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Jose Luis Aguirre
Director de Flecha

Queridos amigos con placer os presentamos FLECHA 2020 en el comienzo de esta década prodigiosa de nombre lleno de resonancias, 
los años 20, los felices 20 se llamaron en el pasado siglo tras el horror de la 1ª guerra mundial, aunque realmente fueron el canto del cisne 
y preludio de los 30 y los 40 en los que el horror se manifestó hasta el límite. Esperemos que en este milenio en el que los niveles básicos 
de los más graves problemas de la humanidad por primera vez disminuyen (guerras, hambre, analfabetismo, etc.) junto al aumento 
de la conciencia a nivel global y el poder de las tecnologías y la red, se abra un ángulo de esperanza para que la historia de este milenio 
tenga un cariz mejor para la humanidad en el que sepamos sortear los nuevos retos que se presentan poniéndolos a nuestro favor.

Los artistas tenemos la función de representar y transmitir a través de nuestras creaciones los sentimientos del momento, aunque sin 
olvidar que para que esta conexión sea auténtica debe de suceder de una forma más bien inconsciente que consciente incorporando así 
lo más profundo en nosotros que es más bien eterno que del momento… o realmente ambas cosas a la vez: del momento por 
el de su creación y  eterno por estar la conciencia fuera del tiempo. 

Todo lo relacionado con los lenguajes poético y mitológico, tristemente apartados del ámbito académico por inmanejables para una 
ciencia basada exclusivamente en lo que podemos explicar con palabras a través de la lógica, ha quedado así relegado al trabajo 
de los verdaderos artistas.

Con ánimo de enriquecer y globalizar el espectro de estas visiones, mantenemos y reforzamos en esta edición el vínculo con el Perú 
y sus artistas y artistos, gracias de nuevo a la colaboración de nuestra comisario y comisaria peruana, aquí a la derecha. Confiamos 
en que la presencia de estos 7 artistas del ya antiguo nuevo mundo seguirá impulsando la dimensión internacional FLECHA que ya está 
manifestándose en su participación en ferias internacionales de arte contemporáneo en los últimos años. Deseamos que al mismo tiempo 
hará lo mismo por ellos.

Ofrecemos también la experiencia, nada nueva en la historia del arte, de asomarnos a las creaciones artísticas de personas con aptitudes 
y visiones diferentes a las más habituales, exponiendo obras de cuatro creadores del taller Experimenta de AFANIAS.

Oj-Allah que la pulsión interior que impregna las obras de estos 56 artistas conecte al menos una vez con vuestro más profundo ser. 
Habríamos cumplido el objetivo.

Disfrutadlo.

Jælius Aguirre
Enero 2020

Ana María Rodrigo
Comisaria invitada, Perú.

La exposiciòn   FLECHA  2020
Discursos desde la periferia II

En nuestra era casi Post Colonial seguimos usando estilos y recursos màs occidentales y, a veces, hasta orientales en el arte.
 
El Centro y la Periferia ( territorios invisibles y mudos durante siglos ) cada vez más semejantes en su producción artística, 
nos dejan, sin embargo, aún establecer diferencias y semejanzas respecto de ámbitos como los del poder, la ideología, la estructura 
de los grupos sociales, la economía, la política y la cultura de estos territorios: el género, la pobreza, la violencia en aspectos y áreas 
múltiples, las posibilidades de los alcances de la ciencia y tecnología, la construcción y destrucciòn del medio ambiente…

Los artistas que mostramos esta vez tienen referentes diversos: los de Grieve o Cabrera son básicamente  occidentales y globales, 
los elementos locales aparecen en Arias, Aljovín, Arribas. Rodrigo se mueve en ambos territorios.

Es interesante notar el uso de la lana ( como elemento local ) en Arias, el tema y los materiales en Aljovín, el juego de contrastes 
de elementos y materiales que ya había usado Rodrigo y que continúa en Arribas: lo hi y lo low, lo glamuroso y lo popular, lo “artístico” 
y el profano y desacralizado uso de elementos populares y hasta  repulsivos, míseros  o mágicos como en los lienzos de Letts.
Conviven hoy, pues, una producción “sin pasaporte” y otra con este, un mundo que lucha por ser más inclusivo y, a su vez, no perder 
identidad, una época que quiere disolver barreras y no borrar su historia ni sus particulares tradiciones o su memoria.

Ana María Rodrigo Prado, 2020.
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Sin Título, 2017. 

Técnica Mixta.
45 x 55 cm.

Alberto Grieve
Lima (Perú), 1951

“Lo que yo contaría sería la historia detrás de cada pintura, pero 
para eso necesitaría mucho tiempo, así que mejor no digo nada”.

“Con el dibujo es distinto, porque existe una narrativa”. “Yo pinto 
de frente, no hago un boceto de ninguna de mis pinturas. Todo va 
de frente a la brocha o al pincel y listo. Pinto. Eso es lo que más me 
gusta: que no se trate de entender algo en específico”.

Me gusta ser un pintor de bajo perfil. Así solo saben de mí los que 
realmente deberían saber de mí. ¿Para qué necesito más?”.  

Grieve
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Construcción 3, 2017. 

Grabado xilográfico a 1 tinta 
con chine-collé sobre papel Magnani 
montado en 9 bastidores de madera 
unidos entre sí.

90 x 90 cm. 
Edición limitada a 25 ejemplares. 

Alicia Calbet
Madrid, 1985

Esta obra pertenece a la serie CONSTRUCTIONS y hace referencia 
a la construcción y reconstrucción de la identidad de las mujeres 
por sí mismas. 

Cada grabado se compone de 9 piezas que forman el retrato 
de distintas mujeres africanas, construidas a su vez con piezas 
mecánicas y ataviadas con trajes pertenecientes a la época 
victoriana. Fue en esta época de colonialismos y revolución 
industrial, en la que comenzaron a oírse las primeras voces 
feministas, pero no todas se oían. Las mujeres procedentes 
de los países colonizados aún lo tenían mucho más difícil, ya no solo 
por su clase social o género, sino por su origen o color de piel. 
Con esta serie quiero construir el retrato de estas mujeres 
anónimas, poniendo en evidencia el no lugar que se les dio 
y haciéndolas protagonistas.
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Ana Cano Brookbank
Madrid, 1987

Ana Cano Brookbank es una artista plástica multidisciplinar 
que trabaja fundamentalmente la pintura y la cerámica. 
Su trabajo destaca por la presencia del color, siempre vibrante 
y eléctrico. Sus imágenes juegan tanto en el campo de la figuración 
como en el de la abstracción. En el plano figurativo, representa 
situaciones cotidianas, tanto paisajes (reales o imaginarios) como 
interiores que evocan sueños. En otras obras prescinde de la forma 
preestablecida para dar predominancia al color resaltando el gesto 
libre y espontáneo, así como el empleo de capas, transparencias 
y texturas.

Paisaje Litoral, 2019. 

Técnica mixta sobre lienzo.
50x70 cm. 
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Melancolía, 2018.

