el recorrido de una obra. A su vez destacan sus 
fracturas y roturas como medio expresivo de la tensión de la pieza, 
y la erosión que sufre el material.

Además de su obra en chapa de hierro destacamos su serie de 
cadenas y eslabones - los encadenados - principalmente sus 
corpóreas cabezas en metal, procedimientos que tienen en común 
la temática clásica y la ausencia de repetición mecánica o seriada 
creando piezas únicas a través de sus soldaduras directas.

Eros, 2021.  
Chapa de hierro. Soldadura eléctrica.
56 x 24 x 20 cm.
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Reme Remedios 
Romiña, Casaio (Ourense), 1972

Chorar
Fuente segunda 
Otoño abrazado 

Nace el otoño abrazado en el cuerpo de la madre infinita
y en el corazón de la vaca.
 

El Otoño Abrazado, 2020.
Acuarela y tinta en rotulador sobre papel.
38x28cm.
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Roberto Reula
Madrid, 1970

Encuentro en la partida sentimientos 
encontrados, contradictorios y 
complementarios. Por una parte la ilusión 
del nuevo horizonte, de la aventura, de la 
tierra incógnita, de lo que ha de ser; por otro 
lado el de dejar atrás personas, lugares, 
recuerdos o enseres, de lo que fue. Partir 
deja un hueco en los que quedan, pero llena 
otro en quien se va. En el acto de partir se 
entrelazan el principio y el fin.

Nunca digas adiós porque adiós significa 
irse y marcharse, significa olvidar.
 J.M. Barrie.

No llores porque terminó, sonríe porque llegó 
a ocurrir.
Dr. Seuss.

Es hora de decir adiós, pero las despedidas 
son tristes y prefiero decir hola. Hola a una 
nueva aventura.
Ernie Hardwell.

El mundo es redondo y aquel sitio que 
parece un final podría ser también 
un comienzo.
Ivy Parker.

El dolor de la separación no es nada 
comparado con la alegría de reunirse 
de nuevo.
Charles Dickens.

La Partida, 2021.
Hierro y resina de poliuretano.  
20 x 20 x 123 cm. Pieza única.

Nos encontraremos de nuevo, 
no sé dónde, no sé cuándo,                                                                
pero sé que nos volveremos a encontrar 
algún día soleado.
Vera Lynn.

El que está acostumbrado a viajar, sabe 
que siempre es necesario partir algún día.
Paulo Coelho.

Las manos que dicen adiós son pájaros 
que van muriendo lentamente.
Mario Quintana.

No más palabras. Las conocemos todas, 
todas las palabras que no deben ser dichas.  
Pero has hecho mi mundo más perfecto.
Terry Pratchett.

Esto no es un adiós, sino un "gracias".
Nicholas Sparks.

Para aquellos por los que he partido.
Para los que han partido de mí. 
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Angeli Rivera
Priego de Córdoba,  1967

Nos nutrimos de la comida, nos calienta, nos da energía, nos hace 
crecer y ocurre lo mismo con las personas, nos hacen crecer, nos 
dan energía, nos alimentan…

Represento los lugares donde preparan los alimentos mis amig@s 
y me expreso a través de ellos utilizando el color como protagonista. 
Estas cocinas son espacios habitados por personas que conozco 
y a veces se crea un juego simbólico en donde sus cualidades 
personales coinciden con las del interior de sus casas. A veces 
intento cazarlo buscando al pintarlas reflejar las ideas y emociones 
que me transmiten estas personas que me gustan.

Roberto, 2020. 
Acrílico sobre lienzo. 97 X42 cm.	
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José Luis Romero
Sevilla, 1969

Localizadas al sur de la provincia de Huelva, en la desembocadura 
del río que les da nombre e integradas en el complejo estuario 
que éste forma junto con el Tinto, las Marismas del Odiel están 
consideradas las marismas mareales más importantes de la 
Península Ibérica.

El paisaje, caracterizado por su horizontalidad, es durante 
la época de lluvia una inmensa balsa lacustre debido a la naturaleza 
impermeable del terreno y su proximidad al océano Atlántico.

