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RESUMEN.1

Los contenidos de este trabajo final de grado, forman parte aleatoriamente del proceso artistico no sélo de mi obra sino de la
propia vida. Un trabajo biogréafico, un debate distorsionado de la realidad actual, un desorden de la mente y la disociacién social o
estética.

Una obra fragmentada, discola, asumida desde el desorden, sin identidad de ismos, pero marcada por los fundamentos de la
pintura contemporanea

Disorder tramita a través de la reflexién del yo y las patologias que proyecto, en una serie de obras que abarcan un trabajo de
mas de 20 afos, interrumpidas por los claros oscuros de acontecimientos personales, pero sin borrar un atisbo de caida o
renuncia, cuando el pincel descansa durante un largo tiempo, es abrazado por la palabra, el pensamiento.

Las obras manifiestan un nexo en comun, las patologias, el alma, el narcisismo, la vanidad, el miedo a la perdida de la belleza, los trastornos
emocionales, las monomanias del individuo, las propias, trasferidas sobre cualquier soporte, con el fin de ser selladas, analizadas o
rechazadas.

Cada mancha o cada pincelada se ordenan ante cada yuxtaposicién imaginaria o iconica. Resolviendo un espectro rompecabezas inacabado.
Disorder es un memorial de mis emociones a lo largo de veinte afos. La obra es un catalizador, un sanador del dolor.

Palabras claves

Distorsionado, Disociacion, Fragmentada, Patologias, Hedonismo, Monomanias, Transferencia, yuxtaposicion...



ABSTRACT. 2

The contents of this final degree work are randomly part of the artistic process not only of my work but of life itself. A biographical
work, a distorted debate of current reality, a disorder of the mind and social or aesthetic dissociation.

A fragmented, wayward work, assumed from disorder, without identity of isms, but marked by the foundations of contemporary
painting

Disorder processes through the reflection of the self and pathologies that project in a series of works that cover a work of more than
20 years, interrupted by the dark light of personal events, but without erasing a glimpse of fall or renunciation, when the brush rests
for a long time, it is embraced by the word, the thought.

The works manifest a common link, pathologies, the soul, narcissism, vanity, fear of the loss of beauty, emotional disorders, the
monomanias of the individual, their own, transferred on any support, in order to be sealed, analysed or rejected.

Keywords

Distorted, Dissociation, Fragmented, Pathologies, Monomanias, Transfer, juxtaposition.




INTRODUCCION. 3

El término Fragmentado o fragmentacion forma parte del epicentro de mi proceso creativo y mental. Partiendo de este concepto
fragmentaremos la obra total en dos series Fanny Fashion que supuso una ruptura, desorden o estética disociada a un lenguaje plastico
observado en obras anteriores.

Realizada en el aiio 2003 y Expuesta ante el publico en el 2004, es una sutil carcajada a los discursos arbitrarios de expertos o colaboradores
aficionados ante el lenguaje cultural y estético de la moda, una critica al sistema capitalista donde el exceso de logos 0 marcas convierten a
estas, en los canones de estética o ética social, formando parte de un nuevo método de bien estar social 0 emocional, una sociedad donde
diversas patologias, transforman el discurso de la felicidad en meras banalidades.

Formada por 20 piezas construidas a partir del canon del disefio, el patrén, elaboramos diferentes formatos con técnicas diversas, siendo el
color y las trasferencias los hilos de construccién de toda la obra.

Monomanias nace de la necesidad de volver a experimentar sobre la pintura desde un contexto mas intimo, desde el yo interno.

10 piezas coordinadas en forma y materia. Realizadas en 2020, nacen en plena pandemia, bajo un desorden de emociones, y busqueda de
nuevos conceptos. El proceso es mas contenido, menos expresivo, enmarcado en una parabola conceptual.

Bajo las pautas del barroquismo de Theodore Géricaul y sus retratos de enfermos mentales anénimos, pasando por David Salle con su
dicotomia imaginaria, y la influencia del lenguaje plastico de Chuck Close o John Curris en un proceso de unificar diferentes medios e
imagenes que contemplo y determino como proceso artistico, forman parte de la genética pictorica de mi obra de arte.

Toda influencia arbitraria, codifica el proceso estético y formal de la obra. Los fragmentos del cine neorrealista italiano, los magazines de moda,
la pintura del barroco francés, el romanticismo aleman, los discursos sobre la estética y la belleza de Platon o Oscar Wilde, trasfiguran el
comienzo de un proceso alimentado por igual, por el aspecto crucial de mi propia biografia.

Fragmento tras fragmento. Iconografias congeladas y trasferidas a la actual simbologia de mi proceso artistico, converjan bajo un sélo
lenguaje, donde la obra se convierte en canal de mis propios miedos, emociones, contemplaciones o silencios.



El trabajo se ha estructurado a partir de una minuciosa seleccion de imagenes configuradas sobre papel y transferidas sobre carton,
observaremos el resultado de cada una de las transferencias, manipuladas con aguadas, diluidas en acrilico, daran como resultado. La
sorprendente trasformacion de una nueva imagen con identidad propia.

Se construird un nuevo concepto en la obra, huyendo de la pieza fotografica o pictérica original. Sélo pretendo interiorizar o materializar mi
estado de animo en cada una de las piezas y que estas formen, el mapa cartogréafico de un largo proceso de construccién, de pensamiento y
reposo, la tregua abierta, al comienzo de una obra mas compacta, mas interna. El arte como placer, no sélo sufrimiento ante el arte.

OBJETIVOS. 4
DE LA OBRA

e objetivos generales

Seleccionar dos series de la obra pictérica empleando estrategias habituales del pop-art, y de la pintura de la posmodernidad (fragmentacion,
superposicion, cita, ironia, eclecticismo), asi como recursos iconograficos procedentes de los mass-media. Utilizacion de farmacos inhibidores
y triciclicos como objetos de clasificacion.

Crear las bases que permitan asimilar los fundamentos de los procesos de creacién pictérica e iniciar la construccién de un lenguaje propio.
e Objetivos especificos

Clasificar y ordenar las imagenes y textos como inicio previo a la elaboracion de bocetos, verificando la viabilidad de las series, antes de ser
realizadas.

Usar recursos propios de la pintura posmoderna, tales como la fragmentacion, la superposicion, el eclecticismo o la cita.

Realizar obras de gran dureza, contundencia y provocacion visual, empleando para ello la distorsion, la saturacion cromatica, contrastes de
color y la presencia absoluta de la figura humana.



Utilizar iconos de amplio impacto visual, imagenes polisémicas, que no determinen un solo significado, sino que al observar cada obra el
espectador pueda establecer multiples interpretaciones.

