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La  obra  fotográfica  de  Miguel  Ángel  Tornero  investiga  las  delicadas  fronteras  entre  la 
realidad y la ficción desde la complejidad de lo cotidiano.  Se presentan obras de su última 
serie  Photophobia,  que  tuvo  su  primera  presentación  en  la  exposición  individual  en  la 
Galería Juan Silió (Santander) el pasado otoño. 

En Photophobia la fotografía se nos presenta como un ser vivo. La fragilidad de la imagen 
fotográfica y la caducidad del medio son interpretadas como virtud, como herramientas 
portadoras  de  un  áurea  emocional.  La  luz  y  su  representación  protagonizan  la 
paradójicamente  actual  estética  de  lo  marchito  que  encontramos  en  estos  collages. 
Photophobia  indaga  en  la  incidencia  del  tiempo  sobre  la  imagen  en  el  papel,  en  su 
desaparición; imágenes que han perdido su color y su intensidad por la exposición al sol 
principalmente. Al mismo  tiempo se alude al  concepto de belleza y a  la  fugacidad de  la 
vida. 

Partiendo  de  lo  cotidiano,  su  trabajo  ha  ido  expandiéndose  hacia  lugares  difíciles  de 
describir  donde  a  menudo  asistimos  a  una  rebelión  de  lo  que  creíamos  familiar.  Así 
mismo, asistimos a la reflexión crítica que el artista propone sobre la situación actual de 
la fotografía: por un lado el exceso de uso de herramientas informáticas y por otro lado 
reflexiona sobre la fragilidad del soporte utilizado. 

El artista se cuestiona qué significa trabajar con imágenes ‐y particularmente en el campo 
de la fotografía‐ en la actualidad y cómo relacionarnos con ellas, en un mundo en el que la 
democratización del medio y la circulación ingente de información visual ‐especialmente 
en la red‐ han cambiado por completo tanto el concepto de fotógrafo como de experiencia 
fotográfica. 

Miguel Ángel Tornero (Baeza,  Jaen, 1978),  licenciado en Bellas Artes por  la Universidad 
de Granada, disfruta actualmente de una beca en la Academia de España en Roma, donde 
trabaja  en  una  extensión  de  su  proyecto  The Random  Series.  Considerado  unos  de  los 
jóvenes fotógrafos españoles con mayor proyección, ha sido galardonado con prestigiosos 
premios  de  fotografía  como  el  Primer  Premio  de  Arte  Grünenthal  (2011),  el  Primer 
Premio de fotografía "Purificación García” (2007) o el Primer Premio del Concurso “ABC” 
de  fotografía  (2003).  Su  trabajo  se  ha  incluido  en  publicaciones  como  “100  fotógrafos 
españoles”  de  Rosa  Olivares  (2005)  o  “Arte  emergente  en  España”  de  Manuela  Villa 
(2007). Entre sus exposiciones individuales destacan "Esperando a Houdini" (2012) junto 
a Noé Sendas en la Galería Raquel Ponce de Madrid, “The Random Series –berliner trato‐“ 
(2010) en Künstlerhaus Bethanien de Berlín, o  “Por ahora  (todo va bien)”  (2007) en  la 
Galería Luis Adelantado de Valencia.  

Sus  obras  están  presentes  tanto  en  colecciones  privadas  y  públicas  como  Diario  ABC, 
Obra social Caja Madrid, Colección Purificación García, Colección de Arte Contemporáneo 
de  la  Comunidad  de  Madrid,  Colección  Grünenthal,  Ayuntamiento  de  Pamplona, 
Recorridos  fotográficos  ARCO,  Colección  Injuve,  Instituto  Andaluz  de  la  Juventud  o 
Explum‐Puertolumbreras entre otras.  



