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ACE SIETE AÑOS, tempus fugit, tuve la oportunidad de presentar en esta galería 
-destacada atalaya para el buen arte del siglo XX, y de este siglo XXI que avanza 
deprisa-, a un grupo de pintores que empezaban a despuntar, bajo el título de Juego 
de Bodegones. La mayoría de ellos ya se han consolidado y forman parte del grupo 
de artistas relevantes que, con la perspectiva serena que otorga el paso del tiempo, 
valorarán en mayor o menor grado nuestros hijos y nietos, mas aún que nosotros 
sus contemporáneos. En esta segunda oportunidad que me brinda Guillermo, es un 
dicho que “no hay dos sin tres”, he convocado a pintores y fotógrafos. Ambas artes 
se han enriquecido mutuamente desde mediados del siglo XIX y, en el presente, 
tenemos la ventura de ser testigos de lo que ha sido su desarrollo fructífero. 

La galería Guillermo de Osma, pequeña en espacio y grande en espíritu, no 
me permite, en esta ocasión, mostrar la obra de otros artistas cercanos y admirados 
por lo conciso del tema que nos ocupa: Arquitecturas. Desearía que los artistas 
presentes y ausentes en esta exposición, se sintieran unidos por un vínculo de 
camaradería y de aprecio por lo que representa la obra de cada uno de ellos que 
forma parte del tiempo que nos ha tocado vivir. Espero que el futuro pueda honrar 
su trabajo, su determinación y sus afanes… 

En la exposición Juego de Bodegones, ya casi muy lejana, recordé con 
el dolor que produce la muerte de seres queridos, el fallecimiento prematuro de 
Pedro Soto, amigo fraternal, aficionado y coleccionista fecundo. Hoy, triste es 
decirlo, mi recuerdo más afectuoso va dirigido a Blanca Sánchez, Pepe Arense 
y Pedro Zubiría que ya han finalizado el camino que todos recorremos. Los dos 
primeros apoyaron con fe y tenacidad el arte joven en España desde sus valientes 
y honrados miradores. Pedro Zubiría, amigo también, desde tiempos mas jóvenes, 
también animó con su afición al arte y su fino sentido del humor a esta galería y a 
todos sus amigos. Esta exposición es tan de ellos como nuestra. 

Todos los artistas presentes en esta muestra son, a mi juicio, muy 
destacables aunque el mérito y la edad hayan establecido ya cierta jerarquía. Mi 
gratitud es para todos por igual. Que cada uno los aprecie como mejor le parezca y 
que el tiempo, juez inexorable, sea benévolo con todos. 

Se lo merecen. 

álvarovillacieros
Madrid, mayo de 2008 

P.D. Pocos días después de que escribiese estas líneas de presentación, la fatalidad ha querido que 
mi introducción se convierta en obituario: acaba de fallecer Francisco Rivas, 

conde de la Salceda, el gran Quico para los amigos.
Fue un tipo de leyenda y una de las mentes más brillantes que uno ha tenido la fortuna de 

conocer, y su pluma, una de las mejores del mundo del arte de las últimas décadas.
Quico iluminó muchos rincones del arte y de las letras que permanecían en la oscuridad. 

De él aprendimos mucho y con él hemos vivido momentos inolvidables. Su vida fue intensa, 
a contracorriente, y valiente con el rumbo que eligió. Plantó cara a la 

enfermedad con estoicismo y se rió con ella.
Nos deja, junto a los amigos mencionados antes, recuerdos imborrables.

No los olvidaremos.



Manolo Laguillo. Oporto, 2006. Copia chiclée. 51 x 77 cm. Ejemplar único
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BABILONIAS
Raúl EGUIZÁBAL

N ÚNICO ARGUMENTO: la arquitectura, para una variedad de aproximaciones, de temperamentos 
y de técnicas.
Hace ya unos años, el coleccionista Álvaro Villacieros presentó en esta misma galería, e igualmente 

por iniciativa de su director Guillermo de Osma, una colectiva de pintura actual bajo el explícito título de 
Juego de Bodegones. Ésta de ahora, en la que la única regla fija del juego es la de su temática, al concitar 
para su nueva edición a pintores y fotógrafos, acentúa esa visión de puesta en común, de diálogo y, por 
qué no, de enfrentamiento. Una temática ésta, la de la arquitectura que, por cierto, aunque pueda parecer 
dotada de inclinaciones tardomodernas, es tan veterana como lo son la pintura y la fotografía. No en vano 
la imagen fotográfica más antigua que se conserva es la de la vista de unas construcciones a través de una 
ventana, una imagen que tiene 180 años pero que hoy parece tan vieja como el mundo. Una imagen que 
es un fantasma, aunque la fotografía, incluso la de ahora mismo, siempre tiene una cualidad fantasmática. 
No sólo el precursor Niepce hizo suyo el tema, los pioneros Daguerre o Fox Talbot también trabajaron las 
vistas urbanas y la arquitectura.

Y qué decir de la pintura, si desde los tiempos helenísticos y romanos concedía en sus vistas un lugar 
privilegiado a todo tipo de construcciones: templetes, villas, casas de campo, a veces paisajes urbanos o 
portuarios. A este remoto descubrimiento del paisaje como tema pictórico (que no existía en la antigua 
pintura oriental o en el arte griego clásico) no le es, por cierto, ajena la poesía de tipo bucólico, cuando 
poetas como Teócrito encontraron el encanto de la vida sencilla. 

No eran las vistas de una villa concreta sino la recreación ideal de un paisaje lo que buscaban aquellos 
remotos artistas que tenían además la galantería de no importunarnos con sus discursos teóricos.

En la Edad Media, los pintores-iluminadores situaban sus motivos, como es bien sabido, en algún lugar 
entre el cielo y el infierno. Estos grandes pecadores 
desconfiaban del mundo sensorial y preferían los 
arquetipos a los tipos. Pintaban fuera de toda pretensión 
de realidad y representaban las ciudades con algunos 
edificios de colores caprichosos. La ciudad amurallada 
era una prefiguración de la Jerusalén Celeste y a veces 
las puertas eran defendidas por ángeles marciales.

Quizá el primer paisaje “real” representado 
fuese el de aquel pintor suizo de la primera mitad 
del siglo XV, Conrad Witz. Witz recreó el ambiente 
vecino para colocar en él una escena del Nuevo 
Testamento. Jesucristo caminando sobre las aguas 
del lago de Ginebra y los apóstoles pescando unos 
barbos fangosos en vez de las bíblicas truchas del 
Tiberíades ¿No es maravillosa la desfachatez del 
pintor ginebrino? ¿No es un delicioso “anacronismo 
geográfico”? Los espectadores de la época estarían 
encantados, y pensarían que había allí un hombre 
que no había mentido en su obra. Hoy día la crítica le 
llamaría ignorante.