DE LA MEMORIA

Reflexionar y explicar con la mayor coherencia posible el proceso creativo, las claves y la relacion con los referentes de la obra para potenciar
su entendimiento. Optimizar su evolucién y desarrollo.

CONTEXTO. 5

El entorno sociocultural, asi como el psiquico somatizan todo el proceso de elaboracion. Un laboratorio de emociones derivadas de la
trasmision de agentes externos que potencian o paralizan cualquier gesto o pensamiento ante la obra.

La saturacién desmesurada de las redes sociales y la desinformacién, plantean lagunas o vacios existenciales, los cuales después de un
momento de reflexion, seran destruidos y desconfiados

Partiendo de la filosofia taoista, volver a tu yo interno y a los recuerdos de la imaginaria del nifio. Establezco lazos de unién entre ese nifio y el
adulto.

El hierro como lugar de retiro, construyendo a partir de la limpieza del alma. Un contexto de recuerdo, sin determinar una panacea del pasado
sino el camino de vuelta al presente.

Después de este proceso catalizador, el contexto actual es presentado en el laboratorio (estudio), rodeado de una informacion valiosa, partiendo
de una patologia mental, la propia, trazo las pautas de una creacion autobiografica, donde lo feo o patético es elevado al concepto de belleza,

Los medicamentos y resultados psiquiatricos son representados como estampados entrelazados como un objeto personal, en la serie
Monomanias, buscando nuevas férmulas a través de estos farmacos o prospectos para nuevas incursiones dentro de un nuevo proceso
artistico.



Los canales de comunicacion, autores como Paul Aster, Charles Baudelaire, Oscar Wilde donde la literatura de personajes anénimos, la poesia
o los manifiestos de estética y moda condensan el manifiesto cazan con el lenguaje celuloide de Lussiano Visconti en Muerte en Venecia, Rocco
y sus hermanos. Asi como la atemporalidad en el discurso y vision estilistica de Balenciaga, formalizan un concepto atemporal donde trascribir
y alcanzar el discurso personal a través del hilo invisible de cada obra.

1.Hilo literal

«Casi todas nuestras desgracias provienen de no haber sabido quedarnos en nuestra habitacion» -dice otro sabio, creo que Pascal, llamando
asi a la celda del recogimiento a todos los alocados que buscan la dicha en el movimiento y en una prostitucion que llamaria yo fraternizaria, si
quiso hablar la hermosa lengua de mi siglo. *

Baudelaire 1869.

Las leyes de la belleza, tres conferencias sobre Moda y Arte y El retrato de Dorian Grey configuran el lenguaje abstracto de la obra, la belleza
como enfermedad mental, banalidad patologica del siglo XXI.

Wilde la describe en su libro y se convierte en pasion y pérdida de la identidad del ser. La belleza del alma y no la efimera sera el caracter
predominante de la obra.

“La belleza tiene tantas significaciones cuantas disposiciones diversas presenta el hombre” ?
Oscar Wide.1884

2.Hilo Cinematogréafico

Un neorrealismo decadente, duro abrupto, pero bello algo que Lussiano Visconti capto a través de la lente de la cdmara, donde lo feo y real de
Rocco y sus hermanos y la belleza congelada, hieratica de Muerte en Venecia, crean discurso entre lo de ayer y hoy.

1 Baudelere.1869. Poema nimero 23 de El spleen de Paris (Los pequefios poemas en prosa). Pag,89.

2 Oscar Wide.1884 Las leyes de la Belleza. Pag. 43.



La belleza no es de este mundo y el artista lo comprende. «Aschenbach, reitera Mann, sintié el dolor, tantas veces experimentado, de que la
palabra fuera capaz sélo de ensalzar la belleza sensible, pero no de reproducirla». Confundir el endiosamiento que produce la aparicion del
reflejo de la belleza divina en la tierra con el deseo, es producto «de un conocimiento defectuoso». La contemplacion de la belleza, que solo ella
es a la vez divina y perceptible, lo ha aniquilado. 3

Thomas Mann. Muerte en Venecia.
3.Hilo Modal

Cristobal Balenciaga llevo sus origenes rurales a la Haute Couture y construyé un nuevo universo de volimenes y formas en una estructura
cerrada, opaca de una la costura parisina de los afios 30/40.

A través del objetivo de Richard Avedon La alta costura se moderniza, se convierte en un lenguaje plastico, comunicador, trasladando su
plasticidad imaginaria a los magazines méas importantes como El Vogue USA, ltalia, Life, Harper’'s Bazaar...

Bajo estos parametros, Las dos serias que he seleccionado se transfieren en los cddigos de imagen y comunicacion, objetivo central de
cada una de las piezas.

La pintura es tratada y manipulada como fotograma, una imagen yuxtapuesta, variantes gestuales de forma y aspecto cromético.

Hedonismo, disociacién, patologias, yuxtaposicion de fragmentos y conceptos, crean la madeja de un hilo conductor en el inicio y final de la
obra de arte.

“Mis fotografias no van por debajo de la superficie. Tengo mucha fe en las superficies. Una buena esté llena de pistas ".

Richard Avedodn life 1979 N.Y

8 Thomas Man. Fragmento Muerte en Venecia. Pag.43



REFERENCIAS. 6

Como ya hice mencion anteriormente, mi trabajo consiste en la acumulacién de medios o herramientas venidas de varias disciplinas
artisticas, seleccionadas metddicamente en el proceso de creacion de cada obra.

Las referencias pictdricas son muchas, lo ecliptico va ligado a mi lenguaje, pero he seleccionado los artistas que he utilizado de
nexo para desarrollar mi obra.

David Salle

Quizas fue el que hizo que mi discurso fuese mas hiriente, indiferente, irénico...Huyendo de lo explicito. Mi atencién en la obra de
David Salle fue la fragmentacién estilistica, narrativa y espacial. Dichos aspectos, en conjunto, formarfan esa “multipantalla” que
es para Salle “su paisaje natural, mostrandose tal y como es gracias a la integracién de sus formas, las cuales surgen gracias a la
una necesidad imperiosa de convertirse tanto en observador como en observado” ® permitiendo integrar diversos escenarios, varias
historias distintas contadas dentro de un mismo espacio. Para ello, usa elementos caracteristicos, como franjas longitudinales que
seccionan a su antojo el espacio disponible, jugando con la percepcién del espectador en funcién de lo que nos quiere transmitir.