Alain Urrutia 
“Chapter IV; Pietà” 
Galería Juan Silió 
Stand 10B05 
 

 

 

Una parte del  trabajo de Alain Urrutia viene ordenada por capítulos. Agrupa dibujos en 
los  cuales  incorpora  su  iconografía  personal  que,  en  este  caso,  trasladado  al  dibujo  se 
acerca  al  instante  fílmico.  El  resultado  es  una  secuencia  de  dibujos  sin  orden  aparente 
donde  todo  lo  pasado  es  presente.  Una  secuencia  que  resulta  extraña,  ajena  al 
observador.  El  trabajo  realizado  específicamente  para  ArcoMadrid,  es  un  conjuto  de  9 
dibujos de carboncillo sobre papel de  formato medio y gran  formato: Chapter  IV; Pietà. 
Esta obra no es una cita pictórica o escultórica sino un momento visual que sintetiza  la 
narración, porque describe un momento de intimidad en medio de una tragedia. Se trata 
de una relectura que toma como punto de partida la imagen mental asociada a la religión 
y en  concreto  la  Pietà de Miguel Angel, pero  sin necesidad de  justificar  su procedencia 
iconográfica.  

Con este trabajo se amplía su lectura generando un dialogo con imágenes como la de los 
altercados del 29S en Madrid, Durruti muerto o Nietzsche en su fase de demencia bajo los 
cuidados  de  su  madre.  Todas  ellas,  tal  y  como  sucede  con  el  resto  de  las  piedades, 
contienen  dos  dimensiones  temporales,  la  de  la  tragedia  presente  y  la  que  evoca  la 
memoria del pasado.                                                                                                             

 Alain Urrutia (Bilbao,1981) está considerado una de las jóvenes promesas del arte vasco. 
Licenciado en Bellas Artes por  la Universidad del País Vasco, ha estado presente en  las 
últimas  ediciones  de  ARCOmadrid  y  ArteLisboa.  Fue  seleccionado  para  exponer  en  los 
actos  de  conmemoración  del  15  aniversario  del  Museo  Guggenheim  Bilbao  con  el 
proyecto 103‐B, realizado específicamente y ha sido galardonado con numerosos premios 
como  la Beca de Residencia Vamos a China en el MA Studio Beijing 2011  (China), Beca 
Diputación  Foral  de  Bizkaia  2010,  Primer  premio  en  La  Muestra  Itinerante  de  Artes 
Plásticas Ertibil Bizkaia, Primer premio en el Concurso de Artes Plásticas del Colegio de 
Ingenieros del País Vasco 2009, Accésit en los Premios Injuve 2008, Beca de intercambio 
con el Rogaland Art Centre de Stavanger 2008 (Noruega), etc. 

Entre sus exposiciones individuales destacan “Incomodidad y otros tiempos” en la Galería 
Juan Silió (Santander) y “Naufragio/Esperanza” en la Galería Casado Santapau (Madrid), 
ambas  en  2012.  Ha  participado  también  en  numerosas  exposiciones  colectivas  como 
Muestra  de  Artes  Visuales‐  Injuve  en  el  Círculo  de  Bellas  Artes  (Madrid),  Entornos 
próximos en Artium (Bilbao), Antes que todo en CA2M (Madrid), Oscuro y salvaje en  la 
Casa  Encendida  (Madrid),  Todo  disfraz  en  el  Espacio  de  Arte  OTR  (Madrid),  Melodías 
Prohibidas  en  el  Festival  S.O.S 4.8.  (Murcia)  o Enchanted Mountain  en  la  Galería Mario 
Sequeira (Braga) donde ha compartido espacio con otros artistas como Alex Katz, Julian 
Opie, Axel Hütte o Franz West. 

Su  obra  se  encuentra  en  colecciones  tanto  privadas  como  públicas  destacando  la 
Fundación Barrié de la Maza y la Colección Enrique Ordóñez. 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El Mundo ya está lleno y no nos contiene. 

                                                                             San Jerónimo. 