Por mor de fidelidad, Witz pinta ahí unas casitas 
y una torre almenada y el muro de alguna finca que 
se pierden entre praderas y colinas verdeantes. Nada 
importante. La arquitectura no es la protagonista.

Ya a finales del siglo XVI empieza el gusto de pintar 
ruinas. Claro que sólo entre los pintores más intelectuales.

Eduardo Momeñe. Haarlem, 2002. Fotografía sobre papel baritado, 
1/10. 48 x 36 cm.
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Si el tiempo pinta, capaz es, a sí 
mismo, de destruir. Puede que el tiempo 
vuelva inhabitables las casas, pero les 
proporciona cierta emotividad. Dejan de 
ser viviendas para convertirse en objetos, 
aparece en ellas una belleza imprevista. Al 
fin y a la postre, sólo cuando el edificio 
no sirve para nada, o sirve para cualquier 
cosa, se manifiesta en él su valor estético. 
Toda ruina, incluso las humanas, tiene 
un encanto romántico, aunque se trate de 
ruinas modernas e industriales, socialistas 
o capitalistas. Particularmente encuentro 
gran encanto en las cementeras, los depósitos 

de agua, los silos, las centrales nucleares y las estrellas de cine viejas.
El Greco pintó una melodramática y escenográfica Vista de Toledo. Y Velázquez, entre enano y enano, 

dos vistas impresionistas de la Villa Medici, con nobles elementos arquitectónicos, cuando nadie sabía lo 
que era el impresionismo.

Y qué decir de los paisajistas holandeses. No falta prácticamente en ninguno de sus cuadros una choza 
o un castillo, una villa o un derribo. 

	 Los románticos, desde luego, fueron proclives a la ruina y también a lo campestre. De vez en 
cuando regresa el mito de la vida arcádica y los artistas se lanzan a la aventura de compartir su tiempo 
con el ganado y las moscas. Constable ya había recreado unas encantadoras chozas desvencijadas. Los 
alemanes resultaban sin embargo más místicos y literarios: preferían representar la soledad del artista frente 
al espectáculo de la naturaleza.

Cuando Monet situaba su caballete frente a una catedral, ésta se echaba a temblar.
Cezanne escogía motivos más sólidos, y empezó la costumbre de geometrizarlos en facetas. 
La fotografía llamó a la puerta del arte por entonces y encontró la vivienda demasiado ruidosa, llena 

de colorines y de furiosos vecinos discutiendo unos con otros. Su arte era otro, más moderno, más austero. 
La fotografía no llegó ni para sustituir a la pintura, ni para convertirse en una mera herramienta de ésta. 
Se dedicó al retrato, con gran disgusto de los pintores, a pesar de que los retratados siempre aparecían con 
facha de gente muerta. También fotografiaron construcciones, casas, calles, monumentos, edificios nobles, 
templos. Nunca una catedral gótica había parecido tan gótica como en la fotografía. El espectador podía 
refrescar su mirada en aquellas sombras y en aquellas pétreas oquedades. 

Los fotógrafos descubrieron que entre el negro y el blanco la gama de colores es infinita. 
Para los fotógrafos el gris tiene tantos matices como el blanco para un esquimal. Nunca, desde 

Velázquez, el gris había sido un color tan noble.
Los pintores sucesivos pensaron que los edificios resultaban mucho más atractivos que los árboles, y 

que los paisajes urbanos se prestaban mejor a sus intereses que los naturales. 
Los de los futuristas me parecen hoy demasiado atropellados, demasiado estruendosos. Prefiero los 

metafísicos. 
Chirico pintó los escenarios de la huida hacia la nada. Morandi las níveas trasparencias. Sus arquitecturas 

son, no obstante, menos abundantes y menos polares que sus bodegones. Paisajes con una casita y un árbol, 
que parecen recuerdos de casitas y de árboles. Los espectáculos urbanos de Sironi eran más minerales como 
si un terremoto, pero un terremoto interior, hubiese pasado por estas ciudades y hubiese dejado los edificios 
desprovistos de alma. Los de Carrá resultan, sin embargo, embebidos de un misticismo medieval.

Los artistas de la llamada vanguardia histórica se lanzaron ávidamente sobre la arquitectura: sus 
edificios parecían sumergidos en una galería de espejos, sometidos a un torbellino, triturados por alguna 
poderosa máquina. Los arquitectos vieron estas construcciones-destrucciones pintadas y quisieron 
facilitarles las cosas a los pintores. “Yo mismo, parecen querer decir sus edificaciones, me he puesto el 
traje geométrico” o “yo mismo me he deconstruido”. La realidad imita otra vez al arte. En verdad, se lo 
pusieron más difícil. Un objeto que muestra tan obscenamente su voluntad de ser arte, carece de interés 
para la mirada del artista. Dicho dejó Degas: “Sólo vale la pena pintar, lo que no vale la pena mirar”.

Marcelo Fuentes. Edificio rojo, 2005. Óleo sobre lienzo. 29 x 46,5 cm.
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Jeanneret, también llamado Le Corbusier, nos dejó unos cuantos bellos cuadros, algunos edificios 
famosos, dibujos, diseños y una hermosa y moderna metáfora: “la casa es la máquina de vivir”.

A la cita no podían faltar los americanos. Hopper, por ejemplo, que ha mostrado su ascendente 
sobre algunos de nuestros jóvenes pintores. Todas las ventanas de sus casas, hoteles, torres y residencias 
veraniegas, parecen “ventanas indiscretas”.

Por su doble condición de pintor y fotógrafo, viene aquí muy a cuento la figura y la obra de Charles 
Sheeler. Formó parte de esa escuela llamada “precisionista” unas veces, “cubo realista” otras o “purista 
americana”, para los amigos. Pintó o fotografió fábricas y hangares “como si el mundo de la tecnología 
estuviese concebido en función de un equilibrio estructural y una armonía visual”.

Durante demasiados años, el mito de lo nuevo, la superchería de lo original, han dificultado el 
enfrentamiento del artista con la tradición. Cuando precisamente el reto del arte siempre ha sido cómo 
hacer algo diferente con los viejos materiales. El arte es jugar al fuera de juego. Es verdad que hay, entre 
los artistas que Álvaro Villacieros ha convocado en la galería Guillermo de Osma, ecos, resonancias de lo 
que se hizo en otros tiempos. Pero la historia nunca se repite, y la historia del arte menos. Los que se repiten 
son los historiadores.