Técnica de impresión: Impresión de tinta 
pigmentada-giclée. 
Papel de algodón Hahnemjühle Photo Rag 
308 grs. montado sobre foam 
y enmarcado en aluminio.

Dimensiones de impresión 90 x71 cm
Edición 10 ejemplares.

Ana María González Cimadevilla
Ciudad de México, México, 1976

Melancolía

Cualquier imagen que observamos, evoca dentro de nosotros 
un sentimiento. La melancolía algunas veces se instala en nuestros 
corazones como un escape a otra dimensión, en la cual podemos 
viajar a tiempos mejores para recorrer recuerdos de antaño. 
Ella nos pasea caprichosamente por la nostalgia con total libertad, 
sin la necesidad de tener que imprimir en todas las ocasiones 
el sello de tristeza que muchos piensan que la caracteriza. 

Estas fotografías, intentan materializar ese sentimiento, 
permitiéndonos adentrar en la niebla para perdernos por un instante 
en aquel recuerdo olvidado, al que quisiéramos volver y recorrer 
con calma, sabiendo que no siempre conocemos lo que podremos 
encontrar en ese viaje, al otro lado de la bruma. 

En este paseo por el tiempo, surgirá en nuestra mente una imagen 
congelada que había sido celosamente guardada en nuestras 
memorias, que quizá entre alguna lágrima nos obligue a mirar hacia 
donde brilla más la luz, para saber que detrás de la niebla existe la 
más hermosa claridad. 

Ana María González Cimadevilla
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Espera Llevar Suficiente Dinero.
Serie Los Que Esperan, 2019.
 
Bronce patinado. 13 x 5 x 8 cm.
Pieza única.

Ana Valenciano
Madrid, 1951

Gracias a los títulos de las películas o las novelas,  la  palabra 
esperanza  acaba por resultar un poco grandilocuente,  cargada 
de anhelos casi épicos.

Sin embargo,  la espera es algo íntimo, doméstico, apenas se 
expresa con una frase a modo de jaculatoria,  espero que... Y se 
unen las manos en una súplica que nadie sabe a quién dirigir. 
Espero que…

Esta serie se titula  Los que esperan y trata de momentos, 
de personas en momentos, en esos minutos íntimos en los que uno 
formula,  piensa,  un deseo pequeño,  apenas verbalizado,  y espera 
que no le den plantón,  que no se olviden y le dejen solo.  Espera que 
se le pase ese dolor,  experiencia solitaria donde las haya.  Espera en 
el colegio,  temiendo siempre que no lleguen.  O espera,  como esta 
mujer en este caso,  llevar dinero suficiente,  no sabemos para qué,  
pero esa postura,  ese modo de coger el bolsito,  delata que 
no es frívolo el tema,  que en esa esperanza menor,  hoy siente que 
le va la vida. 
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Nanda, 2019.

Acrílico sobre lienzo.
50 X 65 cm. 

Angeli Rivera
Priego de Córdoba, 1967

Representar las cocinas de la gente que conozco me resulta 
fascinante porque es como si estuviera haciendo una especie 
de retrato, no de una manera científica sino a modo de juego, y algo 
de las personas que habitan en esos laboratorios aflora.

¿Por qué me gusta más pintar las casas de personas que conozco 
y no tanto las personas en sí mismas? Pues, además de porque 
sueño así, es decir en mis sueños aparecen las casas de la gente 
creándose un juego de simbolización entre ambas, para mí existe 
una correspondencia entre como pueden ser las casas 
y como pueden ser las personas: luminosas, oscuras, con lugares 
íntimos y lugares públicos, con puertas lujosas, rococós, traseras, 
transparentes…. Además las casas tienen infinidad de formas, 
colores y luces posibles igual que las personas. ¿Por qué ahora 
me gusta más pintar cocinas, esa parte de la casa? Creo que 
es porque pienso mucho en la comida durante el día, aunque estaría 
mejor decir como mi amiga Nanda, la cocina, ese corazón 
de la casa….Donde todo confluye y fluye…
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Interior Día, 2019. 

Óleo sobre lienzo. 100 x 73 cm.

Antonio Barahona
Sevilla, 1984

En un ejercicio de alegre generosidad, estas pinturas señalan 
un nuevo joie de vivre apoyado en el encuentro estético y sublime 
que la vegetación en este caso doméstica,  nos ofrece. 

Interiores de salón como leit motiv justifican este laboratorio 
de imágenes que a modo de variaciones musicales me descargan 
de mayor reto, permitiéndome indagar en la plástica y así ofrecer 
mi emoción ante la realidad y mi sensibilidad hacia la disciplina 
de la pintura.
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Gran Vía, 2019
 
Obra Gráfica. Estampación digital sobre 
papel Canson Velin Museo con un gramaje 
de 315 gr. Tintas pigmentadas.

78 x 85 x 1 cm.
Edición 365 ejemplares.

Antonio López
Tomelloso, Ciudad Real, 1936

Esta edición digital está basada en una de las obras míticas de este 
maestro en todos los sentidos. (Esa imagen del pintor en absoluta 
soledad un día tras otro en el desierto amanecer del verano 
en la Gran Vía con su caballete, su lienzo y su paleta, es de una 
potencia y una belleza sobrecogedora). Está cuidada y sopesada 
en todos sus detalles incluido el equilibrio de color, como es toda 
su producción. Permite poner al alcance del gran público una 
imagen de máxima calidad salida de la firma de una de las figuras 
de la pintura española más respetadas y aclamadas en este siglo 
XXI si no es la más.
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Prostrating, 2016.
 
Técnica mixta sobre tela sobre madera.
149 x 114 cm.

Barbara Long
Newark, Reino Unido, 1960

Hay desorden (“mess” en ingles) por todas partes. En el medio 
ambiente, en nuestros hogares y en nuestras mentes.  Es este 
desorden que impulsa mi práctica creativa: en mis obras integro 
los detritus de la vida.

Trabajo con fragmentos de obras y bocetos anteriores, trapos 
usados del taller, hilos y alambres viejos, restos de poda de árboles. 
Utilizo procesos caseros, incluyendo el tejido, la costura, el zurcido, 
el vendado, el arreglo y el teñido: las artes supuestamente “low” 
o las manualidades habitualmente consideradas femeninas. 
Lo mio es un proceso infatigable de hacer, deshacer y rehacer, 
un proceso creativo que a propósito dejo visible en la obra final.
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Zapato de Niña , 2016. 

Técnica mixta sobre Lienzo.
80 x 80 cm.

Barbeito
Madrid, 1960

El lenguaje de la materia y la tactilidad de la pintura

Jesús Barbeito es un pintor enamorado de la pintura. Califica 
su obra como una mezcla de collage, pintura y reciclaje, con estos 
elementos, urde y teje composiciones sobre el lienzo, en el que 
a base de trozos de arpilleras, gasas, telas, pigmentos y pintura crea 
un universo plástico y matérico muy personal.

Deshilacha, rasga y cose los tejidos, con ese tratamiento tan 
original, consigue que la visualización de su obra tome vida 
y nos deslumbre.