Hay que retroceder unos tres siglos al descubrimiento geológico del tiempo profundo, del 
propio espesor de nuestro planeta, a finales del siglo XVII, para dar cuenta de un cambio 
de paradigma, el cambio de perspectiva histórica de 6.000 años a 4.500 millones de años. 
Aquella brusca ampliación de la historia supuso nuestra confrontación física con la masa 
del tiempo. Ese descubrimiento del tiempo materia supone el nacimiento de lo relativo, la 
puesta en relación del ahora, la dimensión y la escala. 

Esta  investigación  se  centra  en  el  territorio  de  Urdaibai  en  el  País  Vasco,  declarado 
Reserva  de  la  Biosfera  en  1984,  circunstancia  que  muestra  un  corte,  un  cambio  de 
perspectiva  frente a un  territorio  concreto. Una  fina  superficie de  cambio  respecto a  la 
historia,  no  política  ni  social,  sino  geológica,  una  medida  de  tiempo  donde  toda 
intervención de escala humana se desdibuja y se convierte, por ahora, en superficie. 

La experiencia de ese  tiempo hecho  relieve, pone acotaciones  temporales propias de  la 
geología, como el Holoceno1, en relación con el Antropoceno2, junto a lapsos temporales 
contemporáneos más próximos a nuestra escala como son los lapsos vitales, estacionales, 
urbanísticos o políticos. 

El  proyecto  se  basa  en  procesos  naturales  y  artificiales  para  analizar  en  paralelo 
estructuras  de  desarrollo  geológicas  y  sociales.  Por  ejemplo:  cómo  un  proceso  de 
sedimentación  o  cristalización  mineral  puede  dar  cuerpo  visual  a  procesos  de 
maduración,  evolución  y  cohesión  social.  O  por  el  contrario:  cómo  una  composición 
volcánica  con  sus  características  formaciones  cavernosas  y  efervescentes  de  corto 
desarrollo en el tiempo (cristalización rápida) puede plantear similitudes a nivel formal, 
por ejemplo, con una revolución. 

El  título  High  Tides  (Pleamares)  da  cuenta  de  esa  relación  entre  tiempos,  de  esa 
intervención mínima pero constante del ahora, de lo presente y su representación. Lapsos 
como el ciclo lunar o las mareas, que influyen sobre un medio existente de forma más o 
menos  imperceptible  dependiendo  de  la  perspectiva  que  se  tenga  sobre  aquella 
circunstancia.  

High Tides supone la relativización de estructuras y procesos de evolución. Los estados 
de  la  materia  sólida  o  liquida  lo  son  sólo  en  parte,  o  resultan  generalizaciones  sobre 
estados más complejos. Lo antropocéntrico en relación con el territorio sufre una falta de 
perspectiva similar, o lo que Virilio llama ecología gris. 

                                                
1 La última fase del periodo cuaternario que se extiende desde hace 11.700 años hasta la actualidad y que 
coincide con el final de la última glaciación. 
2 Término usado para describir el actual período en la historia terrestre desde que las actividades humanas 
han tenido un impacto global significativo. 



Tanto el corte del Siglo XVII como el de 1984 son muescas en un continuo espacio‐tiempo 
de realidad objetiva, y las connotaciones de los mismos, sean éstas positivas o negativas, 
dependerán de las lecturas e intervenciones que sobre ellos se hagan. Aquí se maneja la 
horquilla entre ambos momentos, desde la entrada de un nuevo agente en la dinámica de 
capas hasta que ese agente, nosotros, tomamos consciencia propia, como estrato y como 
espacio crítico. 

La sustancia es lo que es y el accidente lo que acontece. Ya sea el corte de un estrato o la 
caída  de  una  manzana,  el  accidente  nos  da  a  conocer  su  sustancia,  nos  desvela  sus 
cualidades en relación a la  línea de tiempo. Algo parecido sucede con nosotros en tanto 
accidentes, como agentes activos que suponen el comienzo de un estrato con consciencia 
propia. En Urdaibai se da una posibilidad (que no un hecho) de la acción humana como 
un agente constructivo, tal vez no aditivo, sino sustractivo o fluctuante como las mareas, 
pero sobre todo, autoconsciente. 