El auténtico misterio no es lo invisible, decía Wilde, sino lo visible. Descubrir el misterio del mundo 
visible, el enigma encerrado en unas frutas o en unas edificaciones, en los objetos dispuestos sobre una 
mesa o en la vista de unos edificios alumbrados por una luminosidad imposible es el oficio del arte. El 
artista reconoce los arcanos donde otros sólo ven piedras o verduras.

Sobre el tablero de la calle Claudio Coello, pues, van a mover su ficha un número de artistas bastante 
superior al de la edición anterior. Tres décadas separan a los mayores de los más jóvenes e intentar buscar 
una poética común a todos ellos sería un esfuerzo tan fatigoso como baladí. Unos se decantan por el paisaje 
urbano, mientras que otros prefieren los edificios solitarios; los hay que trabajan con colores ácidos y los hay 
que utilizan una paleta más monocroma. Fachadas o interiores; edificios reales o inventados; reminiscencias 
pop, geométricas, románticas o metafísicas; calles o azoteas; construcciones rurales y urbanas; referencias 
al cómic, el cine o la literatura; humor, fantasía, desamparo, gracia, ilusión, melancolía, ingenio, ... 

Su propia condición “amateur” proporciona a Álvaro 
Villacieros la mirada desinteresada, desprovista de complejos 
que tanto se echa a faltar en la labor de los “curateur” oficiales, 
tan preocupados por el “qué dirán”, cuando la única opinión 
que tiene algún interés debe ser la de uno mismo.

El resultado es una exposición para perderse como se 
pierde uno callejeando por una ciudad desconocida, con 
actitud de “flaneur”, deteniéndose ante una fotografía o un 
cuadro, ante un callejón sin salida, una plaza o un bulevar. 
Mirando una portada desde la vitrina de un café, sentado en 
un banco mientras se dejan pasar las horas, abriendo un libro 
que uno no está dispuesto a leer. 

Aunque todo edificio sea perezosamente calificado de 
arquitectura, sólo una parte de ellos, aquellos que entretienen 
nuestro paseo, merecen, en realidad, tal nombre. Nada tiene 
que ver con la nobleza de su uso, sino con la nobleza de la 
mirada depositada en ellos. 

Al espíritu bucólico y al sentimiento romántico, tan 
vinculados al paisajismo, se les une el metafísico, más 
próximo a la sensibilidad arquitectónica: calles desiertas, 
edificios abandonados, piscinas vacías. El paisaje metafísico 
tiene que ver con las “vanitas”, y cuando se expresa a través 
de la fotografía acentúa su temperamento irreal y su carga 
de angustia.

La fotografía me parece un arte, en muchos aspectos, 
superior a la pintura. Deja menos libertad al artista, y eso 

Javier Campano. Zaragoza, 2004. Gelatina de plata sobre papel 
baritado, 1/15. 40 x 30 cm.
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es una gran ventaja. Es significativo que el cine, una forma expresiva ulterior y derivada de la fotografía, 
fuese rápidamente elevado a los altares y considerado el séptimo arte. Mientras que la fotografía ha tenido 
que luchar mucho para conseguir un estatus parecido. Esto también ha sido una ventaja, pues los fotógrafos 
han podido trabajar con la libertad de no tener que estar demostrando constantemente lo artistas que eran, 
y además han seguido apreciando el valor de la “téchne”, que es la forma en que los antiguos entendían el 
arte. Por eso también me gustan los fotógrafos publicitarios y de moda, por su aprecio por el oficio, por su 
conocimiento de la técnica, en una época de descrédito del esfuerzo.

El gran invento moderno de la arquitectura fue el empleo del hierro y el cristal allá en el siglo XIX. Los 
edificios se volvieron aéreos y trasparentes, se abrieron a la calle y a las miradas de los curiosos.

En aquella casa cerrada y oscura de antaño, la claridad entraba por una rendija e iluminaba la sala como 
si fuese una luz divina, una luz llegada del cielo. Al efímero resplandor de una vela a uno no le quedaba más 
remedio que ser santo, o al menos parecerlo. Un cabo de vela era una gran metáfora de la vida.

La luz eléctrica fue una gran contribución a la secularización de nuestras sociedades. Las casas forradas 
de cristal muestran hoy su imprudente paganismo. La luz sale, en ellas, desde dentro. 

Como vivimos en la era del chalet pareado, estos artistas sienten ya el rascacielos con la nostalgia con 
que el artista romántico vivía la ruina medieval.

La arquitectura es entre las artes, decía Eugenio d´Ors, la única que carece completamente de sentido 
del humor. Nadie se ha reído nunca ante una ojiva, o un arquitrabe. No es que la arquitectura carezca de 
expresividad, ni mucho menos, el problema (si tal es) reside en su dificultad para articular relatos; quizá 
es por ello que los edificios se han recubierto tantas veces de pinturas o esculturas: para acentuar sus 
posibilidades narrativas; y por eso quizá también la arquitectura moderna tiende a la escultura, tanto o más 
que la viceversa. 

A la vista de las obras de esta exposición, parece cierto que a algunos de nuestros pintores les 
atrae ser abstractos sin dejar de ser figurativos, dejarse llevar por el gusto de la geometría, por la 
querencia de la composición, sin por ello renunciar a contar algo. Lo que se les ofrece a los pintores 
contemporáneos es la posibilidad de hacer asociaciones literarias o metafóricas sin dejar de ser 
absolutamente plásticos.

Cada época tiene su paisaje. Hubo un momento en que los pintores se echaron el caballete al hombro 
y salieron al campo, al aire libre, a la luz plena e implacable. Ahora prefieren pasear sus pinceles entre 
edificios de cemento y cristal, aceras y asfalto, o recrear lugares míticos o imaginados, arquitecturas irreales, 
extravagantes o simbólicas.

Sólo hay un peligro mayor que el que los cuadros se vuelvan con el tiempo tan tediosos como la visita 
de un pariente inoportuno: que se vuelvan invisibles. Creo que no hay ese peligro en esta muestra pues 
cada uno ha hecho suyo el argumento de la exposición. Unos tienden más a lo emblemático, otros a lo 
escultórico. Hay quien prefiere el paisaje arquitectónico frente al edificio aislado. Unas son construcciones 
inventadas, ciudades ideales, otras forman parte de alguna localidad visitada. Hay aquí colores puros, 
tonalidades enérgicas, brumosas, paletas terrosas... Y están el gris y el plata. 

Pintar o fotografiar arquitectura no es lo mismo que hacerlo con paisajes, piezas de caza o rostros de 
jovencitas; tiene algo de ejercicio de traducción, es pasar de un lenguaje artístico a otro. Que se haga con 
más o menos talento es responsabilidad única del artista. Al fin y al cabo el talento es casi la única cosa que 
los abogados no pueden quitarnos.