En la estación seca, la marisma se convierte en cambio 
en un desierto polvoriento de almajo y espartina.

Marismas del Odiel XIII, 2019.
Técnica mixta sobre tabla. 100 x 120 cm.
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Rosana Sitcha
Cartagena, 1981

Je t’aime, ô capitale infame!   Baudelaire
Nos contaba el diseñador industrial, Philippe StarcK, que “la ciudad 
no es una suma de piedras, sino una suma de individuos”. Para la 
joven pintora Rosana Sitcha, las ciudades son universos propios, 
con una fisonomía particular que ella intenta narrar mediante 
un proceso pictórico. A Rosana le interesan tanto las piedras, los 
edificios que forman la cara de la urbe, como los escaparates de 
sus establecimientos, las farolas, las señales de tráfico, el mobiliario 
urbano, los mares que las bañan, los automóviles… y, de manera 
especial, todos los habitantes que dinamizan el entorno ciudadano. 
Los individuos que aparecen en los paisajes urbanos de Sitcha 
se integran perfectamente con la imagen viva de la ciudad que la 
pintora necesita transmitirnos. El city dweller participa del éxodo 
callejero que vemos en la mayoría de los cuadros, son transeúntes 
que deben llegar a sus puestos de trabajo y caminan de forma 
autómata, son adolescentes que visitan comercios en busca de 
“deseos” tangibles.

Sitcha establece una genealogía en las estampas que pinta, penetra 
en la intimidad de la ciudad, observa y queda hechizada por los 
reflejos que producen las luces artificiales que alumbran calles 
reconocibles y espacios recónditos, y descubre como cada rincón 
se deja embriagar por la luz natural que lo preside a diferentes horas 
del día. 

Pedro López Morales. 
Crítico de Arte.
“Identidades Urbanas”. 2020.

Reflejos XXXI. Londres 2018.
Acrílico sobre tabla. 127 x 127 cm.
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Krum Stanoev
Sofia, Bulgaria, 1961

Me dejas ver las horas pasar, 
solo durante el dia.
Si te miro demasiado, 
me mareo, 
como si mirase al fondo del mar.

Sofía Baytocheva

Columna 1, 2021.
Acero recortado, madera.
130 x 33 x 33 cm.
Edición 3 ejemplares.
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Cabeza de Mujer, 2020.
Acero corten y hierro.
176 x 70 x 65 cm.

Fernando Suárez
Oviedo,  1966

La realidad que emerge impetuosamente 
de la obra de Fernando Suárez Reguera, 
responde sin lugar a duda a una fuerte 
manifestación de visceralidad racional que 
conmueve al espectador desde el primer 
momento. 

Cuando nos aproximamos a su mundo 
expresivo, éste nos suscita reacciones 
varias; por un lado la admiración 
incondicional e inmediata de su obra y por 
otro el reconocimiento de una personalidad 
artística inequívoca y altamente 
conmovedora.

Podemos decir abiertamente que supo unir 
como pocos a lo largo de su trayectoria 
artística, propuestas de carácter 
neofigurativo, social, ambiental y natural, 
con trabajos que consiguen recuperar la 
modernidad y la elegancia mediante la 
combinación de diferentes materiales. 

Su obra dialoga con el espacio que la 
habita, se manifiesta sutilmente y permite 
al espectador entrar en ella, ser uno más y 
hacerse partícipe de un diálogo común, que 
va a determinar su amplio universo creativo 
en donde tienen cabida sus preocupaciones 
o inquietudes más profundas.

Las obras que habitan este espacio, son 
prolongaciones de su personalidad, gestos 
personales en donde interactúan diferentes 
materiales cargados de ductilidad, 
maleabilidad, demostrada durabilidad y 
atemporalidad, como el bronce, acero corten 
o el propio hierro, que junto a las resinas 
convierten a la obra de arte en referentes 
expresivos únicos e intransferibles.

José Blanco Abiejón
Fernando Suárez Reguera: Un ilusionista de 
nuevos espacios.