En este aparente caos, hace una exaltación de la materia, ennoblece 
un humilde trapo o jirón de tela y trata de transferir al espectador 
la necesidad de tocar lo que esta viendo y sucediendo en el cuadro. 
Barbeito de esta manera, destaca las cualidades táctiles por encima 
de las visuales, produce una tercera dimensión, un relieve, aunque 
el cuadro no pierde su carácter de pintura bidimensional.

La definición y lo figurativo están muy presentes en su obra, 
se aprecia su interés por la abstracción y el informalismo de Tàpies 
y al mismo tiempo se manifiesta la fuerza, energía e irreverencia 
del pop de Warhol.

Rubén Manrique 
Director de la revista Neo 2
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Mojave Desert, 2016.

Papel fotográfico satin sobre dibond. 
80  x  60 cm.

Benedetta Mascalchi
Roma,  1971

“A car with a view” es uno de los trabajos más personales 
de la fotógrafa, realizado durante un viaje por América del Norte 
en las carreteras de California y de Las Vegas y sus alrededores.

La mayoría de las imágenes ha sido tomada desde un coche 
en movimiento. Este tipo de grabación puntual quiere sublimar 
el concepto eterno del “on the road” americano así como 
la oposición entre el movimiento constante de las personas 
y la inmovilidad de la naturaleza. Coches, motos, caravanas, 
hombres y mujeres desplazándose sin pausa en un entorno fijo, 
que solo muta siguiendo el flujo de las temporadas. 
Las imágenes capturan el paisaje americano centrándose no solo 
en su magnificencia, sino también en la sensación de soledad 
y aislamiento que puede sentirse en esos caminos, ya sea en las 
montañas, en los desiertos o incluso en metrópolis como Las Vegas 
y San Francisco.

La selección de fotos que se presenta en Flecha 2020 se centra 
en tres lugares emblemáticos de California: Death Valley, Mojave 
Desert y Mono Lake al borde de Yosemite Park. La combinación 
de movimiento personal y estática natural invita a la reflexión 
y abre caminos: carreteras vacías y espacios inmensos no ponen 
obstáculos, ofertando libertad y una sensación de plenitud personal 
al objetivo de la fotógrafa y al ojo del espectador. 
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Composición Cilíndrica sobre Línea, 2019.

Mármol blanco Macael.
60 x 24 x 18 cm. 

Borja Barrajón
Madrid, 1985

Cada escultor difiere en sus propósitos y sus ideales dependiendo 
de su singular carácter, de su personalidad y del punto 
de su trayectoria donde se encuentre. La escultura que más me 
conmueve es vigorosa y autónoma, completamente autosuficiente, 
es decir, que sus formas no están meramente indicadas por 
el relieve tallado en la superficie sino que se encuentran 
completamente realizadas y funcionan como masas que 
se oponen; no es una escultura perfectamente simétrica, 
es estática, fuerte, vital, y transmite  algo de la fuerza 
y del poder de las grandes montañas. Tiene una vida propia, 
independientemente del objeto que representa.

[…] Limitarse a dar forma y relieve a la superficie de un bloque es 
renunciar a la plena fuerza expresiva de la escultura. Cuando el 
escultor entiende su material, cobra conciencia de sus posibilidades 
y de su estructura constructiva, es capaz de integrar las 
limitaciones que le impone y, aun así, de convertir un bloque inerte 
en una composición que existe plenamente como forma, 
con masas de distintos tamaños y secciones concebidas como 
un todo en el espacio, en una relación espacial donde cada una 
de ellas se tensa y se contrae, se integra y se opone ( y es estática 
en el sentido de que el centro de gravedad se encuentra en la base), 
pero donde, incluso así, se mantiene viva y dinámica la tensión entre 
las distintas partes que la componen.

Ser Escultor, 1930.
Henry Moore.
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Acid Bang_04, 2018. 

Acero lacado. 56 x 28 x 24 cm.

Candela Muniozguren
Madrid, 1986

La obra de Candela Muniozguren reflexiona sobre la armonía 
entre el espacio vacío y el espacio ocupado para encontrar, en ese 
territorio fronterizo, un equilibrio entre ambos.

Sus esculturas, elaboradas con acero y estabilizadas con anclajes 
industriales, establecen formas de carácter tectónico que fluyen 
en altura a través de planos superpuestos.

Pero lejos de establecerse como estructuras cerradas, las obras 
de Muniozguren se abren de manera dinámica hacia el espacio 
exterior, integrándolo a través de distintos ritmos que son 
subrayados por planos de color puro.

La artista integra en su trabajo un alto componente lúdico, 
que mantiene el encanto de las piezas de un mecano listas para 
armar. Se trata, sin duda, de una eficaz manera de abrir el orden 
y la estabilidad de lo geométrico hacia campos más emocionales 
y humanos.

En su investigación acerca de lo geométrico entran en juego 
la sensibilidad, la intuición, las escalas cromáticas y, sobre todo, 
la imaginación, herramientas esenciales en su búsqueda de una 
geometría que quiere consolidarse más allá del estricto rigor 
de la retícula.
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Piscinas Del Olvido # 4,2019.

Captura digital. Impresión sobre aluminio 
blanco con lacado de 6 capas.

110 x 165 cm.
Edición: 6 + 2 P/A, con certificado 
de autenticidad numerado y firmado.

Cano Erhardt
Bilbao, 1955

Sorprendente paradoja
que en una ciudad sufriente
el esplendor muerto moja
en piscinas su torrente.

Del lujo de antaño, nada
más que la melancolía
de una época pasada
cuando donde no hay, había.

La victoria fue derrota,
el agua quedó manchada
y su espejismo denota
la gran mentira forzada

Son piscinas del olvido 
y en ellas se deja ver
lo que podía haber sido
pero que no pudo ser.

Piscinas del olvido, 2019
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La Terraza, 2019. 

Óleo sobre lienzo.
100 x 100 cm. 

Carolina Veramendi B 
Madrid, 1975

“Y las formas sustentan el color y el color llena las formas y estas se 
hacen color y todo ello se hace cuadro”.

Manuel Narvaez Patiño
(extraído de www.ninoska-art.com)
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Luz de Amanecer, 2020.

Ácrilico sobre lienzo. 100 x 100cm.

Charlotte Adde
Suecia, 1969

“Mira profundamente en la naturaleza y entonces comprenderás 
todo mejor”.

Albert Einstein
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Curiá
Madrid, 1969

Hermann Hesse una vez dijo, “Sabemos todo, pero no lo creemos”. 
Es exactamente aquí donde se encuentra la fascinación de las 
esculturas de Jesús Curiá. En sus obras, podemos experimentar 
inmediatamente el ser humano esencial. No podemos negar 
la verdad que contienen, si encontramos tan inmediatamente 
su materialidad, su tacto. Al contemplar estas figuras, somos 
dolorosamente conscientes de cuánto nos ha faltado el 
reconocimiento de nosotros mismos en otro lugar. Y así nuestra 
propia sensación confirma inmediatamente lo que quieren decirnos. 
Sólo lo debemos creer.