Hay siempre algo encantador en la imagen de una casa que nos devuelve a esa época de la infancia 
en que nos gusta construirnos refugios. Como Freud solamente pensaba en lo que pensaba, no advirtió 
que todos los niños tienen una fase de arquitectos, construyen cubículos y juegan a las casitas. Todavía de 
mayores soñamos, como Wittgenstein, en diseñar nuestra propia casa. Ya no queremos plantar un árbol, 
sino construirnos una casa a la medida de nuestros sueños.

Para la secta masónica o hermandad de los constructores, Dios era el Gran Arquitecto. Jugar a ser 
arquitectos es jugar a ser dioses.

Los límites de mi mundo son los límites de mi lenguaje, dijo Wittgenstein. Pero lo cierto es que aún 
andamos explorando los límites de nuestra propia casa que un libro o un cuadro hacen infinitos. 

Y así, miramos esa imagen que cuelga en la pared, y nos preguntamos qué otros cuadros estarán 
colgados en esa otra casa pintada.•
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1.  �Guillermo Pérez Villalta. Paisaje imaginario con palafitos, 2008. Óleo sobre tabla. Firmado. 35 x 32 cm



10

2.  Sergio Sanz. Baphomet 1, 2007. Acrílico sobre lienzo. Firmado. 120 x 120 cm
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3.  Eduardo Momeñe. Den Haag, 1998. Papel endura siliconado sobre metacrilato. Firmada y numerada 1/10. 80 x 62.5 cm
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4.  Illán Argüello. Canchas de tenis electromagnético, 2008. Óleo sobre lienzo. Firmado. 114 x 162 cm
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5.  Ferran Freixa. Gran Teatre del Liceu, Barcelona, 1984. Impresión digital “Giclée”. Firmada y numerada 1/20. 100 x 100 cm
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6.  Juan José Aquerreta. Calle del reloj (Cintruénigo), 2008. Óleo sobre tela. Firmado. 35 x 35 cm
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7.  ��Baylón. Pompeya (Díptico), 2002. Fotografías sobre papel baritado "Warm", Ilford. Firmadas. �47.5 x 47.5 cm
	 (cada una). Obra única.
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8.  Marcelo Fuentes. Tres edificios, 2002. Óleo sobre lienzo. Firmado. 33 x 46.3 cm
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9.  José Manuel Ballester. Vista desde el Hotel (Beijing), 2005. Fotografía sobre Fuji cristal archiv. 1 / 1 PA. 85.5 x 115 cm
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10.  Miguel Galano. Celeiro de Mariñaos, 2008. Óleo sobre lienzo. Firmado. 60 x 73 cm
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11.  Manuel Saro. Espacio vacío F4, 2007. Pintura sobre fotografía. Firmado. 65 x 113 cm
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12.  Aitor Ortiz. Muros de luz 008, 2008. Fotografía digital sobre aluminio. Firmada y numerada 7/7. 80 x 180 cm
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13. Dis Berlin. Fantasía burguesa, 2007. Óleo sobre algodón. Firmado. 65 x 47.5 cm
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14. Damián Flores. Noche en Madrid, 2008. Óleo sobre tela. Firmado. 130 x 81 cm
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15.  Manolo Laguillo. Palermo, 2006. Copia chiclée. 51 x 77 cm. Ejemplar único
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16.  Paco de la Torre. Rincón de Goya (a Mercadal), 2008. Óleo sobre lienzo. Firmado. 81x 81 cm 
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17. ���Javier Campano. Nueva York, 1983. Gelatina de plata sobre papel baritado. Firmada, 1/15. 40 x 30 cm
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18. Joël Mestre. Campamento Gold, 2004. Pigmento y látex sobre tela negra. Firmado. 54 x 81 cm
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19.  Ángel Mateo Charris. La presa, 2008. Óleo sobre lienzo. Firmado. 114 x 114 cm
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20.  José Miguel Corral. Interior (Díptico), 2007. Óleo sobre lienzo. Firmado. 50 x 82 cm
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21.  Ciuco Gutiérrez. Desserts. Houston I, 2007. Kodak Endura siliconado sobre metracilato. Firmada y numerada 1/5. 110 x 155 cm
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22.  Carlos García-Alix. A la tarde en el Stella, 2008. Óleo sobre lienzo. Firmado. 100 x 81 cm
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23. Concha Pérez. Museo III, 2003. C-print sobre papel RC brillo siliconada en metacrilato montada en aluminio. Firmada y numerada 3/3.
125 x 170 cm
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24.  Fernando Martín Godoy. Escena urbana, 2008. Acrílico sobre lienzo. Firmado. 81 x 81 cm
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25.  Juan Cuéllar. Espacio. 2, 2007. Óleo sobre lienzo. Firmado. 38 x 46 cm
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26.  Juan de Sande. Zorrozaurre, 2004. Fotografía color sobre metacrilato. Firmada y numerada 3/5. 125 x 207 cm (Enmarcada por el artista)
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Juan José Aquerreta
Pamplona, 1946

Estudia Bellas Artes en la Escuela de Artes y Oficios de Pamplona (donde imparte clases 
actualmente) y en 1966 ingresa en las Escuela Superior de Bellas Artes de San Fernando.
Ha sido galardonado con premios internacionales como el Grand Prix de S.A.S. Le Prince 
Rainier III de Montecarlo y nacionales como el Premio Nacional de Artes Plásticas o el 
Premio Príncipe de Viana de la Cultura del Consejo Navarro de Cultura y, recientemente, 
el Premio Tomás Caballero.
Su obra se encuentra en importantes fundaciones y museos como el Museo de Bellas Artes de 
Bilbao, el Museo de Navarra o la Colección “La Caixa”.

Illán Argüello
Madrid, 1968

En 1992 se realiza la primera exposición de aguafuertes en la Casa de Cultura de Collado 
Villalba, a la que seguiría otra de dibujos el siguiente año. En 1997 presenta Dormido con 
imágenes Matemáticos que se expondría en el Gran Casino del Nervión en Bilbao. Se inaugura 
en Valencia Diagramas del Pensamiento (2001) para la Galería My Name’s Lolita Art; junto 
a ésta se realizarían en los años venideros Los templos (2003), Un mundo feliz (2006) y Alfa 
(2008). Se hace una colección Construcciones para Octavia (2007) para la Sala de Cultura 
Carlos III en Pamplona y otra El museo secreto (2007) para la Galería Nuble de Santander. En 
los dos últimos años abandona su trabajo de publicista para dar una plena dedicación a la labor 
plástica. Entre tanto se llevan a cabo dos exposiciones en Chicago: Nueva figuración in Spain 
(2003) y La visión sorda (2004). Participa en varias exposiciones colectivas interesantes y ferias 
como ARCO y ArteSantander. Actualmente se puede encontrar su obra en el Museo Municipal 
de Arte Contemporáneo de Madrid, la Fundación Wellington, la Fundación Alberto Jiménez-
Arellano Alonso de Valladolid, el Museo Municipal de Arte Contemporáneo de Albacete, la 
Colección Unión FENOSA, la Colección Filarte y la Colección del Banco de Valencia.