“El exotismo es todo aquello que es otro” decía Victor Segalen. Ese otro está simplemente 
debajo, es lo endótico. La Euskadi tropical está debajo, el lugar donde están nuestros pies 
es  volcán,  arrecife  y  valle  submarino  al  mismo  tiempo.  Una  nueva  entrada  en  esa 
construcción  estratigráfica,  la  del  ahora,  contiene  precisamente  la  cualidad  de  no  estar 
escrita todavía. 

  

                                                                                                      Carlos Irijalba. Urdaibai. 2012 
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“outer space” es un proyecto a  largo plazo que  investiga el  impacto de nuevos espacios 
tecnológicos en nuestra sociedad y que surge a partir del interés de Michael Najjar por la 
investigación espacial como exponente privilegiado de  la  insaciable curiosidad humana. 
Najjar formula su aventura artística y se convertirá en el primer artista en el espacio con 
Virgin Galactic del empresario inglés Richard Branson. 

El propósito principal de la serie es presentar, nutrir y expandir una dimensión cultural 
de  los actuales y  futuros esfuerzos que  la humanidad hace en  la  conquista del  espacio. 
Dejando  la  tierra,  viajando  a  la  luna  u  otro  planeta,  explorando  el  universo,  cambia 
nuestra idea de lo que somos y a dónde pertenecemos. Esto modifica los parámetros que 
definen lo que los humanos pueden y no pueden hacer, y revela la curiosidad eterna de la 
humanidad,  nuestro  esfuerzo  para mirar más  allá  de  fronteras,  restricciones  y  límites. 
Mientras la humanidad mira cada vez más al espacio para encontrar las respuestas de los 
misterios del mundo y de nuestra propia historia,  estamos entrando en una nueva  era. 
Seremos testigos de un cambio paradigmático en el campo de la exploración espacial, las 
nuevas  tecnologías  aumentarán  hasta  donde  hoy  ni  siquiera  podemos  imaginar.  Pero 
para  las  generaciones  futuras  la  vida  en  el  espacio  se  convertirá  en  una  realidad 
cotidiana. 

El pasado 8 de julio de 2012 el transbordador espacial STS‐135 Atlantis se elevó al cielo y 
a  los  libros  de  historia,  dando  inicio  a  la  última  misión  del  legendario  programa  de 
transbordadores de la NASA. El lanzamiento marcó el final de una era y al mismo tiempo 
el comienzo de un nuevo desarrollo ‐ la era de vuelos espaciales comerciales. Empresas 
privadas como Spacex, Orbital Sciences, Sierra Nevada Corporation o Virgin Galactic están 
desarrollando  nuevos  sistemas  de  lanzamiento  de  transporte  espacial  para  el  viaje  al 
espacio del futuro. Najjar viajó al Centro espacial Kennedy en Florida para experimentar 
la  inolvidable  sensación  de  presenciar  un  lanzamiento  de  transbordador  y  fotografiar 
este histórico evento, lo que le sirvió como punto de inicio para su serie "outer space". 

Michael Najjar (Landau, Alemania, 1966), aventurero y – futuro astronauta vive y trabaja 
en Berlín desde 1988. Su obra se exhibe en museos, galerías y bienales de todo el mundo. 