Yasmin Samolat, ARTLETstudio, Kunstkritikerin

Big Arlequin IV, 2019

Bronce y resina. 53x133x50 cm.
Edición : 12 ejemplares.
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Más de 4, 2015.

Técnica Díptico.40 x 50 cm.
Edición: 7 ejemplares.

David Salcedo
Caravaca de la Cruz (Murcia) 1981

Descripción de la obra

Una gota más una gota no son dos gotas;
es una gota más grande que está hablando del mar.

Explicación y concepto

Más aparentemente parece un trabajo sencillo, pero en realidad 
está lleno de deliciosas complejidades. Una propuesta con una 
multitud de referencias fotográficas, que van de Bernard Plossu 
a Ralph Gibson pasando por David Jiménez y Humberto Rivas. 
Pero los ecos de estas obras traspasan lo fotográfico y están 
bañados del cine vanguardista alemán a los más actuales David 
Lynch o Andrei Tarkovski; de pintores surrealistas como Remedios 
Baros o Rene Magritte; de literatos y poetas de la altura de Gloria 
Fuertes, Carlos Edmundo de Ory, Ramón Gómez de la Serna 
y Fernando Pessoa. Faros visuales y espirituales que embalan 
una serie de imágenes que nacen de lo cercano y biográfico, 
creando un mundo que dista mucho de estar hecho al azar. 
Y cuyo eco nos hace replantear nuevamente la capacidad 
de lenguaje y de generar significados de la fotografía.
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Horizontes Habitados, 2019.

Collage, acrílico y grafito sobre madera.
40 x 40 cm.

Eduardo Query
Chipiona, (Cádiz) 1984

Una serenidad mística en busca de reflexiones sanadoras. 
Paisajes pausados curadores de la saturación visual provocada 
a diario por una “realidad” manipulada. Una visión simple para 
un mundo complejo.
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Wandering, 2019.

Acrílico y óleo sobre lienzo .
114 x 162 cm.   

Eduardo Vega de Seoane
Madrid, 1955

Pinceladas y manchas de color a veces sutiles, otras se acompañan 
de misteriosas señales llenas de simbología que se manifiestan 
como el espejo de aquella coherencia caótica en la cual se cumple 
el destino humano. En el fondo de este eterno desorden se 
encuentra la armonía superior y oculta. No es la razón la que 
ha accedido a este misterio fuera de cada lógica comprensible.
Aquel infinito es el que nadie puede coger en su esencia, tan sólo 
sentir y entrar en un gesto de amor.

Para Vega de Seoane la pintura parece un “juego de seducción”.
La narración no existe,nula de dramatismo, porque la violencia 
corresponde a una limitación de su libertad.

Sus elementos son más bien la esfera de la espiritualidad, una 
espiritualidad que el artista transmite en el lienzo sin buscar un gran 
efecto, más con todo el vigor de su fuerza expresiva.

Anna Zanco.
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Galgo, 2019.

Óleo y pan de plata sobre tabla.
100 x 120 cm.

Enrique González 
Madrid, 1968

Las cosas hechas con maestría y oficio responden a necesidades 
humanas o, si no, son lujos. Las necesidades humanas son las 
necesidades del hombre completo, que no vive sólo de pan. 
Esto significa que tolerar comodidades insignificantes, esto es, 
comodidades sin sentido, por muy cómodas que puedan ser, 
está por debajo de nuestra dignidad natural; el hombre completo 
necesita cosas bien hechas que sirvan al mismo tiempo para las 
necesidades de la vida activa y la contemplativa. Por otro lado, 
el placer que nos procuran las cosas hechas bien y fielmente 
no es una necesidad, independientemente de la necesidad que 
tengamos de las cosas mismas, sino una parte de nuestra propia 
naturaleza. El placer perfecciona la operación, pero no es su fin; 
los objetivos del arte son completamente utilitarios, en el sentido 
más amplio de la palabra en cuanto se aplican al hombre completo. 
No podemos dar el nombre de arte a nada irracional.  

Anada K. Coomaraswamay. “Sobre la Doctrina Tradicional del 
Arte”. 2001 José J. de Olañeta, Editor
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José Ramón Alpuente
Caras Escondidas
Pastel sobre cartón. 105 x 75cm.

Virginia Ruiz
Gotas
Pastel sobre papel. 27 x 35 cm . 

Manuel Fiz
Lápices 
Ácrílico sobre tabla, 100 x 80 cm.

F.J. Sierra
Cine Fox
Acrílico sobre tabla, 93 x 63 cm.

Experimenta AFANIAS
Madrid, 1964

Desde la Asociación, llevamos años, potenciando  la creatividad 
de las personas con discapacidad intelectual, a través 
del desarrollo de lenguajes propios y únicos, en las diferentes 
disciplinas artísticas.

Presentamos la obra de una serie de artistas plásticos en Flecha, 
son José Ramón Alpuente (1951), Manuel Fiz (1952), Virginia Ruiz 
(1970) y F.J. Sierra (1967).
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Fernando Suárez 
Oviedo, 1966

Territorio de Juegos

El verso del poeta alemán viene como marco más que adecuado 
y, a pesar de sus múltiples interpretaciones, para transitar 
por la obra de Fernando Suárez, tan llena como está de movimiento, 
de formas, de juego… ¡Tan llena de vida!

Ese territorio serio y concienzudamente descuidado en el que los 
niños se sumergen cuando juegan, donde la intensidad es norma 
y la vitalidad precepto, donde todo lo creado y lo imaginado 
se antoja tan real como la realidad misma y donde el espacio 
y el tiempo pertenecen sólo al que lo protagoniza, es el escenario en 
el que discurren personajes, objetos, construcciones, historias…

Es el territorio del juego en el que muchos artistas, por no decir 
la mayoría, permanecen toda su vida:  viven en él y gracias a él…

(Mª Luisa Alonso Berrojo)
“Vivir es defender una forma” (F.Hölderlin)

Claustro, 2019.

Bronce y hierro.
125 x 78 x 78 cm. Pieza única.
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Ribera en Ponteduero, 2019.

Óleo sobre lino encolado a tabla. 
89 x 61 cm.

Ignacio Mateos
Valladolid, 1957

Siete días he pasado en esta ribera, accesible gracias a un pequeño 
desmonte, en la compañía esporádica de pescadores, ciclistas 
y paseantes.

Siete días de verano tratando de descifrar relaciones, percibiendo 
colores, texturas, ritmos , formas. También el silencio y el aire 
y el lento discurrir del agua.

Ahora traigo la síntesis del  tiempo vivido y de las ideas plásticas 
a las que ha dado lugar al zoco. Como un mensaje en una botella que 
tiro en este mar de mensajes con la esperanza de que encuentre a 
su destinatario. 
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Iñigo Lizarraga 
Madrid, 1966

“Tu frágil fortaleza esconde secretos que el viento desvela, Marina.”

Pila Orlando

Marina, 2019.