José Manuel Ballester 
Madrid, 1960 

Realiza sus estudios en la Facultad de Bellas Artes de Madrid, donde obtiene su licenciatura 
en 1984. Se inicia en una pintura de orientación informalista con una técnica impecable que 
Ballester aprende de los maestros de las escuelas italiana y flamenca de los siglos XV y XVII, 
y a quienes dedica su tesis de licenciatura leída en 1985.
Desde finales de los noventa Ballester ha realizado magníficas series de fotografías, entre 
las cuales destacan la realizada en Estiarte en 2000, en la Gallera de Valencia en 2003, en 
el Centro de Arte de Burgos en 2004 y en el IVAM y el Palacio de Velázquez del MNCARS 
en 2005. En 2007 el CAFA de Beijing le dedica una exposición monográfica con su trabajo 
realizado en China hasta la fecha, viajando más tarde esta exposición a Casa Asia y a la 
Fundación Astroc en Madrid. Ese mismo año, sus galerías de Toronto, Nueva York, Pekín y 
París le exponen en sus salas.

Baylón
Madrid, 1958

Con 18 años compra su primera cámara (Canon) de 35 mm. Empieza a patear las calles del 
foro. En 1984 su padre le regala una Rolleiflex 2.8 F de doble objetivo. Pasa a ser su favorita. 
En 1996, con su amigo Mauricio d’Ors edita Tarde de toros, un recorrido por Las Ventas en 
La Isidrada. En 1999 es incluido en la colección de Fotógrafos Madrileños (PhotoBolsillo no. 
16). En 2001 la Comunidad de Madrid instituye el Premio de Fotografía, que le es otorgado 
por unanimidad en su primera edición, acompañado de un libro-catálogo (Guirigato). En 2004 
publica un pequeño libro que pretende ser irónico con la ley antitabaco: Sólo fumadores. Al 
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año siguiente le hace una gran exposición con libro incluido de Benarés, ciudad de la luz, 
India. En 2005 gana la beca Endesa de fotografía. Publica Par de dos, una graciosa serie sobre 
el parecido de las parejas anónimas de todas las edades. 
Produce audiovisuales y expone habitualmente por España y el extranjero. Viaja siempre 
que puede y actualmente La Fábrica ha reeditado otro PhotoBolsillo con un gran número de 
imágenes inéditas.

Javier Campano 
Madrid, 1950 

De formación autodidacta, comenzó a dedicarse profesionalmente a la fotografía en 1975. 
Sus inicios están ligados a la revista Nueva Lente, una publicación que rompe con la visión 
humanista y documental que dominaba en ese tiempo, buscando aproximaciones azarosas y 
subjetivas a los motivos recogidos por la cámara. En esos años de cambio surge en Madrid 
una nueva generación de fotógrafos con marcadas diferencias estilísticas pero un común 
interés por retratar mundos cercanos, sobre todo las figuras y escenarios del Madrid abierto 
y pletórico en el que vivieron, en estrecha relación amistosa y creativa con otros artistas, 
escritores, cineastas y músicos. 
Desde entonces, la ciudad y los interiores urbanos han sido los protagonistas de las imágenes 
de Campano. Entre sus exposiciones más recientes destaca la celebrada en el Museo Nacional 
Centro de Arte Reina Sofía bajo el título Hotel Mediodía que posteriormente viajó al Museo 
Pablo Serrano de Zaragoza y la Fundación CajaSur en Córdoba.

José Miguel Corral
Pamplona, 1968 

Entre 1984 y 1988 realiza cursos de Dibujo y Pintura con Isabel Baquedano y Juan José 
Aquerreta. En 1999, 2002 y 2006 expone en ARCO. Entre sus exposiciones individuales 
destacan la celebrada en 2001 en el Museo de Navarra y recientemente en el Museo 
Gustavo de Maeztu. En el año 2000 logra el XV Premio Navarra de Pintura y en 2004 
la Mención en los Premios Ángel de Pintura. Sus obras forman parte de colecciones 
institucionales como la Colección de Arte Contemporáneo del Ayuntamiento de Pamplona,  
Museo de Navarra, Colección FEVAL, Colección Premios Ángel de Pintura o el Museo 
Gustavo de Maeztu.

Juan Cuéllar 
Valencia, 1967 
 
Formado en BBAA en la facultad de San Carlos de Valencia. Empieza a darse a 
conocer a principios de los noventa, su trabajo se incluye en colectivas como Muelle 
de Levante, De la Valencia Metafísica, Figuraciones de Caja Madrid y Pieza a 
Pieza del Instituto Cervantes. De sus últimas exposiciones individuales destacan las 
presentadas en Madrid, Venecia, Chicago, Barcelona o Valencia. Obtiene en 1999 la 
beca Alfons Roig de la Diputación de Valencia, en 2001 la beca de la Academia de 
España en Roma y en 2002 la beca Fortuny en Venecia. Participa en diversas ferias 
de arte como ARCO, ArtChicago, ArteLisboa, Art Now NY, Scope Basilea o Hot Art 
Balelatina de Basilea. Su obra se encuentra en colecciones privadas y públicas como 
Artium, Museo Municipal de Madrid, Fundación Coca-Cola, Ars Fundum, IVAM, 
Fundación Banco Sabadell, Club Diario Levante, Diputación de Valencia y Cádiz, 
Colección Todisa, Ministerio de Asuntos Exteriores, Academia de España en Roma o 
la Colección DKV. Ha colaborado con la revista Archipiélago, La Naval y Mundos.   
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Ángel Mateo Charris
Cartagena, 1962

Se licencia en Bellas Artes por la Universidad de San Carlos de Valencia. Como se recoge 
en Masdearte, es un viajero incansable cuyas telas plasman por igual paisajes alpinos de 
gamas verdiazules, impersonales hoteles europeos o mercados africanos invadidos por una 
globalización tropical. Dentro de sus individuales pueden destacarse la del IVAM, Centro del 
Carme, Valencia, (1999), o la del Centro Cultural Conde Duque, Madrid (2000). Entre las 
colectivas, Dos milenios de la historia de España: año 1000, año 2000, en el Centro Cultural de 
la Villa de Madrid (2000) o Cape Cod-Cabo de Palos, con Gonzalo Sicre (1997). Ha obtenido 
el Primer Premio de Pintura Bancaixa (1993) y la Beca de la Fundación Endesa (1997). 