“Los cuadros de Salle son un ejercicio de calculada mezcla de lenguajes de los que hace uso sin oculfar su heterogeneidad;
subrayando el carécter plural de las formas y lenguajes estructurando las composiciones en dipticos o tripticos en los que cada una
de las partes no guarda relacién formal o iconica con las restantes”.

aunque desde fuera pueda parecer una incoherente superposicién de elemenfos provenientes de diversos ambifos (“mezclando el
arte de los maestros antiguos con imagenes fotograficas procedentes de la publicidad, de los comics, de los dibujos animados, de
las revistas pornograficas y de la cultura popular en un proceso apropiacioncita y acumulativo”)® nada obedece a un plan, pero
tampoco es casual ya que, haciendo uso de la citacién y de la apropiacién, el propio Salle alega que “una imagen me habla de una
cierta manera y me permite dar el salto imaginativo a otro tipo de imagen, y estas dos juntas me permiten dar otro saltc imaginativo
hacia un tercer tipo de imagen”’.

Juego con el cambio de espacio, de tematica o incluso de estilos dentro de un mismo cuadro, otorgandole al mismo un caracter
independiente y observar cada uno de los fragmentos estéticos.



Old Bottles, 1995. Oil and acrylic on canvas. 96 x 128 cm

American, born 1952, Angel, 2000, oil and acrylic on canvas and linen, 183 x 244 cm

4 Martinez mufioz, a. de Andy Warhol a Cindy Sherman. arte del siglo xx-2. valencia: editorial universidad politécnica de valencia. Servicio de publicacién, 2000
5 Olivares, r. la imagen improvisada. entrevista a David salle. en: 1apiz revista internacional de arte, moloc ediciones s.1,1993. p.39/ 30

8 Gulasch, Ana m. el arte tltimo del siglo xx. del posminimalismo a lo multicultural. alianza editorial, 2005, p.361-363



Chuck Close

Artista estadounidense que cre6 su obra dentro del llamado hiperrealismo (o quizas habria que denominarlo fotorrealismo, al
basar su arte en la fotografia). Como pintor trabaja en grandes formatos, casi exclusivamente creando retratos.

Chuck sufre prosopagnosia (un trastorno cognitivo en el que el sujeto es incapaz de reconocer caras). Quizéas por ello baso todo su
trabajo en retratos de caras, empezando por las caras de sus mejores amigos.

A finales de los 60 deja de lado el expresionismo abstracto de sus inicios y empieza a trabajar en enormes pinturas a partir de
imagenes fotograficas, utilizando un sistema de cuadricula con el que consigue una imagen que se ve muy real.

Close pinta de manera lo mas mecéanica e impersonal posible y crea numerosas series de sus obras, a menudo utilizando otras
técnicas e incluso llega a utilizar solamente los tres colores primarios (cian, magenta y amarillo) para crear la mezcla con una
superposicion de capas.

No s6lo me une a Chuck, un trastorno sino la manera de trabajar, un mecanismo de defensa para conseguir algo tan sutil como la
realidad del retratado, sin cirugias, sin filtros

Personas que muestran con dignidad, dolor, miedo, vida...pardmetros que acerco a mi trabajo y a la forma de entender el arte.”

“www.historia-arte.com.obras. Fulwood Lampimn 17/09/2018



01.02 Portraits of friends, Oil on canvas 2 x 2.m. Nueva York.



John Currin

“El tema de una pintura siempre es el autor, el artista” &

Artista controvertido, Maneja un interesante didlogo entre la cultura moderna y la alta cultura, posturas que marcan su esencia creativa,
mezclando la pintura con revistas de corte popular y modelos, distorsionando el cuerpo de la mujer.

Currin muestra el culto al cuerpo, a la hipocresia social y a la debilidad carnal como se puede ver en su obra "Accion de gracias" donde revela
la libertad moral en un solo rostro de tres mujeres festejando, manifestando su insistencia en los modales vulgares del hombre actual, pero
dentro de un marco de gran belleza.

Como un ilustrador con una mirada masculina de mal gusto, pero lo cierto es que la controversia y las especulaciones sobre su creatividad, no
dejan indiferente a nadie, tampoco limitan su pintura a un mero aspecto sexual.

Su pincel es provocativo, pero combina perfectamente lo cursi con lo artistico con gran genialidad. En su pintura aplica la tradicion y lo
contemporaneo, mostrando la fealdad, proporciones grotescas, renunciando a su critica social con una mezcla de sensualidad y vulgaridad
cotidiana.

La estilizada estética presentada en las figuras femeninas y el provocativo u ordinario contenido sexuado hacen de mi interés por su trabajo.

La belleza de lo grotesco, trasladada a lo sublime.

8501 Great Artists pag.602-603



Thanksgiving (2003)

Glasses (2013)




Juan Cuellar

Cuellar tiende a borrar la identidad de aquellos que representa en sus cuadros, eliminando cualquier huella externa para dejar paso a una
impronta propia facilmente reconocible sin la necesidad de observar las caras, muecas o expresiones de aquellas figuras que forman parte de
la composicion formal. Me llama la atencion el contraste obtenido al combinar imagenes vintage a las cuales, pese a seguir manteniendo la
misma funcién para la que fueron creadas (solo que ahora, estan situadas en un contexto diferente), se les da un aire moderno dependiendo
de la propia factura, obteniéndose composiciones, heterogéneas al combinarse con otros elementos de igual o diferente interés pictérico, que
quizas por si mismas transmiten poco pero que, sabiéndolas combinar, dan ese aire actual con ciertos destellos nostalgicos.®

American day | 132x 175 cm American day Il 13X160 cm

9 http://iwww.juancuellarcosta.com/



Zhang Xiaogang
“El buen arte nace del conocimiento: tu arte no puede ocultar lo mucho que has descubierto sobre ti mismo.” 1

Zhang Xiaogang es un pintor contemporaneo chino que trabaja con el simbolismo y el surrealismo. Como producto de la Revolucion Cultural,
utiliza los conflictos que atravesé en términos de cultura china y en un nivel personal familiar para representar visualmente la doble naturaleza
de la vida como un ciudadano chino durante esos afios.

El artista en The Big Family, entra a analizar el pasado reciente de China y lo hace a través de las fotografias familiares de la época de

la Revolucién Cultural, que él reproduce en blanco y negro a gran escala (son obras muy impactantes vistas en directo). Los personajes
aparecen retratados siempre de frente, hieraticos, silenciosos, con unos rostros impasibles que no transmiten emocién ninguna y la mirada
triste, vacia. El artista pretende reflejar el caracter artificial de estas fotos antiguas que no muestran a los verdaderos individuos, sino una
imagen formal, publica, que les permita encajar en el rigido orden social. La “gran familia” del titulo es la idea de comunidad, el concepto de lo
colectivo. Referencia sobre el dolor, la opacidad y difuminados de su gama cromatica. atraen mi interés de la obra y archivo valioso de datos.