Para mí, el arte no es más que un medio para 
descubrir cómo veo el mundo exterior.
Alberto Giacometti.
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Xavier Toda
Barcelona, 1965

Buenas,  lo esencial que puedo contar de este trabajo es que fue 
un acto Dada 100 x 100 desde la raiz y a día de hoy aún conservo 
parte de ese espíritu, afortunadamente.

En esta serie no hubo espacio para la razón ni el pensamiento, 
devorando la tecnica hasta destripala , solo disparar ,disparar y 
disparar ante los movimientos que se producian delante de mi 
objetivo  y este fue el resultado final, directo del carrete a la copia 
fotografica sin edición electronica de por medio y menos en 
aquella epoca 1.988.

Contrallums a Mont-roig del Camp. 
Nº 25, 1998.
Disparo_Camara analógica
Película diapositiva b/n
Realización en exteriores.
Impresión_Copia fotografica sobre aluminio 
Dibond, con bastido/colgador de aluminio en 
trasera y film UV protector, listo para colgar.
40 x 60 cm.
Edición 10 ejemplares.
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Menchu Uroz
Les, Lleida, 1966

“Eres tan reservada, tan callada, nunca dices nada. Pero hay algo 
dentro de ti. Lo veo a veces, escondido detrás de tus ojos”.

“Me miraba como si no me estuviera viendo, como si viera otra 
persona u otra cosa, como si estuviera mirando un cuadro”.

“La joven de la perla” Tracy Chevalier, 1999

Joven y pájaros, 2021.
Técnica mixta sobre madera.
100 x 100 cm.



104 105

Laura Valcárcel _XL
Madrid, 1976

“Las palabras de un artista deben tomarse con precaución. (…) 
Todo artista que delibera sobre el así llamado significado de su 
obra no suele sino describir un aspecto accesorio de carácter 
literario. Para encontrar el núcleo de su impulso primigenio, si 
es que algo así es posible, no podemos acudir a nada que no 
sea la misma obra.”

Louise Bourgeois

Paisaje con escalera, 2020. 
Carbón, tinta y óleo en lienzo.
146 x 114 cm.
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Camino nº 1, 2020. 
Bronce patinado. 7x37x6 cm. Pieza única.

Camino nº 2, 2020
Bronce patinado. . 7x44x8 cm. Pieza única.

Ana Valenciano
Madrid, 1951

Camino nº 1. Camino nº 2.
Los caminos siempre llevan a algún sitio. O eso creemos. Porque 
hay quien para en un hotel por una noche, o en una gasolinera 
con casetes a la venta, y ahí se queda. No sabrá a dónde llevaba 
el camino, solo sabrá dónde acaba. La vida es siempre un camino 
desconocido.

 A veces mirando a un niño te preguntas qué recorrido le espera. A 
veces ante un adulto sientes un escalofrío imaginándolo de niño, 
sin sospechar el recorrido que lo esperaba. La vida es siempre un 
camino desconocido lleno de encrucijadas cuya elección nunca 
tiene vuelta atrás.

No sé si es este extraño tiempo que vivimos, o es la edad, o las 
preguntas,  lo que me ha llevado a hacer estas piezas. Caminos que 
no sabemos si están por recorrerse o ya los hemos dejado atrás. 
Igual nunca tuvimos valor para empezarlos.  Cada cual dará un 
sentido o una historia a estos hombrecillos y amueblará las casas.
Dos piezas pequeñas, dos figuras pequeñas, como si los viéramos, 
como si nos viéramos a lo lejos, apenas una rayita, un punto.
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Eduardo Vega de Seoane
Madrid, 1955

Gracias a la vida que me ha dado tanto
Me ha dado la risa y me ha dado el llanto
Así yo distingo dicha de quebranto
Los dos materiales que forman mi canto
Y el canto de ustedes que es el mismo canto
Y el canto de todos que es mi propio canto
 
Gracias a la vida
Violeta Parra

Vital, 2018.
Acrílico y óleo s/lienzo.
90 x 100 cm.
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Sin Título  de la serie Another Approach 
to Non Painting, 2020. 
Acrílico sobre algodón y encaje.
41 x 55 x 5,5 cm. 