Dis Berlin
Ciria, Soria, 1959

En 1983 comienza a trabajar con la galería Buades de Madrid. Desde entonces, su actividad 
expositiva ha sido muy intensa, destacando entre otras, muestras como Station to Station, con 
la que en 1987 inaugura la galería Columela de Madrid o El viajero inmóvil (1991) en el Museo 
de Teruel, donde se revisa su trabajo de la época azul. En 1992 se traslada a Denia, donde 
reside durante más de tres años. En 1996 lo hará en Aranjuez, donde vive desde entonces. 
En 1998 tiene lugar su exposición más completa, El reino de las metamorfosis en el Centro 
del Carmen y producida por el IVAM de Valencia. Posteriormente se mostrará en el Centro 
Cultural Conde Duque de Madrid. Tres años después aparece una retrospectiva de su obra 
en papel con el título Caleidoscopio, producida por el Museo de la Universidad de Alicante. 
En 1999, año en que comienza a trabajar con la galería Guillermo de Osma, presenta en la 
Fundación Bancaja de Valencia El Museo Imaginario de Dis Berlin bajo el comisariado de 
Juan Manuel Bonet. Su afición a la literatura le lleva a crear la colección de libros de bibliófilo 
“El Caballo de Troya” y, posteriormente, la galería que llevaría el mismo nombre en Madrid.

Damián Flores
Acebuche, Cáceres, 1963

Se traslada tempranamente con su familia a Belalcázar (Córdoba). Comienza sus estudios de 
Bellas Artes en Sevilla, que termina en la Universidad Complutense de Madrid en 1987. Fija 
residencia en esta ciudad, donde desde principios de los años 90 comienza a exponer en la 
galería El Caballo de Troya. Desde entonces y hasta hoy, ha realizado numerosas exposiciones 
individuales en galerías como Siboney (Santander), My Name’s Lolita Art (Valencia-Madrid), 
Estampa (Madrid), Arco Romano (Medinaceli), María Llanos (Cáceres), Félix Gómez 
(Sevilla), Cornión (Gijón), DV (San Sebastián), Marisa Marimón (Orense)… 
En 1996 recibe la Beca de la Academia de España en Roma, ciudad en la que permanece dos 
años. Ha participado en diferentes exposiciones individuales en instituciones como Homenajes y 
Retratos (Universidad de Valencia) y colectivas, entre las que destacan La Canción de las Figuras 
(Real Academia de Bellas Artes San Fernando) y la itinerante Pieza a Pieza (Instituto Cervantes).

Ferran Freixa
Barcelona, 1950	
				     
Entre 1965 y 1968 participa en algunos pequeños cursos de dibujo y pintura en varias escuelas 
de Barcelona. Empieza a hacer fotografías y diseño gráfico de forma autodidacta a partir del 
año 1968. En el año 1969 abre su primer estudio de fotografía y de diseño gráfico, trabajando 
en los campos de la moda, la industria y la publicidad. 
A partir de 1978 y hasta la actualidad, se ha especializado en fotografía de arquitectura y 
de interiorismo, desarrollando su actividad para destacados arquitectos y diseñadores y 
colaborando con numerosas publicaciones especializadas de ámbito nacional e internacional.
Desde el año 1973 muestra sus fotografías creativas en exposiciones y ediciones. Ha realizado 
numerosas exposiciones individuales y colectivas en Europa y Estados Unidos.
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Marcelo Fuentes
Valencia, 1955

De formación autodidacta realiza numerosas exposiciones entre las que cabe citar Una 
ciudad, celebrada en 1994 en la Universidad de Valencia; La Ciudad Moderna, en el IVAM 
de Valencia, Paisajes en el Museo de Teruel en 2002 o Ciudades y Paisajes, junto a Bernard 
Plossú en el MUVIM y Burdeos.
Obtiene las becas Endesa y de la Academia de España en Roma y su obra está presente en la 
Colección Endesa, en el IVAM, CAI de Zaragoza o Museo de Teruel, entre otras colecciones.

Miguel Galano
Tapia de Casariego, Asturias, 1956  

Se forma en la Escuela de Bellas Artes de San Fernando, Madrid. Desde entonces, dentro 
de su actividad expositiva destaca la temprana muestra individual celebrada en el Museo de 
Bellas Artes de Asturias en 1986 y la recientemente celebrada bajo el título Corotiana, en 
dicha institución. 
Destacan también sus exposiciones individuales en la galería Vértice de Oviedo así como en 
el Museo Barjola de Gijón, Museo de Teruel, Väsby Konsthall de Estocolmo o las presentadas 
de forma asidua, en la madrileña galería Utopia Parkway.
Su obra integra los fondos de destacadas colecciones, como la del Antiguo MEAC, Endesa, 
Unión Fenosa, de las fundaciones Príncipe de Asturias y Díaz-Caneja o los Museos de Bellas 
Artes de Asturias, Teruel, Gustavo de Maeztu o Jovellanos, entre otros.

Carlos García-Alix
León, 1957

En 1979 se matricula en la academia Artaquio de Madrid, al tiempo que acude a los talleres 
libres del Círculo de Bellas Artes. Comienza a exponer en 1984 y desde entonces ha realizado 
numerosas exposiciones individuales y colectivas, muy especialmente con las galerías SEN 
(Madrid), Siboney (Santander) y Alejandro Sales (Barcelona). Es de destacar también su 
colaboración gráfica con medios y revistas como El Canto de la Tripulación, El Europeo, 
LARS o El Gato Encerrado. 
Su último trabajo es una indagación biográfica sobre Felipe Sandoval, un pistolero anarquista 
madrileño. En la reconstrucción de esta figura, además de diferentes exposiciones como 
Noticias de Madridgrado y otras fantasmagorías (2001), ha realizado, en 2007, la película 
documental El honor de las Injurias. La película recibió el 2º Premio en la Sección “Tiempo 
de Historia” de la Semana Internacional de Cine de Valladolid 2007. Presenta también en el 
Museo de Arte Contemporáneo de Madrid la exposición Busca y captura de Felipe Sandoval 
y publica el libro El honor de las Injurias (T Ediciones / No Hay Penas, Madrid, 2007).