The big Family. 2002

9 www.kunzt Gallery. Estados Unidos



Everett Millais

Londres, 13 de agosto de 1896), Pintor e ilustrador inglés, destacado en el arte roméantico, miembro fundador de la Hermandad Prerrafaelita.

Millais nacié en Southampton, en el seno de una familia originaria de la Isla de Jersey. Fue un nifio prodigio que pintaba desde los cuatro afios
y se le consideraba poseedor de un talento poco comun. Por esta razén, cuando tenia siete afios su familia se trasladd a Londres para poder
ofrecer una buena educacién artistica a su hijo. Su prodigioso talento para el arte le valié una plaza en las escuelas de la Royal Academy con
s6lo once afios (1840). Durante su permanencia en esta institucioén, conocié a William Holman Hunt y Dante Gabriel Rossetti, con quienes
fundo la Hermandad Prerrafaelita en 1848.

Todas sus obras de estan realizadas con gran atencién por los detalles, destacando a menudo la belleza y complejidad del mundo natural. En
pinturas como Ofelia (1852), Millais cre6 superficies pictéricas densamente elaboradas basandose en la integracion de elementos de
la naturaleza. Este procedimiento ha sido descrito como una especie de «ecosistema pictorico».

Su referencia no es sola pictdrica, sino cuando analizas, las composiciones, la pincelada, se establecen en sus trabajos las primeras pausas
del impresionismo, la libertad de crear.

La ruptura no sélo del romanticismo, sino del prerrafaelismo. Marcan pues las obras de su Ultima etapa, con una marcada influencia de
Whistler. (1860/1896)*°

10 hitps://iwww.wikiart.org/es/john-everett-millais/ Enciclopedia de las artes visuales



1. Isabella 1849. 103 cm x 142.8 cm Walker Art Gallery Liverpool

2. Muchacha ciega. 1856. 82x60°'2 cm Museum and Art Gallery, Inglaterra.



Richard Avedon

Richard Avedon nace en Nueva York en 1923 y muere en Texas en 2004. Comienza su carrera en la marina mercante, realizando las
fotografias de los miembros de la tripulacion y asi es como, poco a poco, va aprendiendo a retratar de forma autodidacta la forma exacta de
conseguir el arte del retrato.

En 1959 lanza su libro de retratos Observaciones, donde aparecian muchas de las personas mas importantes de la sociedad norteamericana.
En ese momento Avedon ya tiene un estilo reconocible y marcado que continuara desarrollando paralelamente a su trabajo en el mundo de la
moda.

Avedon es una de los fotografos claves del siglo XX, no solo por sus innovadoras fotografias en el &mbito de la moda sino también por sus
destacables retratos que rompen con lo realizado hasta principios de los afios cincuenta.

En contrapunto con toda la produccion de retratos a personas famosas Avedon realiza su famosa serie In the American West, donde recoge
retratos de los moradores, desde granjeros a prostitutas, del oeste de Estados Unidos entre 1979 y 1984, periodo en el que pasaba parte del
verano viajando por esta zona. Por otra parte, destacamos los diferentes retratos que Avedon realiza a lo largo de los afios a su padre, que
dejan constancia de la evolucion del cancer que este sufria. Estos retratos no se hacen tanto documentando el empeoramiento que iba
sufriendo la persona sino mas bien como esta se iba dando cuenta de su descomposicion. En palabras del fotégrafo: “estaba usando con mi
propio padre todo lo que habia aprendido fotografiando a desconocidos. El era leal a la forma en que queria ser visto; yo a la forma en que lo
veia, lo que estaba relacionado no sélo con mis sentimientos hacia mi padre, sino con mis sentimientos sobre lo que es ser cualquiera. Al
principio, él accedié simplemente a que yo la fotografiara, pero pienso que después de un tiempo comenzé a querer que lo hiciera. Comenzé a
confiar en eso, y yo también, porque era la forma que los dos teniamos de forzarnos mutuamente a reconocer lo que éramos.” 11

11 AVEDON, R. Unas palabras sobre el retrato. En: Linea Cérnea



Domina Balenciaga haute Couture.Voue 1950
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In the American West.



ANTECEDENTES ACADEMICQOS. 7

Todo comienzo, esta supeditado a la precepcién exterior de las cosas. Las mias estaban supeditadas por miedos enquistados y
una fina linea entre la melancolia y la desdicha.

Este diagndstico genético me ha servido como iman para atrapar el trabajo artistico de ofros artistas.

Mi devocion por el romanticismo inglés o alemén por John Everett Millais y Caspar David Friedrich, en especial, por Guido Reni y
su interpretacion del San Sebastian. Mi obsesién por la estética literaria de Oscar Wilde o la cinematografia de Luchino Visconti en
sus films muerte en Venecia o La caida de los dioses. Dieron forma al comienzo de un nuevo universo, una capsula hermética en
la que me sentia protegido.

Comenceé con una recreacion del San Sebastian. Queria huir de toda manifestacidon sexual, centrandome en mi propio dolor y la
interpretacion de unas fechas que dibujaria las heridas de mi alma.

La decadencia del alma, fue la carta al comienzo de mi primer proceso artistico, un alumno de la facultad de Bellas Artes, en
manos de un joven artista, un creador.

Posteriormente surgieron piezas mas contenidas, en donde la obertura al deseo o sexualidad alimentaban todo lenguaje plastico,
aunque todas seguian enmarcadas en mis propias experiencias personales, todas ellas representarian las l[ineas de mi propia vida.

NO LOGO, surgié como una ruptura de lo anterior. Un estudio sobre la obsesién y banalidad de las marcas de prestigio con la moda
como colofén. La decadencia de lo banal, lo superfluo como concepto interno sobre un dialogo mas abierto, sin alteraciones.

Un salto al vacio donde la influenciado por el pop art y la pintura contemporanea de David Salle y Sigmar Pollock sirvieron de pauta
para el proceso de creacion artistico a la serie FANNY FASHION.

En el afio 2002 Fanny Fashion trasfigura como una colecciéon de piezas construidas o disefiadas a través de un complejo patron,
comenzando un nuevo esquema artistico. Nace a partir de concebir un lenguaje mas critico y satirico, pero fragil, en un concepto
final de obra, dejando a un lado todo compromiso o provocacién bajo el paraguas socioecondémico de la industria de la moda

Utilicé la Moda como un recurso estético dual, un juego en el cual introduciria variantes o semejanzas a lo que entendemos por
moda, dentro del contexto social del siglo xx.



