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María del Rosario Jiménez Lama

En el silencio callado de las cosas la jaula se ha vuelto pájaro.
Pero canta como si no pasara nada, nada pasa.
En este no poder salir de la cosas te convertirás en jaula, en pájaro. Tus pier-
nas se irán convirtiendo en tierra y fuego, mar y aire.
Empezarán a salir árboles de tus brazos, valles en tu vientre, rosas en de tus 
los ojos. 
Pero canta como si no pasara nada, nada pasa.

La fragilidad del cuerpo en continua metamorfosis nos invita a pro-
tegerlo, creando refugios para poder sobre vivir. Que de forma am-
bivalente dan lugar a la configuración de espacios de protección y 
encarcelamiento.
El cuerpo a veces es nuestro refugio, es nuestra casa, el que nos po-
sibilita sentir, expresarnos, hacer. Nos identifica y nos acompaña. Es 
mediador simbólico entre el Yo, el mundo circundante y los otros/as. 
El cuerpo es un lugar de tránsito por donde todo lo puro y lo impuro 
fluye. Somos cuerpo. Nuestra mente está encarnada.
Pero también nuestro cuerpo no es sino el medio u objeto que obedece 
a las exigencias del sistema imperante, que lo limita y ejerce sobre él 
un fuerte control físico y psíquico, a través de los usos, costumbres, 
modas o la memoria cultural que nos procura guía, ofreciéndonos re-
compensas o denegando las elecciones de nuestro Yo. No somos sino 
el producto de múltiples interacciones familiares, sociales y psicoló-
gicas. Los miembros de una misma cultura o grupo social, aprende-
mos sin darnos cuenta a desarrollar esquemas de pensamiento y de 
actuación. A utilizar nuestro cuerpo y a dar forma a la identidad. Como 
opina Foucault el cuerpo es una metáfora de la encarnación del poder 
una materialidad que actúa como fuente y objetivo del poder, tanto si 
se expresa política, sexual, jurídica o discursivamente.
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En sueño la vida escapa
Instalación. Dimensiones variables.
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Morada en la respiración de un animal que sueña8 piezas. Dimensiones variables. 25x210x6 cm.
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Donde el tiempo hace morada
Instalación. 440x360 cm aproximadamente.
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Canta. Nada pasa...
75x38 cm aproximadamente.
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JOSÉ LUIS MENÉNDEZ ÁLVAREZ

En la presente exposición, podréis disfrutar de un doble trabajo de fo-
tografía y escultura, que aunque se iniciaron en distintos momentos, 
estaban concebidos para que terminaran uniéndose.
Todo comenzó con una introspección en un momento de mi vida, en 
el que según las bases de concursos y becas yo dejaría de ser joven y 
pasaría a ser mayor.( Los 35 años )
Nunca me ha gustado que me dijeran lo que tenía que hacer y menos 
lo que tenía que ser, así que quise parodiar esa mutación de joven 
a adulto iniciando dos caminos, que en principio parecían opuestos, 
pero que al final terminaban en el mismo sitio, lugar o hecho.
Por un lado comencé mediante la escultura, a representar la cuarta di-
mensión : “El tiempo”. Mostrando el crecimiento de un ser desde su pri-
mer año hasta los treinta y cinco. Un proceso por adición de material, es 
decir partiendo de menos a más. 
Y por otro lado a través de la fotografía, representé esa cuarta dimen-
sión cortándome el pelo, o tallándome a mí mismo. Quería encontrar-
me y verme bien, en esa circunstancia tan crucial e importante, en el 
que quieras o no quieras te transformas en mayor.
Así en ese proceso de sustracción, en el que me quite el pelo de la 
cabeza, el bigote y la barba, para dejarme al descubierto y así poder 
observar mejor ese prodigioso cambio. Me descubrí en una escultura 
final, en la que el cuerpo era una creación mía y la cabeza una repro-
ducción exacta de mi busto en ese preciso momento de cambio.
 Aproveché ese instante para inmortalizar y así recordar una prome-
sa que me hice a mí mismo. Como podéis observar en la escultura 
“treinta y cinco años” las ramas que ascienden al infinito, surgen de mi 
cabeza, boca y brazos, representando que al igual que mi escultura, yo 
siempre luchare con mi mente, mi palabra y mi obra.
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María ORTEGA ESTEPA