Ciuco Gutiérrez
Torrelavega, Cantabria, 1956 

Desde 1985 lleva exponiendo con regularidad en galerías de arte e instituciones tanto 
españolas como extranjeras. Su obra está representada en colecciones como la del Museo de 
Arte Contemporáneo Reina Sofía de Madrid, el IVAM de Valencia, Caja Burgos, Fundación 
Coca Cola, Fundación Telefónica, Colección Norte del Gobierno de Cantabria, Unicaja, 
Ayuntamiento de Pamplona, Comunidad de Madrid, etc. 
Actualmente está itinerando por diferentes puntos de España su última serie titulada 
DESSERTS, a la que pertenece la obra de esta exposición. Son imágenes de paisajes realizados 
en diferentes lugares del mundo.
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Manolo Laguillo
Madrid, 1953

Es catedrático de fotografía en la Facultad de Bellas Artes de la Universidad de Barcelona. Entre 
1986 y 1992 fue profesor invitado en la Hochschule für Bildende Künste de Braunschweig 
(Alemania). Ha escrito varios libros sobre técnica, estética y teoría de la fotografía. 
Entre las más de cuarenta exposiciones individuales que ha realizado desde los comienzos de 
su carrera (1976) hasta hoy, cabe destacar la que le dedicó el MACBA en 2007, en la que se 
mostró su trabajo sobre Barcelona. Su obra está presente en destacadas colecciones públicas 
y privadas de Europa y América.

Fernando Martín Godoy
Zaragoza, 1975

Licenciado en Bellas Artes, Universidad Complutense de Madrid, 2001. Ha asistido a talleres 
con Juan Uslé, Daniel Canogar y Pepe Cerdá. En 2004, con una beca del Injuve, asistió a un 
taller de pintura en la School of Visual Arts de Nueva York. 
Desde su estudio en Madrid, trabaja regularmente con las galerías Utopia Parkway (Madrid), 
Siboney (Santander) y Pepe Rebollo (Zaragoza), y participa en exposiciones colectivas, 
certámenes y encuentros. Su obra ha estado expuesta en las tres últimas ediciones de ARCO 
en el stand de Siboney, así como individualmente en el Ayuntamiento de Zaragoza y en 
colectivas para las Cortes de Aragón, el Gobierno de Navarra o la Comunidad de Madrid. 
Su tema principal son las escenas urbanas, aunque en los últimos años el contenido de sus 
obras se abre hacia el retrato y otros más difíciles de clasificar, a medias entre el interior y la 
naturaleza muerta.

Joël Mestre
Castellón de la Plana, 1966

Doctor en Bellas Artes por la Universidad Politécnica de Valencia. 
En 1994 participó en la colectiva Muelle de Levante. Entre sus últimas exposiciones 
individuales destacan las presentadas en Valencia, Sevilla, Madrid y Chicago. Asimismo, 
ha participado en ferias de arte contemporáneo (Arco, ArtChicago, ArtMiami y 
ArtBrussels) y representado en el año 2000 a España en la Bienal Europea de Artes 
Visuales de La Spezia (Italia). Sus últimos trabajos han podido verse recientemente en el 
Museo checo de Bellas Artes de Praga. Obtuvo la Beca Alfons Roig (1994), la Beca de 
la Academia de España en Roma (1995) y la Beca Endesa (1999-2001). Ha colaborado, 
entre otras, con la Revista Archipielago, Revista de Occidente, Revista Mundos y desde el 
2006 con la Revista Lars-Cultura y ciudad. Su obra forma parte de colecciones privadas 
en Europa y Estados Unidos y de instituciones nacionales como el IVAM, ARTIUM, 
Banco de España, DKV Seguros, Todisa, Junta de Extremadura, Ars Fundum, etc...

Eduardo Momeñe 
Bilbao, 1952

Fotógrafo y autor de artículos y ensayos sobre estética fotográfica. Ha impartido numerosos 
cursos, talleres y seminarios y entre sus alumnos se encuentran fotógrafos de reconocido 
prestigio. Ha realizado proyectos tan significativos como la serie de televisión La Puerta 
Abierta, o la revista Fotografías, ambas consideradas como obras de referencia. En el año 
2005 presenta en la galería Guillermo de Osma la exposición Fotografías en Europa. 
Sus fotografías forman parte de colecciones públicas y privadas, y ha realizado exposiciones 
en diferentes países. Revistas como Vogue, Marie Claire, Elle, AD o Style han publicado sus 
imágenes. Su más reciente publicación es el libro La Visión Fotográfica. Curso de fotografía 
para jóvenes fotógrafos. 
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Aitor Ortiz
Bilbao, 1971

Dentro de su trayectoria expositiva destacan las siguientes muestras individuales: Museo 
ARTIUM (Vitoria, 2006) y la Galería Max Estrella (Madrid, 2005), la Galería Clairefontaine 
de Luxemburgo y Sebastián Fath Contemporary en Manheim en el año 2004. En el año 2003 
expone en las galerías Stefan Röpke de Colonia, en Senda, Espai 2nou2 de Barcelona y en 
Bob Gysin de Zurich. Un año antes, presenta su obra en Diana Lowenstein Fine Arts, Miami 
y Galería Maior, Palma de Mallorca o las tempranas muestras celebradas en la Sala Rekalde 
o Von Lintel & Nusser de Munich en el año 2001. 
También ha participado en exposiciones colectivas presentadas en el Museo Guggenheim 
Bilbao, el Museo Nacional Centro de arte Reina Sofía o la Bienal de Venecia, entre otras.
Su obra está presente en las colecciones del Museo Nacional Centro de Arte Reina Sofía, 
Museo Patio Herreriano de Valladolid, ARTIUM de Vitoria, Colección de “La Caixa”, el 
Museo Arte Contemporáneo Unión FENOSA o el IVAM de Valencia, entre otras.