Comencé improvisando un set de fashion editorial. Para ello contraté a tres modelos canarios y el estilismo estuvo formado por
elementos o piezas asociadas a mi adolescencia, pasiones, placeres, un autorretrato de mis luces o sombras, un nuevo fotograma
del Dorian Gray de Wilde.

Una vez realizadas las fotografias estas seran seleccionadas y pasadas a transferencias.
Menos la pieza central de la coleccion. Sera realizada en acrilico y grafito.

Las firmas o marcas mas caracteristicas dentro del proceso de creacion, son aquellas por las cuales he sentido siempre una
profunda admiracion. Balenciaga, Rei Kawakubo paraCommes de Gargcon Moschino y Alexander McQueen

Sobre estas pautas trace el proceso de creacion partiendo siempre de las iméagenes y el juego espacial de lo fragmentado.

El cambio de soporte, del cuadrado, al rectangulo, o el circular, tres formas geométricas, en linea a la no simetria, partiendo de la
diversidad de formatos, como un disefio de estampados de diferentes tramas o gamas cromaticas.

Junto a una paleta de colores saturados y pasteles sobre las imprimaciones de algoddn, rasos u organdies o la terminacion final
de las trasferencias dan a la obra el mensaje final de lo narrado, lo trazado, lo impuesto, lo estético.

Observar cada una de las piezas, después de un largo tiempo, planteo seguir con el lenguaje de la introspeccion del alma, pero
madurando el dominio de otras fuentes o recursos técnicos, como la telerrealidad como herramienta pictérica o ilustrativa,
técnicas en las cuales comenzaran a materializarse en el préximo proyecto.

Después de Fanny Fashion, Los trabajos siguientes marcaran el comienzo de nuevos cédigos, lenguajes sin perder de vista el
tronco, la columna vertebrar de todo el proceso plastico anterior.



Fragmentos de la serie La decadencia del Alma. Técnica mixta sobre algodén

190 x 90 cm. 1993.




AR

Mis pecados. Técnica mixta sobre algodén. 50 x50 cm.1993 El deseo. Técnica mixta sobre algodén. 60 x 45 cm.1994



r

CRONGOILLOGIA. &

Cronologicamente mi trabajo artistico se define desde los afios 90, en la antigua Facultad de Bellas Artes de Santa Cruz de Tenerife,
al elaborar el TFG, he establecido un cronograma mas especifico para centrarme exclusivamente en la materia. Para poder
cuantificar minuciosamente el tiempo evaluado en el desarrollo final de tal asignatura.

CRONOGRAMA
Concepto. Desarrollo del discurso

MARZO

Documentacion

ABRIL

MAYO
Proceso Creativo
JUNIO

Ayuste final del Dossier

JULIO

Redaccion del TFG

AGOSTO

SEPTIEMBRE
Entrega 13 DE SEPTIEMBRE
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De la obra

-Encontrar y partir de un elemento vertebrador, de un nexo de unién entre todas las obras que permitiera tanto cohesionarlas formal
y estilisticamente como servir de leitmotiv o potenciador creativo (Fanny FASHION)

-Busqueda, procesamiento, recopilacion y seleccidén de imagenes y elementos iconograficos. - Estudio y generacion de alternativas
de combinacién y composicién de los elementos icAnicos anteriores mediante bocetos.

-Busqueda, seleccidén y estudio de referentes pictéricos. Para ello, ha sido de gran utilidad pléastica y visual las exposiciones, Richard
Avedon “In the America West” Fundacién la Caixa. Madrid. Octubre del 2001.El legado de un genio. Cristébal Balenciaga Museoa.
Bilbao. Octubre 2001. Entre el arte y la moda CentroCentro Cibeles. Richard Avedon, Daido Moriyana, Helmut Newton, Man Ray.
Madrid Septiembre 2020.

-Empleode tecnicas del uso de la trasferencia fotografica, como método plastico de composicién, tanto en Fanny Fashion como en
Monomanias.

De [a memoria

-Busqueda, estudio y asimilacién exhaustiva de fuentes bibliograficas, pictéricas, cinematograficas, literarias o fotogréficas para
fundamentar y desarrollar minuciosamente el TFG.
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Con el fin de entender mejor los aspectos y planteamientos fundamentales de la obra a la cual hace referente este Trabajo, se
aborda aqui algunas cuestiones en relacion a la tematica, los recursos (tanto pictéricos como retoricos) utilizados para su
realizacion, asi como los aspectos formales y la técnica empleada.

Aungue el tema tratado, en una de las dos series pictéricas de éste Trabajo, hace referencia a la moda como concepto arte, huyendo
de “cuestiones, histéricas, econémicas, sociales o artisticas, entre otros factores propios del mundo actual” sin pretender crear un
debate a ésta temética como tal, ni realizar ninguna reflexién sobre ello. Como ya se menciona en el apartado Metodologia, lo que
pretendia era buscar un elemento motivador que me sirviera de excusa para centrarme en los aspectos creativos, plasticos y
formales, tan so6lo plasmar mi lenguaje, formado por experiencias e influencias llevadas a fravés de una serie de obras que tuvieran
en comun un elemento vertebrador, un nexo de unién entre todas ellas, que obligara a mantener unas constantes formales en la
serie y se alejara de la dispersion.

Por otro lado, se pretendia el alejamiento de fines ilustrativos, narrativos o intenciones seménticas unidireccionales a favor de la
polisemia y la libre interpretaciéon por parte del espectador al observarlas. Una interpretacién o desentrafiamiento de sentido a la
que intentamos impulsar imbricando un conjunto de elementos icénicos, no solo visualmente potentes, sino también potencialmente
significantes. De manera similar a David Salle, a pesar de que ese potencial significante impulsa e incita a su lectura narrativa, a
ser desentraflado su sentido o significado, su imbricacién no construye una intencionada narrativa o significado. Mas bien, se da
un vacio de significado y el sentido de la obra se resiste a ser explicado.

En el caso de la tltima serie, Monomanias, ésta con menos obras que la anterior, sigue estando presente esa necesidad de buscar
una justificacion para establecer una union de contenido entre todas las obras de la misma, en las cuales se siguen reflejando
aspectos de la primera, utilizando recursos comunes en ambas series para que, al final, ambas puedan acabar unificandose.

RECURSOS

Para realizar las dos obras pictéricas he utilizado una serie de recursos, tanto pictéricos como retéricos, que me han ayudado a
alcanzar los objetivos que tenia marcados desde el inicio de las mismas.