Paraíso es todo. Todo lo que soñemos que sea.
Puede ser desde lo inmenso a lo pequeño, pudiendo lo pequeño ser 
verdaderamente inmenso. 
Viajando el Paraíso consiste en la realización de ése cielo en forma de 
universo vegetal dentro del Universo en mayúsculas. Uno de esos lu-
gares que suelo inventar sobre el soporte bidimensional, ahora saca-
dos del mismo fusionando la Pintura con el sonido, el tacto o el olor. 
El espacio natural de una sala expositiva no es incompatible con el 
hecho de que determinadas obras soliciten un entorno de otras ca-
racterísticas. No se trata de crear escenografías, sino de posibilitar un 
acceso con mayor recogimiento a la obra, de acceder a ella con menos 
ruido; de forma más espontánea. No se percibirá ningún trozo de pa-
red blanca, el espacio ya no es una sala acotada y diáfana, convirtién-
dose en un laberinto para perderse en él. Esta metáfora del laberinto 
describe el espacio señalizando no sólo el proceso, sino también la 
necesidad fisiológica de tener que caminar.
Los troncos estarán dispuestos de manera que se pueda pasear entre 
ellos.
En el desierto del Sahara (Tifariti, Noviembre 2008) realicé un mural 
sobre una de las pocas construcciones que quedaron sin derribar tras 
la guerra marroquí, trabajando en un espacio desolado y seco, habita-
do por personas obligadas a permanecer allí.
Cada bosque irá instalado estableciendo un diálogo con el medio que 
lo habite.
Cada parada donde irá Viajando el Paraíso, arrastrará emociones y 
vivencias de las anteriores.
Todo bosque que nazca irá rico y cargado de vida, de otros lugares.

Buen viaje.
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universo vegetal dentro del Universo en mayúsculas. Uno de esos lu-
gares que suelo inventar sobre el soporte bidimensional, ahora saca-
dos del mismo fusionando la Pintura con el sonido, el tacto o el olor. 
El espacio natural de una sala expositiva no es incompatible con el 
hecho de que determinadas obras soliciten un entorno de otras ca-
racterísticas. No se trata de crear escenografías, sino de posibilitar un 
acceso con mayor recogimiento a la obra, de acceder a ella con menos 
ruido; de forma más espontánea. No se percibirá ningún trozo de pa-
red blanca, el espacio ya no es una sala acotada y diáfana, convirtién-
dose en un laberinto para perderse en él. Esta metáfora del laberinto 
describe el espacio señalizando no sólo el proceso, sino también la 
necesidad fisiológica de tener que caminar.
Los troncos estarán dispuestos de manera que se pueda pasear entre 
ellos.
En el desierto del Sahara (Tifariti, Noviembre 2008) realicé un mural 
sobre una de las pocas construcciones que quedaron sin derribar tras 
la guerra marroquí, trabajando en un espacio desolado y seco, habita-
do por personas obligadas a permanecer allí.
Cada bosque irá instalado estableciendo un diálogo con el medio que 
lo habite.
Cada parada donde irá Viajando el Paraíso, arrastrará emociones y 
vivencias de las anteriores.
Todo bosque que nazca irá rico y cargado de vida, de otros lugares.

Buen viaje.
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GUILLERMO MORA

Mi trabajo parte de la idea de un mundo en transformación continua, 

un mundo en el que las cosas se forman y reciclan sin cesar. Dentro de 

este escenario de objetos, concibo la obra de arte como una creación 

que puede reinventarse constantemente.

Uso la pintura como medio principal para la realización de mis obras. 

Sin embargo, no entiendo su lenguaje como un sistema puro. Mi traba-

jo está “contaminado” por otras prácticas ajenas a la disciplina pictóri-

ca. Además de sus procesos incluyo prácticas como el ensamblaje y el 

bricolaje, lo que transforma el soporte originariamente bidimensional 

en una obra en tres dimensiones y me lleva a explorar territorios como 

la escultura y la instalación. 