Acuarela. 30x 20 cm.
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Isabel Alonso Vega
Madrid, 1968

Mi trabajo tiene algo de taxidermista, manejando, exhibiendo 
y ensamblando el miedo como un trofeo de caza.

Según los escritos anónimos medievales “the Cloud of unknowing” 
en donde se expresa la necesidad de abandonarse en el 
desconocimiento como vía de conocimiento, construyo mi obra con 
enormes y silenciosas nubes de humo que sólo existen en nuestras 
mentes, y que se disuelven en el momento en que las rozas.
Es por esto por lo que trabajo con el humo, la huella negra del fuego. 
Es intensamente negro y al mismo tiempo inmaterial y frágil.

Este conjunto de obras  esta compuesto por cajas de Metacrilato, 
cuyo interior alberga diferentes planos transparentes que cada uno 
tiene una forma de humo y de su superposición resulta una imagen 
que da sensación tridimensional.

Smoke 1, 2019.

Humo y caja de metraclilato.
50 x 50 x 50 cm.
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isabelruizperdiguero
Madrid, 1961

Nacida en Madrid, reside entre San Lorenzo del Escorial, Madrid 
y Cantabria, licenciada en Derecho,  pintora de vocación desde 
la niñez sin haberlo dejado en ninguna época de su vida, 
ha investigado en diferentes técnicas plásticas, incluyendo dibujo 
y grabado, diseño de joyas y actualmente volcada en la fotografía 
y en la creación de piezas escultóricas de madera recuperada. 
"Mis continuos viajes a las playas del Cantábrico y  a otros lugares 
me dieron la oportunidad de rebuscar entre las toneladas 
de maderas que trae el mar, con estas construyo piezas escultóricas 
que posteriormente pinto y que poco a poco van cobrando mas 
importancia en mi trabajo. La madera tiene vida propia 
y para mí es casi un ser vivo, aunque esté “ahogado” al que 
se le puede reanimar con arte…".

After Eight, 2020.

Madera de deriva tallada, encolada 
y policromada.
50 x 25 x 10 cm.
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Jaelius
Madrid, 1956

Esta extraña forma combina líneas abstractas como el cierre curvo 
del Cantábrico, otras geográficas como la bahía los cabos Menor 
y Mayor, las playas, la península de la magdalena, el Puntal, las islas 
de Mouro y Santa Marina o las rías de Cubas, Boó y San Salvador…  
También arquitectónicas o de ingeniería como los puertos 
y polígonos. Configura en conjunto una silueta sorprendente 
en ausencia de la tierra. Es un brazo de mar que más parece una 
criatura alienígena…  o marina… puesto que Santa Marina parece 
 en cierto modo su ojo.

Bahía de Santander o Sant Ander, como llama a la ciudad Antoon 
van den Wijngaerde, conocido en España como Antonio de las 
Viñas, contemporáneo de Felipe II para quien trabajó bastante 
y autor del más antiguo dibujo de la ciudad que yo he visto.

Bahía de Santander, 2020.

Cobre patinado y base de hierro pulido.
65 x 50 x 20 cm.
Edición 36 ejemplares.
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José Belloso
Barcelona, 1954

La vida es relación. Nos relacionamos unos con otros, con la familia, 
con la tierra, con el universo.

La relación es un espejo en el que uno puede verse.

Podemos distorsionar lo que vemos en ese espejo, o dejarlo tal cual 
es, permitiendo que refleje eso que es. Sin embargo, la mayoría 
vemos en la relación, en ese espejo, las cosas que queremos ver, 
no lo que es. Preferimos idealizar.

En la relación que es el espejo en el que nos vemos a nosotros 
mismos, podemos descubrir lo que somos.

Jiddu Krishnamurti

Móviles Arriba, 2019.

Óleo sobre lienzo. 100 x  100 cm.
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Humanópolis, 2017.  Fotografía digital. 
83 x 100 cm.

José Ignacio Hernández Larburu
San Sebastián, 1991

HUMANÓPOLIS es un proyecto fotográfico que pretende 
rehumanizar la ciudad, recuperando el inicial destino para la que fue 
construida y hacer ver al ciudadano que está a su servicio 
y que tiene que sentirla como tal. Para ello, muestra la interconexión 
del hombre con la ciudad, utiliza la metamorfosis del cuerpo con 
el paisaje de la urbe, e interviene el espacio público.

El cuerpo desnudo de un hombre como símbolo despojado de toda 
condición sexual, económica, racial, política y social. Las imágenes 
recrean, reconstruyen la ciudad a través de la intervención del 
cuerpo desnudo con el espacio urbano. El hombre se funde con 
el espacio y la materia con la forma. Traspasar la piel como límite 
humano y traspasar la superficie como límite urbano. Los límites del 
cuerpo con los límites de la ciudad para crear una mente sin límites 
y una ciudad abierta. Nuestro espacio físico con nuestro espacio 
mental, desde lo íntimo a lo público, desde lo interior a lo exterior. 
Cuerpo y espacio, carne y piedra…

Términos como origen, crecimiento y evolución son comunes entre 
el hombre y la ciudad.

Los cambios socioculturales en las ciudades reflejan los valores 
históricos del territorio, es decir, la identidad. Las personas tienen 
que reconocer su individualidad pero a la vez su condición de 
globalidad integrándose en el espacio público. El hombre ocupa 
el suelo urbano y de esa manera le damos sentido al espacio, uno 
necesita al otro, la vulnerabilidad del cuerpo que se funde y se 
protege con su entorno. Un cuerpo no tiene sentido sin un espacio 
y el espacio sin cuerpo tampoco lo tiene. La ciudad planteada
como un producto de la necesidad social del hombre, constituyendo 
su medio de expresión. El hombre crece y la ciudad con él en 
función de sus necesidades. La arquitectura como expresión urbana 
y el cuerpo como expresión humana. Espacios públicos, espacios 
de identidad.

Siempre ha existido una analogía entre la constitución y estructura 
de la ciudad y la del hombre, una ciudad debe poseer una cabeza así 
como centros nerviosos, debe poder respirar ampliamente 
y disponer de un sistema arterial adecuado. El cerebro y el corazón
como partes fundamentales del tejido urbano vendrían 
representados por el centro cultural y la plaza pública.

La ciudad como producto de su sociedad, reflejo del hombre 
que la genera.
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José Luis Romero
Sevilla, 1969

Y junto a la playa de dorada arena, los corrales.

Cuando la marea baja, quedan al descubierto gigantescas trampas 
de piedra porosa, unidas por una conglomeración marina 
de ostiones, algas y escaramujos, que conjugan los movimientos 
de las mareas en un ancestral arte de pesca.

Pintar estos paisajes, bañados por la luz del Bajo Guadalquivir, 
a las orillas mismas del Coto de Doñana, constituye para mi una 
forma de viajar de nuevo a una lejana infancia que vuelve 
a desvanecerse con cada pleamar.

Corral Hondo, 2017.