1.Fragmentacién

Recurso utilizado en la pintura postmodernista, mediante el cual el cuadro pasa a ser una pantalla de proyeccién de imagenes de
variada procedencia, construyendo una unidad mediante fragmentos y convirtiendo la propia superficie del soporte en un espacio
multidimensional en el que una diversidad de signos e iconos se combinan y se enfrentan: una “multiventana” de caréacter
heterogéneo y aleatorio en la que tienen cabida tantas realidades como el artista quiera representar. En mi caso, vivo el concepto
de “multiventana” de una forma natural ya que la percepcion fragmentada de la realidad forma parte de mi cotidianidad. Hemos
aprendido a convivir con esa tradicion con total normalidad puesto que, hoy en dia, esta presente en diversos &mbitos y aspectos
de nuestra sociedad y cotidianidad: estamos acostumbrados a ver la television a la vez que miramos el movil, o a tener diversas
pantallas abiertas en el ordenador para tenerlo todo mas a mano.

La fragmentacidn estilistica viene marcada por la convivencia de fuentes, iconos, imagenes, estilos, cédigos y resoluciones graficas
y pictdricas heterogéneas, de procedencia dispar en el mismo espacio pictérico. En nuestro caso, buscamos ademas que se
manifieste esta disparidad provocando o buscando el contraste, la diferencia a nivel gréfico de los distintos elementos pictéricos
gue aparecen en la obra.

2.Acumulacion

“La acumulacion seria un resultado alegérico, es decir, la sucesién de fragmentos unidos por un hilo desconocido” 2. De ésta misma
manera, los elementos que se van acumulando en todas las obras no necesariamente estan unidos por un hilo argumental, narrativo
0 semantico, puesto que no buscan otra cosa que interactuar entre ellos a nivel formal, influyendo en el ritmo.

Es la accién de agrupar o amontonar diversos recursos y elementos pictéricos sobre la superficie del cuadro.

Esta acumulacién y superabundancia no solo es el reflejo del bombardeo icénico al que estamos supeditados constantemente por
los medios o redes sociales, es otro recurso que favorece la resistencia a que el cuadro sea vaciado con rapidez por la mirada, a
gue sea consumido y rapidamente olvidado por la inercia bulimica a la que nos somete dicho bombardeo de imagenes permanentes.



3.Superposicién

Si nos fijamos en la superposicion o yuxtaposicion de elementos dentro de un mismo soporte nos puede dar la sensacion de que
siempre queda algo que se nos resiste, algo que imposibilita en cierta medida el encaje total y perfecto de todos los elementos de
la obra. Se trata de superposiciones neutras en las cuales los diversos elementos pictéricos de la obra nunca se mezclan entre si,
sino que se van solapando con los anteriores como si se tratara de dibujos. “Esta sucesién de incongruencias que interrumpe y
anula la concepcion unitaria de la obra va destinada a subrayar el sinsentido de las cosas, a impugnar las falacias de la
representacion y a desafiar la nocion misma de casualidad.”*®

4.La ironfa

En si es facilmente reconocible como recurso, o al menos deberia serlo. Ofra cosa distinta es el mensaje que se encierra detras de
dicho recurso, ya que puede ser interpretado de tantas maneras como personas capten dicha ironia: “Si pensamos en la ironia en
un ambito coloquial, la asociamos a una especie de burla disimulada, a un tono que nos dice algo pero que insinda ofra cosa, a un
doble sentido a lo que se esta exponiendo que, a su vez, le otorga un cierto grado de suspicacia”.'*

5.Repeticion

A menudo, algunas de mis obras, estan formadas por composiciones modulares, repeticiones de un mismo elemento que, a su vez,
puede haber estado sometido a variaciones (rotaciones, translaciones, simetrias, cambio de escala, etc.), “construyendo asi una
especie de sistema multifocal cuya apariencia cambia en funcién del punto de vista del observador”.'® La repeticion, a su vez,
genera ritmo en el cuadro ya que, ademas de remarcar la importancia de un mismo elemento con respecto a la propia obra, nos
sirve para definir la composicién de la misma, usando éste recurso para generar una especie de recorrido visual mediante el cual
jugamos con el espectador, dirigiendo su atencion a aquellos puntos de la obra que nos interese.

12 LARA BARRANCO, Francisco J. En los ochenta la posmodernidad. Revista del Departamento de Historia del Arte,1994, nam. 7, ISSN 1130-5762
.13 CANGASOSA, Manuel A. Travesia de David Salle en Bilbao [catélogo], Bilbao: Exposicién retrospectiva en el Museo Guggenheim, 2000.
|bid.

15 MARTINEZ MUNOZ, A. Arte y arquitectura del siglo XX: La institucionalizacién de las vanguardias. S.L. LITERATURA Y CIENCIA, 2001. p. 69



ASPECTOS FORMALES
1.La simetria

Va directamente ligada con el equilibrio y la proporcién, puesto que habitualmente usamos una simetria de eje central y vertical que
determina la posicién de los objetos, dentro del mismo espacio, con respecto a dicho eje. A su vez, dicha simefria, pretende
conseguir una unidad que mitigue la fragmentaciéon espacial y estilistica de las obras, al establecer una jerarquia y un equilibrio de
sus elementos formales a partir de la semejanza entre ellos. Dicha simetria y el uso frecuente de franjas, areas o campos verticales
constituye una composicion con la claridad, fuerza visual e inmediatez perceptiva de la embleméatica, como una bandera.

2.El color

se establece una relacién con las estrategias del pop, apropiadas de los mass-media y la publicidad, pero donde el color saturado
se diluye por aguadas y colores difuminados, sin olvidar el origen de dicha corriente artistica, el color primario aparece como
protagonistas en zonas acotadas de varias piezas.

El conjunto de todos estos factores desembarca en una jerarquizacion del espacio visual, ya que todos los elementos que aparecen
en la obra no suelen tener la misma importancia. Pero esto no es un punto en contra de cara al resultado final, al contrario, puesto
gue gracias a esto creo haber obtenido una gran diversidad de elementos y de relaciones que invitan a la libre interpretacion de las
obras.

3.Técnica

Cada una de las obras parten de entrelazar las trasferencias como base y el acrilico en forma de aguadas, donde el color va
perdiendo peso.

Los soportes son la madera, y los tejidos de lino o raso.

Los soportes estan construidos a modo de caja, donde cada uno presenta un fondo amplio, consiguiendo con ello, una mayor
presencia pictdrica.

Sobre cada soporte creo un juego de trampantojo entre la trasferencia y las aguadas, manipulo cada imagen, tras dibujando con
grafitos o barnices para dar una nueva forma, superficie a lo establecido.