La  idea  principal  de  su  trabajo  son  los  elementos  fundamentales  de  nuestra  sociedad 
moderna impulsados y controlados por las tecnologías de informática y de información. 
Generalmente visto como un futurista visual, transmuta la ciencia, la historia y la filosofía 
en visiones y utopías de  las  futuras estructuras  sociales emergentes bajo el  impacto de 
tecnologías de vanguardia. La  fusión de elementos reales con realidades  ficticias, es una 
característica  recurrente en  su obra que  se  compone generalmente de  series  temáticas 
concretas. Najjar demuestra el potencial de la imagen fotográfica, capaz de hacer visible 
lo que normalmente es invisible al ojo humano. Su trabajo permite visualizar lo que muy 
a menudo está más allá de los límites de nuestra percepción, revelando lo que está oculto 
bajo la superficie de lo que él llama la "sociedad telemática”. 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En  las  obras  presentadas  de  Pedro Mora  se  puede  apreciar  el  gusto  del  artista  por  la 
utilización  de materiales  industriales  para  construir  sus  esculturas.  Sus  conocimientos 
sobre el peso,  la medida y  la  escala,  le  llevan a construir “el subconsciente de un modo 
consciente, fabricando ‐subproductos o restos‐ que modifico y vuelvo a modificar”.  

Así  lo demuestra en  su obra  “casi  feliz”,  consistente  en una  roca  cortada  simulando un 
levantamiento topográfico o un paisaje montañoso sobre lápices de colores, el volumen y 
peso  de  la  roca  queda  amortiguado  por  los  lápices  de  colores  como metáfora  del  Arte 
como sustento. 

La obra de Mora es profunda y  reflexiva,  fruto de una  labor de  investigación en  la que 
emplea  todos  los medios  disponibles  a  los  que  puede  recurrir.  Sus  trabajos  vienen  sin 
instrucciones de uso, como es habitual en el arte, cada obra nos llega al entendimiento o 
nos  afecta,  según  la  base  de  experiencias  y  conocimientos  que  cada  uno  posee.  Lo  que 
trata  Mora,  entre  otras  cosas,  es  de  poner  en  práctica  estrategias  y  crear  situaciones 
idóneas, que producirán experiencias intensas y una contemplación diferente del objeto. 
El  empeño de Mora  es  poner  en  escena  argumentos  que  cada  cual  debe  entender  a  su 
manera;  un  arte  de  incitación  donde  los  símbolos  atraen  los  sentidos,  impulsan  la 
memoria para lograr fluencias de sentimientos. 

Pedro  Mora  (Sevilla,  1961)  se  licencia  en  Bellas  Artes  en  la  Universidad  de  Sevilla  en 
1988. Trabaja y reside en Nueva York entre 1992 a 1999. Actualmente vive y trabaja en 
Pastrana  (Guadalajara).  Entre  2004‐2005  es  consejero  asesor  artístico  de  la  revista 
internacional Art.es, ha  realizado numerosas publicaciones  sobre  sus  exposiciones y ha 
impartido diversos talleres y conferencias. Desde principio de los ochenta ha participado 
en numerosas colectivas celebradas en España y en el extranjero; de la mano, entre otros, 
de Soledad Lorenzo ha participado en ferias de arte como ARCO y Art Basel. Su primera 
exposición  individual  la presentó en Sevilla  en el  año 1986;  en el 89 obtuvo  la Beca de 
Creación  Artística  Banesto;  y  el  año  91  una  beca  Fulbright  le  llevó  a  experimentar  en 
Estados Unidos. 

Consagrado en la década de los 90, las obras de Pedro Mora forman parte de importantes 
colecciones privadas y públicas. Entre  las nacionales hay que destacar Colección Centro 
de Arte Reina Sofía  (Madrid), Colección Museo Patio Herreriano  (Valladolid), Colección 
Artium  (Bilbao),  Colección  MUSAC  (León),  Colección  Norte  (Gobierno  de  Cantabria), 
Fundación Coca‐ Cola, Colección Caixa ( Madrid) y Colección Banco de España (Madrid) 
entre otras. 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En  el  proyecto  “niños  perdidos”  Nuno  Nunes‐  Ferreira  documenta  los  acontecimientos 
que  comenzaron  durante  la  dictadura  cuando  varias  instituciones  españolas  inician 
tímidamente  la  investigación de robos de bebes y niños. Estos sucesos que comenzaron 
en  las cárceles de posguerra, se extendieron y generalizaron por diversas maternidades 
hasta  los  años 80 y  acabó por  convertirse en  un  lucrativo negocio de  compra‐venta de 
recién  nacidos.  En  él  estaban  implicados  abogados,  religiosos,  médicos  y  personas 
vinculadas al aparato del estado que legalizaban las adopciones. 