Técnica Mixta sobre tabla. 109 x 81 cm.
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Juan Mateo Cabrera
Lima, Perú, 1982

De lo extraordinariamente hermoso que 
resultó ser Lo que siempre ha sido
y 
del acontecimiento magnífico de 
descubrirse nada en particular y saberse 
por siempre y para siempre el eterno 
tramado donde todo existe. Aunque
nada en realidad jamás exista.
Finalmente
De todo lo que hay, que siempre soy 
Yo mismo. O tú, que es lo mismo.

El Mundo, 2020.
 
Óleo sobre tela. 188 x 146 cm.
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Kristie Arias
Lima, Perú. 1977

Un nudo es cierre y origen, posibilidad, límite, crecimiento 
y base. El nudo, como lo explorara el artista peruano, Jorge Eielson 
(1914 – 2006) en forma y palabra, es punto de partida del 
paisaje-instalación creado por Kristie Arias, como arista ecuánime 
de múltiples símbolos y deseos.

Las tres piezas presentadas, forman parte de una serie 
de estratigramas o estratigrafías blandas, presentadas 
en el AMANO - Museo Textil Precolombino. Las piezas muestran 
en tejido lo que un tajo en la tierra: estratos o rocas sedimentadas; 
trozos de historia geológica que Arias anuda a la narración textil 
de un pasado precolombino y de un presente de subversión, al ciclo 
vital y la posibilidad de regeneración, a la idea de un infinito sólido. 
Las posibilidades reales y metafóricas del nudo como objeto activo 
y consecuencia de una acción, como átomo de un tejido 
a gran escala.

El uso de colores es también un recorrido por el nudo. Las franjas 
remiten a los patrones cromáticos en las rocas sedimentarias, 
y luego se alejan de la tierra para tomar tonos Paracas 
y Lambayeque. El Museo AMANO, con su colección textil 
precolombina, tiene una influencia grave y añade otra atadura: 
la relación entre el textil y la tierra hecha evidente en los fardos 
funerarios Paracas. Capas de telares en paralelo a los estratos 
geológicos: dos maneras de entierro. Arias rinde un homenaje 
acentuado por la forma circular de las piezas. Nudo funerario que, 
al ser símbolo de regeneración, es también nido. 

La responsabilidad en el arte
La serie de estratigramas que conforman Paisaje Nodal, nace 
en una parte por mi punto de vista por lo que sucede hoy 
en la industria textil, ya que no solo es el plástico y el petróleo 
lo que nos debe preocupar.

Estratigrama No2, 2019.
Tejdo en tapiz de telar circular. Fibras Naturales. Alpaca. Tubo de cobre.
100 x 100 cm.

Planteo la reutilización de materiales de la industria textil, todo 
el material que he utilizado para realizar mis piezas son materiales 
de deshecho y de stock almacenado en las fábricas de las ciudades 
de Lima y Arequipa en el Perú. Le he dado una segunda vida 
a cintas y acabados del sector para que sean parte de la trama 
de mi propuesta tejida.

Siento una profunda preocupación por el futuro sostenible, y desde 
mi práctica como artista, personalmente es muy importante el bajo 
impacto en el desarrollo de cada pieza. 

Es fundamental crear conciencia de cómo el consumismo 
de textiles y su desperdicio, además de las malas condiciones 
en el trabajo en la industria afectan negativamente al planeta 
y a los derechos humanos.

Es necesaria la acción colectiva para alcanzar soluciones 
a los problemas que tenemos como humanidad…
y desde el arte, ¡por que no! 

“Sólo tenemos un planeta, y aunque el arte ayuda a embellecerlo,
todos somos además responsables de protegerlo”.
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Laura Valcárcel
Madrid, 1976

“No sólo albergamos nuestros recuerdos, también albergamos 
nuestros olvidos, nuestro inconsciente. Nuestra alma es una 
morada. Al recordar las casas, las habitaciones, aprendemos 
a morar en nosotros mismos. Está claro, las imágenes de la casa 
funcionan en ambas direcciones: están en nosotros tanto como 
nosotros en ellas.” 

Gaston Bachelard.

Camino a Casa, 2019.

Carbón, tinta y óleo sobre lienzo. 
150 x 150 cm.
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Leticia Felgueroso
Madrid, 1963

Solemos pasar por la vida como si fuéramos ciegos, sin poner 
nuestra mirada en lo que vemos, sin fijar el foco en lo que 
observamos. Solemos estar tan absortos en nosotros mismos que 
apenas nos detenemos a contemplar la sensible y tenue belleza 
de la naturaleza, y creemos, ingenuos, que no tiene fin en su 
grandeza.  Hay seres, como Leticia Felgueroso, capaces de 
encontrar la chispa que fundó la creación, de tocar la semilla 
que dio origen al universo, de construir el alma de los paisajes 
y jardines de la naturaleza. Esos seres son los guardianes de la 
Tierra, aquellos que, incomprendidos, salvaguardan la esencia 
de ella, que no necesitan hacer grandes acciones o alocuciones, 
sino llevar a cabo pequeños y sutiles gestos tales como recoger 
una pequeña simiente, una brizna  de hierba o una minúscula 
planta, para guardarla, mimarla, exponerla. No somos nada si 
le damos la espalda pues, al fin y al cabo, la naturaleza no nos 
necesita mientras que nosotros a ella, sí. No deberíamos cejar en 
el empeño de conservarla, de guardarla, de respetarla y de cuidarla 
porque aunque enorme es frágil y delicada.  Mostrarla tan bella 
y delicadamente como hacen estas imágenes no es solo un acto 
creativo, es más bien un grito de socorro que debería de alzarnos 
y ponernos en movimiento para su defensa, para evitar el 
sufrimiento que le estamos haciendo entre todos, para darnos 
cuenta de que hace mucho tiempo que nos invita a su mesa para 
compartir con ella su extraordinaria belleza, su inmensa enormidad 
y su sublime y delicada alma.

Francisco González (ADFPHOTO)

La Cueva de los Fresnos, 2019.

Fotografía. 100 x 150 cm.
Edición 8 ejemplares.
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Luis Gómez Macpherson
Cádiz, 1963

“Tal vez sea la imaginación la que crea algo nuevo, pero no es la 
imaginación la que realiza la propia elección. No es la imaginación 
la que compone. Una composición, lo que es, en definitiva, cualquier 
obra de arte, surge de una extraña interacción entre la imaginación 
y la razón, o entre el espíritu y la reflexión. Siempre hay algo casual  
en un proceso creador. En una fase puede ser importante no cerrar 
la puerta a caprichos casuales.”    

Jostein Gaarder , El Mundo de Sofía , 1994

Composición Verde Compuesto,  2019.

Óleo sobre la tabla. 60  x 120 cm. 
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Luz Letts
Lima Perú, 1961

Mi pintura es figurativa.  Desde hace miles de años, en Altamira, 
España o en Toquepala, Perú, nos hemos comunicado a través 
de imágenes. Mi trabajo es una prolongación de esa magia que 
ha sido capaz de crear alfabetos, desarrollar culturas, preservar 
ideas, inventar religiones.  Trato de entender el espacio donde vivo: 
Lima, una ciudad contradictoria y fascinante.  Busco imágenes 
dentro de lo cotidiano como conceptos colectivos para crear 
metáforas visuales.