El juego del azar, el gesto, la sorpresa de lo imperfecto, hace que el resultado final de cada obra sea mas sutil, més rico en
contrastes, una constante sobre la técnica de mi proceso creativo.

La superposicién de elementos encontrados o adquiridos en el proceso de desarrollo de cada pieza, adquieren una mayor dimension
a la obra,

Una yuxtaposicién buscada, armada, estéticamente eficaz a la mirada.

En la serie Monomanias. Los farmacos forman parte o un sutil tapiz o estampado textil, abordados por el color de fabrica, o apilados
con un pretexto de acumulacién, pero ordenados por color o forma.

El objeto sustituye, la pincelada, la sutileza gestual de la mano, por la poesia, la metafora o ironia en la propia identidad del objeto.

DESARROLLO DE LA OBRA. 12

FANNY FASHION

Serie de obra plastica, compuesta por 25 piezas. Expuestas en la sala del Circulo de Bellas Artes de Santa Cruz de Tenerife, en
2004

Supuso mi confrontacién individual como creador y mis miedos ante la critica.
Ahora es observada con objetividad plena, recuperando siete de las 25 piezas para el desarrollo del TFG.

Fanny Fashion, Representa el delirio y destreza que, como consultor creativo y experto en moda, tengo hacia un tema, tan tratado
0 manido

Por diversos medios de comunicacion.

Comencé como un juego, un catdlogo de imagenes que dependian de un hilo conductor, la moda como medio de exaltacién de la
belleza masculina, de la ironia del rol del hombre como ideal de belleza, convertido como producto de consumo.




La serie se elabor6 a partir de una editorial de moda. Publicada posteriormente en Zero, magazine de la era del 2000, especializada
para lectores abiertamente gais. Cada pieza parte de la fotografia original del fashion Shooting. Estas se imprimieron a papel y se
elaboraron las transferencias para cada pieza. Solo tres cuadros, los de mayor dimensién. Las fotografias fueron proyectadas vy el
resultado final fue ejecutado con acrilico y grafitos.

Las piezas representadas bajo soportes dipticos, no solo como referencia al arte gético. Sino a La fragmentacién y yuxtaposicion
de una narrativa, abierta hacia multiples dialogos, configuran el aspecto formal de cada una de las obras.

La utilizacion de logos, elementos o materiales relacionados con la sastreria, una liturgia de lo ordenado, lo correcto... desafiara
con lo opuesto, con la anti mimesis de lo clasico por la ostentacion de “mas es mas “, un lenguaje descarado a través de textiles
suntuosos como raso o tules o el campo cromatico, paletas de colores pasteles. Botones, alfiles, patrones...Albergaran un
componente de deseo sexual o de dolor, una abstraccion, de lo oculto, lo escondido..., Todos estos objetos crean un lenguaje
donde el deseo, de poseerlos nos hace insaciables, insatisfechos, pero ahonda en nuestros placeres mas ocultos, mas primarios
alimentados por el arte o la moda. Una delgada linea que Fanny Fashion pretender hilar.



The Hunter.Técnica mixta.1.90x1.40 cm. madera, raso, cuero Sandwich man. Técnica mixta. 1.90x 1.40 cm. Madera, raso, cuero



No logo 01. Técnica mixta. 30x30 cm. Tul, acetato, cuero No logo 02. Técnica mixta. 30x30 cm. Vinilo, cinta métrica. Tul, cuero



Made in ltaly. 25x35 cm Tranfer, acrilico, acetato, alfiler sobre raso o cuero Paris Couture. 25x 35 cm. Tranfer, tinta, Acrilico, barniz.



Fashion victim. 1.90x 2.40 cm. Acrilico sobre raso, madera y cuero



MONOMANIAS

Después de nueve afios sin sentir la pasién por la pintura o la creaciéon en general. Debido a un trastorno mental. En 2019 no sélo inicie de
nuevo mis estudios de Bellas Artes para finalizar la carrera, sino que la pintura fue un pretexto perfecto para comenzar a desarrollar de nuevo
un trabajo plastico.

La enfermedad mental, mi enfermedad, no fue sola la excusa para moderar una idea sino el nacimiento de un nuevo proyecto. Disorder
Desorden, un proyecto donde la serie Monomanias es la columna vertebral del proyecto.

El nombre viene (del griego monos ‘uno’, y mania ‘locura’, a un tipo de paranoia en el que el paciente solo puede pensar en una idea o tipo de
ideas. Una monomania emocional es aquella en la que el paciente esta obsesionado con una Gnica emocién o varias relacionadas con ella;
una monomania intelectual es aquella en la que su pensamiento se centra en forno a una Gnica idea o conjunto de ideas.

Sobre esta teoria trabaje en tiempos de pandemia, agudizando asi mas el enfoque personal que sentia en eras de libertades coartadas.

Son piezas en pequefio formado 25x 25, que en un modo diptico trasfieren los resultados de un debate personal sobre la sociedad y las
patologias que presentan en una era de lo global.

Una critica a la globalizaciéon, al mercado en masa de la nueva sociedad capitalista...En donde la identidad humana queda invisible, sin identidad
y sin base de sociabilizar el yo a merced de cooperaciones, dinamizaciones o asociaciones sin animo de lucro.

Utilice para ello un acontecimiento social y econémico en USA, El crack bursatil de los afios 30. Con la imaginaria de la fotégrafa Dorothea
Lange, Unas fotografias que en el nuevo siglo siguen teniendo el mismo mensaje, la pobreza individual en una sociedad fragil, de la nacién
intocable del planeta en esos momentos.,

No sélo me apoye en la fotografia, sino en la obra del artista realista americano, Chuck Close y en la serie de retratos de Théodore Gericault,
su serie monomanias, sobre enfermos mentales anénimos de un psiquiatrico de Paris.

Para aportar un elemento de unién, una parodia a la locura, utilice los ismos del conejo de la suerte y mis propios farmacos y las impresiones
de las cabeceras de cada una de sus cajas.

Esta vez el lenguaje es mas cristalino, no utilizo la yuxtaposicién de texto o imagenes, como tampoco, la doble fragmentacién.

El diptico se desdibuja como una célula o ficha, los retratados son pacientes, personas anénimas que cuentan historias personales, reales...no
pertenecen a ningln grupo social.

Si al de la pobreza del alma, la cordura, la esperanza...Si, la esperanza.