Las obras presentadas recopilan imágenes de personas buscando a sus familias, carteles 
de manifestaciones de padres que buscan a sus hijos en diversas  localidades españolas, 
hojas de auxilio  social o  libros de  familia. Todos  los elementos datan de un abanico de 
fechas que abarca desde la época franquista hasta la actualidad, historias individuales que 
en  conjunto  son  la base de  la  trama de  los  “niños  robados”. Los documentos aportados 
han  sido  intervenidos  individualmente  para  conseguir  las  obras  finales;  imágenes 
previamente  manipuladas  para  dar  con  expresiones  faciales  similares  o  rotas  para 
expresar sufrimiento. 

La  memoria  es  el  concepto  principal  en  el  trabajo  de  Nuno  y,  el  pasado,  la  fuente  de 
inspiración  donde  el  artista  encuentra  nuevas  ideas  para  desarrollar.  Nuno  busca  la 
belleza estética en imágenes crueles de nuestro pasado colectivo, logrando su objetivo de 
alcanzar una reflexión  sobre diferentes episodios de historia mundial, seres humanos y 
otros momentos que el tiempo ha tratado de hacer desaparecer o negar en ocasiones.  

Nuno  Nunes‐Ferreira  (Lisboa,  1976),  que  actualmente  vive  y  trabaja  en  Santarem 
(Portugal) ha participado en las últimas ediciones de ArteLisboa, ARCO, Arte Santander o 
Valencia  Art.  Entre  sus  exposicines  individuales  destacan  “Sin  papeles”  (2010)  en  la 
Galería  Juan  Silió  de  Santander  o  “Acta  Diurna”  (2011)  en  la  Galería  PazYcomedias  de 
Valencia. Sus trabajos están presentes en colecciones como Colección Norte de Cantabria, 
Liberty Seguros, Colección DKV, Fundación Sorigué, Jesús Bárcenas Electricidad, Câmara 
Municipal de Sintra o Câmara Municipal de Vila Verde. 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La pintura de Antonio Mesones deposita el tiempo sobre la superficie plana mediante la 
repetición de un gesto cromático, indagando de forma misteriosa sobre esta materia de la 
vida. 

En  los  lienzos de Mesones se refleja magistralmente su característico universo colorista 
que,  con  el  paso  del  tiempo,  ha  ido  prescindiendo  de  elementos  formales  del  lenguaje 
plástico como la narración o el significado, convirtiéndose en una pintura introspectiva y 
catárquica,  que  se  organiza  en  capas  que  van  tapando  sucesivamente  lo  expresado 
anteriormente,  dejando  solamente  ver  la  luz  a  pequeños  resquicios  de  significado  que 
expresan una delicadeza extrema, tanto en las formas como en los colores elegidos, para 
expresar el sentimiento interno del pintor. 

Su  método  de  trabajo  es  pausado  y  sosegado.  La  luz,  el  color,  el  gesto,  la  relación 
fondo/forma,  la  profundidad  y  el  espacio  también  necesitan  su  tiempo  para  hacerse 
presentes y expresarse. Su actitud es de espera, porque cada etapa tiene su momento, su 
importancia, su intensidad y es a partir de ahí donde el color, la luz y la forma poco a poco 
van estableciendo  la comunicación entre pintor y pintura para hacer posible una nueva 
creación. 