Decisiones, 2018.

Mixta sobre lienzo. 60 x 60 cm.
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Maricruz Arribas
Piura, Perú, 1954

La Rebelión de las Cosas

Maricruz Arribas Berendsohn es una destacada pintora y escultora nacida en Piura, una 
región del norte del Perú que fue uno de los epicentros de la prodigiosa civilización Moche, 
mil años más antigua que los incas cusqueños.

Uno de los mayores enigmas de la cosmovisión moche es la etapa conocida como “La 
Rebelión de las Cosas” -graficada en murales polícromos y en su bella cerámica- donde 
muchos artefactos cobran vida y le declaran la guerra a los hombres.

La obra reciente de Maricruz Arribas le declaró la paz a estos objetos que ahora cobran vida 
a través de su arte.

Con casi un centenar de exposiciones dentro y fuera del Perú, Arribas ganó un lugar 
en el panteón de pintoras peruanas con su pintura abstracta elaborada con pigmentos 
naturales. Fueron lienzos de formato mediano y grande al que luego fue añadiendo objetos 
cotidianos que, poco a poco, terminaron siendo los protagonistas de sus ahora célebres 
ensamblajes, esculturas e instalaciones.

Arribas fue pionera en la recreación de objetos reciclados y ahora se reconoce como una 
cazadora-recolectora de maderos de naufragios, periódicos de ayer, bloques 
de vidrios transformados en témpanos de luz, botellas desahuciadas, piezas industriales 
y cantos rodados. Todas esas cosas descartadas por la civilización son ahora su fuente 
de inspiración.

Sus ensamblajes semejan cápsulas del tiempo con mensajes que la artista peruana 
invita a descifrar. Su obra nos lleva por un túnel del tiempo a un futuro museo de piezas 
arqueológicas procedentes del siglo XXI.

Roberto Ochoa Berreteaga

Sin Título, 2018.

Técnica mixta. Materiales reciclados sobre 
base de fierro. 80 x 38 x 7 cm.
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Marta Sánchez Luengo
Madrid, 1972

¿Has pensado alguna vez que es afortunado nacer?
Me apresuro a decirles a él o a ella que no es menos afortunado morir, y sé lo que me digo.

Muero con los que mueren y nazco con el recién nacido que acaban de lavar…
pues ni mi sombrero ni mis zapatos me contienen,
y escudriño objetos diversos, no hay dos iguales, y todos son buenos,
la tierra es buena, las estrellas son buenas y sus adjuntos son todos buenos.

Yo no soy tierra ni adjunto de una tierra, soy el consorte y el compañero de la gente,
todos tan inmortales e insondables como yo;
ellos no saben lo inmortales que son, pero yo sí.

Walt Whitman
Fragmento del poema “Canto a mí mismo” 

Sin Embargo, Permanezco I, 2019.

Bronce/ hierro. 70 x 130 x 17cm.
Obra original (máximo siete piezas)
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Marta Santalla
Madrid, 1970

On the Beach

Florida. La luz.

De Florida me gusta el color que adquieren las cosas bajo el sol. 
Su brillo. La playa. Me sobran los escasos bañistas. Caminando 
busco, y buscando encuentro la singularidad de las casetas 
en medio de la playa. Al fondo el mar.

Cada caseta es única, un hito arquitectónico que se apodera 
de unos felices 20 que jamás conoció. Y todas juntas nos están 
hablando de la belleza y de lo efímero. Quizás mañana se las lleve 
un huracán de los muchos que pasan por allí, pero hoy están ahí. 
Espléndidas en su fugacidad. Leves como suspiros de madera. 
Coloristas bajo un sol que las arropa con sus rayos. Elegantes 
y demodés. Y, sobre todo, bellas.

3ST, 2017.

Impresión directa sobre Dibond.
40 x 40 cm.
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Menchu Uroz
Les (Valle de Arán), Lérida, 1966

"Su alma femenina se encierra en sí misma, en un círculo, creando 
una armonía perfecta; buscando el equilibrio entre su naturaleza 
y el entorno que la rodea..., dejando al descubierto sus 
pensamientos a través de la veteada sensualidad de la madera 
que le sirve de tupido abrigo y de conexión con el mundo".

Como un Sueño, 2019.

Acrílico sobre tabla.
100 x 100 cm.
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Mero Pil Pil
Madrid, 1989

Un drama repentino. El peor día de tu vida. Mucho estrés en muy 
pocas horas. A la mañana siguiente notas que has somatizado 
el mal trago invirtiendo la inclinación de los pelos de tu ceja derecha. 
La obra se ha llevado a cabo mientras dormías. Los pelos de esa 
ceja jamás volverán a crecerte en el sentido habitual.”

Miguel Noguera

El Taller de Costura, 2019.

Collage sobre papel artesano.
74 x 54 cm.
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Micaela Aljovín
Lima, Perú, 1969

Coleccionables 

Elementos icónicos de la educación escolar peruana se presentan 
a manera de piezas de museo que evocan un pasado rígido, así 
como de uniformidad escolar propio de los años 70, el cual pareciera 
resistirse a la evolución propia que supone la globalización. 
Las piezas han sido elaboradas en calamina, material que cubre 
la mayoría de techos peruanos, que por su coloración, dureza 
y temperatura, pretende otorgar a nuestra educación una suerte 
de congelamiento y de falta de superación en el tiempo.

Como si se tratasen de objetos coleccionables, las piezas aparecen 
como fetiches atemporales sin ninguna función más que la de ser 
objetos de contemplación.

Ello nos conduce a reflexionar sobre la manera cómo nos 
posicionamos frente a realidades de precariedad y adversidad. 
Aquella mirada estereotípica que muchas veces se les otorga, 
despojándolas de toda historicidad e importancia y que nos 
condena generalmente al infortunio colectivo.

Maleta Escolar, 2017.

Fierro galvanizado, acero. 33.5 X 35 X 8 cm.
De la Serie “Coleccionables"
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Orrite
Madrid, 1981

A medida que crecen las sombras,
van apareciendo los sueños.
Luz y sombra, realidad y ficción,
se funden en un baile de compañeros ineludibles
creando un juego de graduaciones de la misma entidad
en el cual se gesta el misterio.

Noche de Verano, 2020.

Óleo sobre lino. 100 x  150 cm.
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Pablo Rebollo
Madrid, 1968

Pablo Rebollo es un escultor de tradición figurativa que se inspira 
en el cuerpo humano, donde crea un lenguaje propio lleno 
de recursos, fruto del aprendizaje al manipular el metal, buscando 
las formas apropiadas a la naturaleza de dicha materia.

En sus esculturas de chapa incorpora variaciones sobre un mismo 
tema, homenajeando la belleza física, resaltando fragmentos y paso 
del tiempo sobre el hierro y a su vez creando un estilo personal.
Sus cuerpos constituyen un volumen en el espacio, dotándolos 
de vida que gracias a sus posiciones y gestos, le permiten transmitir 
su creación artística.