Monomania 01. Tranfer y grafito sobre carton. 25x 65 cm



Monomania 02. Tranfer y grafito sobre carton. 25x 65cm



Noctamil 150mg

01 patient diagnosis. Tranfer e impresion digital sobre cartén 30x65 cm



BRUPONIO:m

02 patient diagnosis. Tranfer e impresion digital sobre cartén 30x65 cm



LlTlO 700 mg

03 patient diagnosis. Tranfer e impresioén digital sobre cartén 30x65 cm



First dose Tranfer papel pintado y farmacos sobre carton 35x65 cm



Second dose Tranfer papel pintado y farmacos sobre carton 35x65 cm






Mi trabajo se convierte en una cataplasma de mil heridas que van sanando con el trascurso de cada obra o boceto finalizado.

El romanticismo, el simbolismo, el popart o la fotografia de moda o social del siglo XIX y XX, se entrelazan como imagenes o fotogramas de cine,
van modelando trazo a trazo, la pincelada y las trasferencias de cada cuadro entre lo clasico y lo contemporaneo.

Desde Friedrich a la escuela prerrafaelista, de la mirada simbdlica de Klimt, deteniéndome en David salle, Thomas Hirschhorn o John Currin voy
transfigurando mi propia imagineria, iconos que danzan entre el pasado y el futuro, construyendo un complemento artificial, una formula de mirar
la realidad, la busqueda de una nostalgia a un tiempo futurista.

Baudelaire en el siglo XIX, hablo de que todo arte dejaria de ser arte cuando este sea adquirido por la gran masa.
El artista no se aleja sino forma parte de una sociedad que contemplada a ras de la mirada.
Hoy podemos acufar que toda pieza no sélo tendra un millar de copias o estas ya no son propiedad del autor sino de una sociedad.

Mi obra forma parte de esta teoria en donde el proceso de creacién esta contaminado o adulterado por las imagenes que toda sociedad capitalista
ha acumulado, yo las convierto en piezas, de lo ordinario a lo bello.

“De lo bello o cadtico, ante la critica de lo efimero, lo vulgar. La cultura de masas.”



No logo 01 mixed technique acrylic and graphite on cotton 1.60 x 65 cm. 2000



No logo 02 mixed technique acrylic and graphite on cotton 1.60 x 65 cm. 2000



No logo 03 mixed technique acrylic and graphite on cotton 1.60 x 65 cm. 2000



Impure acts mixed technique acrylic and graphite on cotton 1.80 x 85 cm. 2002



Impure acts Il mixed technique acrylic and graphite on cotton 1.64 x 64 cm. 2002



Blue dreams Acrilico sobre Madera. 60x60 cm.2007.Cabildo de El Hierro.2007




Red dreams. Acrilico grafito sobre madera y barniz esférico.60x60 cm



Orange Dreams. Acrilico y barniz esférico sobre madera. 60x60 cm.2007



I Love life. Diptico transferencia, Acrilico y metalizado en barniz 25 x25 cm 2007



My life in the country. Diptico trasferencia, graffito, Acrilico. 25 x25 cm 2007



El reino de los tontos. Trasferencia y objetos sobre textil estampado.30 x 30 Diptico 2009



El farsante Transferencia y objetos sobre textil estampado 30 x30 Diptico 2009

61



Limpieza en Seco Transferencia y acrilico sobre Razo. 30 x30 Diptico 2009



100% Algodon ecolégico Transferencia y Acrilico sobre raso 30 x30 Diptico. 2009



Monomania 03. Tranfer y grafito sobre cartéon. 25x 65cm 2019



Monomania 04. Tranfer y grafito sobre cartéon. 25x 65cm 2019



Monomania 04. Tranfer y grafito sobre cartéon. 25x 65cm 2019



Monomania 05. Tranfer y grafito sobre cartén. 25x 65cm 2019



El aura esta atada a su aqui y ahora" y “su unicidad, es decir, su aura” es destruida por el capitalismo. La reproduccién técnica va destruyendo
su experiencia epifania.

Expliguémonos. En el capitalismo existe el tedio sin fin. El dia a dia, cotidiano, rutinario, mecanico, agobiante del mundo de todos los dias es
roto por la experiencia epifanica: Unica, inexplicable, casi magica que rompe la gradual percepcion del tiempo es rota, cae en pedazos por el
arte. El arte aniquila, rompe, hace estallar el dia a dia cotidiano es por esencia un acontecimiento que transgrede el curso normal de las cosas.
Muy pocas obras de arte, como experiencia, rompen el curso cotidiano de las cosas.

Walter BenjaminTesis 1940

«Dar una forma a lo precario» es atestiguar la «fragilidad de la vida» y la conciencia de esta fragilidad «me lleva a estar despierto, a estar
presente, a estar atento, a estar abierto; me lleva a estar activo. Utilizo el arte como herramienta, herramienta para conocer el mundo, para
enfrentarme cara a cara con la realidad y como una herramienta para enfrentarme al tiempo en que vivimos.

Thomas Hirschhorn 008



Si debo extraer una expresion linglistica que defina mi trabajo como artista o aprendiz de la mentira, extraida de un mundo de caos, seria “cultura
del consumo”. Como un farmaco incoloro o banal he tras dibujado el proceso artistico en cada uno de mis cuadernos o cuadros, convertidos en
mercancia o producto de intercambio, durante veinte afios. Para mas tarde ser consumidos como arte de una cultura contemporanea.

Como consumidor perteneciente a una sociedad de carencias filosoficas o estéticas, utilizo al igual que Hirschhorn, el arte como herramienta
para enfrentarme cara a cara con la realidad.

Una manera de curacion del alma, un curador que intenta sanear sus propios miedos y fracasos a través de la pintura.

A través del lenguaje redactado a modo de un amplio manejo de imagenes populares, es decir, la moda, el sexo, un hurto a lo bello, lo efimero,
como un consumido pretexto. Un antidoto espiritual o tragico trasladado en pequefas particulas a cada uno de los soportes y trasferido en un
pentagono de signos simbdlicos o metaféricos, a un universo cadtico en consonancia al que mi mirada externa experimenta.

El desorden, en el orden monacal, la mesura de los colores saturados, aguados y a veces determinados ante las formas de las transferencias
fragmentadas, desdibujadas. Van trazando cada gesto, cada pulso en formas que esperan en silencio, otro destino no iniciado.

La busqueda contante de encontrar la belleza de lo poético, a través del dolor, del miedo o de la exaltacién, son las herramientas que procuro
reutilizar, analizar, innovar en toda mi disciplina artistica.

Mi propio ADN imprimido en toda superficie, en cada trazo, en cada proceso de creacion. La obsesion por lo bello, no es efimero, es enfermizo,
pero nutre todo mi discurso.

Toda conclusién en la busqueda por el azar, a través de mi trabajo, tiene un comienzo en cada proceso de investigacion.

El final aun esta por llegar...
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