Sin  embargo,  si  el  proceso  creativo  de  Mesones  es  intuitivo  e  irracional  —  aunque 
fundiéndose  en  la  experiencia  previa,  analogías  múltiples  embutidas  en  la  memoria 
natural  de  nuestras  células  y  pensamiento  —  su  pintura  es  un  proceso  estudiado  y 
meticuloso, una creación voluntariamente contenida y concentrada sobre si misma, sobre 
su específico devenir como lo que es: pintura. 

Antonio  Mesones  (Torrelavega,  Cantabria,   1965),  licenciado  en  Bellas  Artes  por  la 
Universidad de País Vasco y becado por la Fundación Botín y la Gerrit Rietveld Academie 
de Holanda. Establecido en Berlín desde hace dieciocho años, forma parte de Invaliden1, 
grupo de artistas que surge al amparo de la libertad creativa y la diversidad que abona y 
enriquece el terreno artístico actual en la ciudad de Berlín. 

Entre sus últimas exposiciones destacan en 2011 las realizadas en Málaga y Santander, en 
2012 Mallorca y en 2013 en Madrid. 
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En  la  obra  reciente  de  Ricardo  Cavada  el  pintor  cántabro  va  depurando  su  estilo  y  su 
técnica  en  busca  de  la  esencia  pura  de  la  pintura  y  del  color.  Su madurez  artística  se 
vuelca en la investigación pictórica, estableciendo un íntimo y personal diálogo con cada 
una de sus obras. 

Cavada,  vinculado  a  la  Galería  Juan  Silió  desde  sus  inicios  y  donde  actualmente  tiene 
exposición,  trabaja en  sus últimos  lienzos entorno a  la problemática de  la pintura en  sí 
misma,  ofreciendo  un  distanciamiento  con  series  anteriores  suyas  en  las  que  una  rica 
paleta  de  colores  vivos  convivía  dentro  de  un mismo  cuadro.  Tiende  actualmente  a  la 
monocromía siendo cada una de las obras una exhaustiva investigación de transparencias 
y  tonalidades  que  las  convierten  en  verdaderos  centros  de  reflexión  invitándonos  a 
descubrir todos y cada uno de los pequeños y ricos matices que nos ofrece. 

 Expresionista, gestual, sintetizadora, abstracta, esencial, silenciosa, geométrica, reflexiva, 
minimalista  o  reduccionista  son  características  que,  de  una  u  otra  forma,  han  ido 
encontrando  un  lugar  propio  en  la  pintura  de  Cavada.  Su  personal  uso  del  color  que, 
repetidamente, ha llevado a los especialistas a compararlo con la pintura de Rothko, y una 
factura  escondida  por  medio  de  transparencias,  dotan  a  su  obra  de  una  frescura 
inmediata y espontánea. 

El estudio detenido de la trayectoria de Ricardo Cavada (Pontejos, 1954) nos lleva a ver 
que  se  trata de una pintura absolutamente  coherente, heredera de  sí misma y  con una 
evolución  asentada  y  lógica.  Con  un  discurso  narrativo  que  ha  evolucionado  en  las 
formas, pero que se ha mantenido siempre en esa búsqueda de la esencia, alejado de las 
distracciones y  las modas, Ricardo Cavada se ha convertido en un artista de reconocido 
prestigio con más de un centenar de exposiciones realizadas.  

Su obra se encuentra presente en gran número de colecciones de ámbito nacional entre 
las  que  destacan  la  Fundación  “La  Caixa”,  Fundación  Coca  Cola  España,  Colección  CAC 
Málaga, Colección Unicaja de Málaga, Colección Norte de Arte Contemporáneo, Colección 
Testimoni de La Caixa, Ministerio de Asuntos Exteriores, Colección del Banco de España, 
Museo Municipal  de Bellas Artes  de  Santander,  Colección Bergé  en Madrid o  Colección 
Arthur Andersen.  

 
 