Diana Velásquez 
Bogotá - Colombia, 1978

En la serie Another approach to non painting de Diana 
Velásquez el uso del patrón funciona como resistencia al consumo 
rápido y vacuo de imágenes característico de la cultura visual 
contemporánea. Observamos como la artista utiliza una imagen 
fluida y reiterativa, que requiere un momento de observación 
y reflexión, para luchar contra los tiempos inmediatos e 
instantáneos derivados de nuestro presente.

Partiendo de un amplio archivo de patrones que lleva años 
acumulando, va generando nuevos modelos: readapta antiguos 
patrones, los transforma, los hace suyos. Juega cromática y 
compositivamente con ellos y lo hace siguiendo un proceso 
artesanal: pintándolos a mano (uno a uno). Frente a la 
estampación industrial en serie, ella traza manualmente cada uno 
de los detalles de sus patrones; desterrándolos del terreno de la 
reproducción seriada, los eleva a la categoría de obra única (…).

Hilos, sedas, encajes… diferentes elementos de carácter textil 
entran en juego a lo largo de este proceso para construir piezas en 
las que conceptos tradicionales propios de la Historia de la Pintura 
(tales como la veladura, la perspectiva, la armonía o el collage) 
son traducidos y reinterpretados dentro de un nuevo código visual 
muy cercano a la sensibilidad de lo definido por Susan Sontag 
como lo “camp”. Son, por tanto, piezas en las que el esteticismo 
no se establece en términos de belleza, sino de artificio. Piezas 
en las que, en palabras de Sontag “se encarna una victoria del 
estilo sobre el contenido, de la estética sobre la moralidad, de la 
ironía sobre la tragedia”; planteando, en resumen, una clara pauta 
conceptual: decretar el artificio como ideal.

Alicia Serrano
Historiadora del Arte
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Interior Naranja, 2021.
Óleo sobre lienzo.
81x 100 cm.
 

Carolina Veramendi B 
Madrid, 1975

“He trabajado toda mi vida con las cosas que me han proporcionado 
un principio de realidad, y he comprometido mi espíritu con aquellos 
objetos que me han atravesado y se han transformado conmigo. 

Un vaso de agua con una flor no es igual a un vaso de agua con un 
limón. El objeto es como un actor: un objeto puede representar en 
diez cuadros distintos un papel diferente. No existe aislado, sino que 
evoca un conjunto de elementos. El objeto no dice más que aquello 
que le hacen decir”.

“Escritos y opiniones sobre el arte” Henri Matisse.  
Editorial Debate 1993.
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Manuka. Time of New Kings, 2018.
Óleo, lápiz de color, grafito sobre papel.
65 x 50 cm.

Bettina Rebecca Westerheide
Berlin, 1970

Las obras sobre papel de la serie "Reminiscence" siguen el eco 
visual de una huella que apunta a personajes casi de cuento de 
hadas. Tal vez hayan nacidos de leyendas o relatos que todavía 
tienen su lugar en las células de la memoria colectiva. 

Estas pinturas nacen del trabajo con el "azar dirigido", un proceso 
intuitivo en el que se vierten pinturas líquidas en varias capas, y 
luego las herramientas de pintura resaltan y elaboran lo que se 
muestra a partir de la forma. 

A menudo, inspirados por el lenguaje pictórico intuitivo de 
culturas arcaicas que viven en conocimiento y fuerza unificadora 
con los elementos universales, surgen figuras "más allá del 
tiempo" que, en su pureza/inmediatez, en su referencia a lo 
arcadio o incluso en un momento de luminosidad, puedan 
encontrar una conexión con el presente.

"Manuka. Time of New Kings" muestra la figura de un niño, 
vestido como un dignatario de una cultura lejana. Pregunta 
por nuevas cualidades de sabiduría de corazón y de liderazgo 
verdaderamente integrado como herramientas esenciales del 
Nuevo Tiempo. 
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Este cátalogo se acabó de imprimir en Marzo del 2021 
en los talleres de C.G.A, Madrid.

Diseño: Tim Simmons y Daniel de Loyzaga

Imagen cubierta: Alicia Calbet

Maquetación y fotomecánica: Lumimar

Impresión: C.G.A.
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