Concha Pérez
Valladolid, 1969 

Se licencia en Bellas Artes por la Universidad Complutense de Madrid en 1993. Entre sus 
exposiciones individuales, cabe mencionar las realizadas en las galerías ADN de Barcelona en 
2003, 2005 y 2008, Teresa Cuadrado de Valladolid en 2004 o My Name’s Lolita Art (Valencia, 
2008 y 2004 y Madrid, 2005). Ha realizado proyectos de intervención en el espacio público 
como La Montaña Viaja (Madrid, 1997) o Escenas para un laberinto (Alcorcón, 1997); ha 
desarrollado intervenciones en espacios como el Antiguo Hospital de salud mental de Santa 
Isabel en Leganés o las desarrolladas en el espacio Garaje Pemasa: La voladura del Maine, 
en 1998 y Qué hago yo aquí en 1999; entre 2002 y 2003 participa en la exposición Deluxe 
que itinera por Madrid, Sala de Plaza de España de la CAM, Miami, Galería Casas Rigner y 
Valladolid, en el Monasterio de Prado, en la colectiva Contemporanea Tre, Pinacoteca cívica 
(Como, Italia) y en la colectiva Cazadores de sombras, actualmente itinerando por América 
del Sur (MAMBO, Bogotá. MASP, Sao Paulo, Centro de Arte San Marcos, Lima…). Ha 
participado en ferias como ARCO-, DPHOTO, Arte Santander, Art Brussels, Photo Miami, 
Scoope N. Y. o Scoope Basilea. En 2003 recibe el XIX Premio L’Oreal y en 2004 la Beca 
Generación 2004. Forma parte de colecciones de entidades y museos como el IVAM, Ayto. 
de Alcorcón, L’Oreal, MUSAC, Museo Patio Herreriano, Caja Madrid, DPHOTO, Museo de 
Bellas Artes de Santander, Comunidad de Madrid o Caja Sol. 

Guillermo Pérez Villalta
Tarifa, Cádiz,1948

Comienza a estudiar Arquitectura, carrera que abandona para dedicarse a la pintura. En 1968 
muestra por primera vez sus obras en una muestra colectiva en la galería Amadís de Madrid, 
sala en la que inaugura en 1972 su primera exposición individual. A partir de ese momento 
expondrá en las galerías más representativas de la época, como las galerías Buades y Vandrés 
de Madrid y Juana de Aizpuru en Sevilla, donde también exponen los artistas más conocidos 
de su generación. Desde 1990 expone con la galería Soledad Lorenzo en Madrid y desde 1997 
con Rafael Ortiz en Sevilla, entre otras. Sus cuadros se encuentran en importantes museos y 
colecciones de España como el MNCARS, el Museo de Bellas Artes de Bilbao o Fundación 
Juan March, y extranjeras como The Solomon R. Guggenheim Museum y Chase Manhattan 
Bank de Nueva York. Ha recibido numerosos premios y medallas entre los que destacan la 
Medalla de Andalucía (1984), el Premio de Artes Plásticas de Andalucía (1994) y la Medalla 
de Oro de las Bellas Artes (2006).
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Juan de Sande
Madrid, 1964

Licenciado en Derecho, aprende pintura y fotografía de forma autodidacta. Su primera expo-
sición individual tiene lugar en Estampa en 1998, con el título Ocho mares, ocho fotografías. 
Desde entonces, participa en numerosas muestras colectivas y ferias (ARCO, Art Miami, Cor-
nice Art Fair, Art Chicago..).
En 2007 obtiene la beca Endesa de Artes Plásticas y entre sus premios destacan el premio de foto-
grafía Villa de Madrid y el tercer puesto del premio Purificación García, además de ser selecciona-
do como finalista en los premios L’Oreal, Pilar Citoler, Altadis o Generación 2000 de Caja Madrid. 
En su labor expositiva destacan sus exposiciones individuales en la galería Travesía Cuatro de Ma-
drid, Art nueve de Murcia y las barcelonesas Berini y Hartmann. Recientemente, el Ayuntamiento 
de Murcia ha mostrado en la Sala Caballerizas/Molinos del Río parte de sus dos series fotográficas 
más recientes bajo el título Juan de Sande. Arquitectura y Naturaleza, 2003-2008.

Sergio Sanz 
Santander, 1964 

Se forma en la academia Artáquio y en los Talleres de Arte Actual del Círculo de Bellas Artes 
(1983 - 1986) que imparten los artistas Gordillo, Valdés, Villalba, Arroyo, Fraile, Casamada, 
Pérez Villalta y Amat. En el mismo tiempo asiste al cenit de la Nueva Figuración Madrileña 
de Carlos Franco, Alcolea, Cobo y Pérez Villalta. La vieja y nueva figuración madrileña tuvo 
mucho que ver en el afianzamiento del propio estilo del pintor, junto con la investigación de 
la obra de numerosos artistas solitarios del periodo de entreguerras, reticentes a sumarse a un 
vanguardismo militante.
Desde 1987, fecha en la que expone por primera vez en la galería Gamarra y Garrigues de 
Madrid, ha realizado numerosas exposiciones individuales como las celebradas en la galería 
Marlborough de Madrid o Siboney de Santander y obtenido premios como el Gran Premio de 
Arte Contemporáneo de Montecarlo, que otorga la Fundación Príncipe Pierre de Mónaco.

Manuel Saro 
Madrid, 1970

Licenciado en Bellas Artes por la Universidad Complutense, realiza talleres de la Fundación 
Marcelino Botín con Mitsúo Miura, y recibe las Becas de Artes Plásticas de Mojácar y del 
Ministerio de Cultura. En 1999 recibe el premio Francisco de Goya del Ayuntamiento de Madrid, 
y en 2006 el Premio Caja Castilla la Mancha, entre otros galardones. Su obra forma parte de 
diversas colecciones, como la Colección Coca Cola España, La Caixa, Caja Madrid, Museo 
Municipal de Arte Contemporáneo de Madrid o Colección Norte del Gobierno de Cantabria.
Desde 1996 ha realizado exposiciones individuales en importantes galerías españolas y 
extranjeras, como las galerías Seiquer o Max Estrella de Madrid, La Nave en Valencia, T20 en 
Murcia, Juan Silió en Santander, Paulo Amaro en Lisboa o Artiscope en Bruselas, entre otras.
Ha participado en numerosas exposiciones colectivas y en ferias internacionales como son 
ARCO, Chicago, Turín, Colonia o París.

Paco de la Torre 
Almería, 1965

Su obra se ubica dentro de la corriente renovadora de la pintura figurativa que desde finales 
de los sesenta se viene desarrollando en España. Miembro fundador del grupo multidisciplinar 
L3C en 1989, con los que ha expuesto en todas sus manifestaciones, como El gobierno de los pies 
en Madrid o Entre ajo y zafiro en Valencia. Ha participado en numerosas colectivas generacionales 
como Muelle de Levante o La canción de las figuras y ha expuesto individualmente en una veintena 
de ocasiones en España, Italia y EEUU. 
Becado por la Fundación Alfonso El Magnánimo de la Diputación de Valencia y por la 
Fundación Cañada Blanch, sus obras han sido reconocidas en varios museos y fundaciones 
como el Museo Reina Sofía o el Banco de España de Madrid y la Fundación Weissman de Los 
Ángeles, entre otros. Obtiene el premio Bancaixa en el 2001, y el Caja Sur en el 2003. 
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Se acabó de imprimir este catálogo
Juego de arquitecturas
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