Torso Loi-480, 2018. 
 
Hierro. 
Soldadura eléctrica.
65 x 32 x 20 cm.
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Paco Díaz
Madrid, 1965

Era el mejor de los tiempos, era el peor de los tiempos, la edad 
de la sabiduría, y también de la locura; la época de las creencias 
y de la incredulidad; la era de la luz y de las tinieblas; la primavera 
de la esperanza y el invierno de la desesperación. Todo lo 
poseíamos, pero no teníamos nada; íbamos directos al cielo y nos 
extraviábamos por el camino opuesto.

Charles Dickens, Historia de Dos Ciudades

Madrid/París 4, 2020.

Técnica mixta sobre aluminio.
Edición 50x50 cm. Serie de 5 ejemplares.
Edición 100x100 cm. Serie de 3 ejemplares.
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Reme Remedios
Romiña, Casaio (Ourense), 1972

En Braga, Portugal, las fuentes de la escalinata del Templo do Bon 
Jesus do Monte manan y acompañan la subida al Templo, la bajada 
a la ciudad; chorros de agua encuentran un canal de salida en las 
tallas de piedra para llorar perpetuos los ojos, las orejas, la boca, 
la nariz…

Escuchándolas, me acordé de cuando el cuerpo Chora por sí mismo, 
sin una aparente conexión a la emoción, como un acontecimiento 
orgánico sin drama. 

Así Choran las imágenes que llegan al papel mojado, fluyendo 
el gesto con el agua en la que diluyo la acuarela, y la acción creadora 
se da también por sí sola, como el cuerpo que se deja llorar. 

Texto sobre la serie “Chorar”
Reme Remedios, 2019

Chorar un Lagarto, 2019.

Acuarela, grafito y rotulador en tinta sobre 
papel. 38 x 28 cm.
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Roberto Reula
Madrid, 1970

La vida es como una maleta, una maleta capaz de llevarte hacia 
momentos insospechados y memorables. Así, cuando menos 
lo esperaban, se toparon con una escena que detuvo el tiempo.

…Y dejaron el equipaje acumulado y continuaron sin sobrepeso.

Enrién.

Tantas Vidas en una Maleta, 2019.

Acero inoxidable, resina de poliuretano y 
bronce. 60 x 20 x 23  cm.
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Rocio Rodrigo 
Lima, 1960

Piezas hechas a mano y con máquinas, encajando un material 
en otro, cómo partes de una forma simple o compleja, se multiplican 
o dividen.

Estas piezas que se ensamblan, se repiten sin ser las mismas.

Estos objetos son “mutantes”, creados como series, como una 
cadena de signos / objetos.

Son básicamente “partículas” que mutan de una a otra.
 
En la era del mercado, de la producción seriada, el consumo 
es la meta.

Estás piezas reproducen ese concepto sin pertenecer a un molde,  
revalorizando la unicidad dentro de la serie, dentro de la producción 
sin límites.

Volviendo cada una única a pesar de poder ser reproducida 
de manera casi idéntica.
 
Rocío Rodrigo Prado

Partícula1 Serie Mutantes, 2020

Talla de alabastro ayacuchano 
y acero inoxidable.
43 x 23 x 6 cm.
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Salvador Dalí
Figueras, 1904

Cuando FLECHA cumplió 10 años incluimos excepcionalmente 
como celebración una obra de un artista fallecido: Pablo Picasso. 
Fue una experiencia maravillosa y aprovechando que era 
definitivamente un cadáver exquisito, realizamos media docena 
de cadáveres exquisitos gigantes a la manera de los surrealistas, 
pintados cada uno por varios artistas por partes que ocultábamos 
antes de que el siguiente comenzara a pintar la suya, y que 
instalamos como banderolas en la fachada del Arturo Soria Plaza.

El año próximo FLECHA cumple 30 y tenemos la idea de repetir con 
Don Pablo. Entonces este año y como precursor hemos decidido 
exponer obra de Don Salvador, ínclito coetáneo suyo. Esa extraña 
pareja formada por ellos dos me interesa muchísimo porque 
vivieron más o menos la misma época, de una manera tan opuesta 
desde casi todos los puntos de vista que resulta fascinante. 
Es un tema para un estudio comparado que resultaría notable 
porque englobaría la historia del arte contemporáneo del siglo XX 
de una manera muy completa y desde una perspectiva tanto 
nacional como internacional. Dos artistas españoles de fama 
mundial con trayectorias situadas artística y socialmente en polos 
opuestos pero con algunas coincidencias.

En esta ocasión presentamos del genio de Figueras por un 
lado dos grabados en la línea clásica surrealista daliniana, uno 
con reloj fláccido y este que reproducimos con figuras irreales 
y pimpirimpausas. Por otro lado hemos seleccionado seis 
ilustraciones de su Divina Comedia especiales para nosotros tanto 
por su inspirada temática angélica como por su sorprendente 
técnica xilográfica que confieso, no siendo lego en la materia, 
que no alcanzo a comprender. Esperamos que os gusten tanto 
como a nosotros.

Jaelius,  enero 2020

La conquete du cosmos. Papillons 
de l'anti-matiére , 1974.

Punta seca y cromolitografía. 75 x 55,5 cm 
mancha, 99,5 x 70 cm soporte.
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SINO
Madrid, 1992

"¿Te has dado cuenta de que Mi Mundo esta lleno de animales?

No hay nadie que no tenga un perro. Incluso los perros tienen perros.

Nunca se me ocurriría dibujar dos perros iguales. Y tiene sentido, 
porque, al igual que las personas, cada perro es diferente".

Laura Carlin, Mi Mundo Propio, Libros del Zorro Rojo, 2017

Perro V, 2020.

Técnica mixta sobre papel.
 50 x 40 cm.
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Verónico B. Loring
Madrid, 1960

Enero 2020

Danza de Opuestos
Montañas Valles
Desiertos  Selvas
Pluralidad Unificada
Luz  Lamento
Libertad  Encadenada
Espejismos Paralelos
Música Callada 
Curvas  Angulos
Efímero  Eterno

Orografía del Alma, 2019.

Acrílico sobre lienzo.
20 x 20 cm.
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Violeta McGuire
Madrid, 1993

Esta pieza pretende encapsular la belleza del movimiento acuático, 
donde todo fluye de manera lenta y calmada. Es un ritmo con 
el cual me siento muy identificada, en este siglo en el que todo 
avanza a tanta velocidad y no se le dedica mucho tiempo a nada. 
Por ello creo que, sobre todo hoy, es importante aprender a estar 
presente, y por eso intenté que esta pieza fuera de alguna forma 
hipnótica y siempre cambiante, manteniendo al observador 
presente, y transmitiendo tranquilidad en contraste con el mundo 
que nos rodea. 

Violeta McGuire, 2020

La Pausada Belleza del Movimiento 
Acuático RJ. I, 2019.

Técnica Mixta. 44 x 44 x 10 cm.
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