Realizo mis obras a partir de dos procesos de trabajo distintos. En el 

primero se produce una línea directa entre la idea y la realización de 

la obra. El segundo proceso nace del primero, ya que la obra se genera 

a partir de los restos y pruebas desechados de las primeras obras. Si 

bien mi primera línea es bastante racional, la segunda surge de la in-

tuición y carece de una concepción previa de la obra. Al reutilizar los 

restos, fragmentar bastidores, atornillar y taladrar unas pruebas con 

otras respondo a los materiales que tengo delante de mí, integrando 

los residuos producidos en la construcción y destrucción de obras an-

teriores. 

Con estos dos procesos convierto la pintura en una multiherramien-

ta, moviéndome entre el ideal de construcción de la imagen y una 

constante metamorfosis realizada a base de fragmentos. Por un lado 

se proyecta, por otro se desarma. Se pliega, retuerce y a su vez se en-

sambla. La obra puede reinventarse constantemente con sus mismos 

elementos. Sus múltiples combinaciones y reutilizaciones para otros 

proyectos o con otros fines permiten que la obra pierda su cualidad de 

pieza y comience a plantearse como algo más efímero.

El resultado son piezas formadas con los materiales tradicionales de 

la pintura que, a modo de paisaje personal, replantean y cuestionan el 

proceso de una pintura en constante formación, reconstrucción y reci-

claje; híbridos que dislocan sus orígenes, pinturas siempre cambiantes 

que actúan como método de comprensión de las condiciones efímeras 

del mundo contemporáneo.
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Mensaje I, 2008
Óleo, acrílico, vinílico, poliéster, resina, lienzo y bastidores de madera. 27x73x8 cm.
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Mensaje IV, 2008Óleo, acrílico, vinílico, resina alquídica, poliéster, lienzo y bastidores de madera. 38,5x64,5x8 cm.

Mensaje VIII, 2008

Óleo, acrílico, vinílico, poliéster, lienzo y bastidores de madera. 37x56x12 cm.
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Señal II, 2009
Óleo, acrílico, vinílico, lienzo y bastidores de m

adera. 252x28x15 cm
.
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Montaña doble, 2009

Óleo, acrílico, lienzo y bastidores de madera. 120x42x25 cm.
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DAVID LATORRE

Algunas fotografías, como las de Atget, intrigan: falta algo en esa at-

mósfera. “En tales fotos –escribe Walter Benjamin- la ciudad está 

desamueblada como un piso que no hubiese todavía encontrado 

inquilino”1. Son imágenes que generan, más que análisis, ensoñación2, 

una fascinación por ese “crimen” que, una vez poetizado, impedía 

cualquier juicio3. Ese espacio en el que encontramos principalmente 

los vestigios de la presencia humana, valorado favorablemente inclu-

so por Greenberg4, es, en muchos sentidos fundacional. Andre Bazín 

señaló que las virtudes estéticas de la fotografía residen en su poder 

de revelarnos lo real: “No depende ya de mi el distinguir en el tejido del 

mundo exterior el reflejo en una acera mojada, el gesto de un niño; sólo 

la impasibilidad del objetivo, despojando al objeto de hábitos y prejui-

cios, de toda la mugre espiritual que le añadía mi percepción, puede 

devolverle la virginidad ante mi mirada y hacerlo capaz de mi amor. 

En la fotografía, imagen natural de un mundo que no conocíamos o 

no podíamos ver, la naturaleza hace algo más que imitar el arte: imita 

al artista”5. Algunos fotógrafos contemporáneos como David Latorre 

comparten ese despojamiento, la ausencia del sujeto, la sensación de 

extrañeza. 

La vivencia contemporánea es, por emplear términos caracterizados 

por Marc Augé, la del no lugar a partir del cual se establecen distintas 

actitudes individuales: la huida, el miedo, la intensidad de la experien-

cia o la rebelión. La historia transformada en espectáculo arroja al ol-

vido todo lo “urgente”. Es como si el espacio estuviera atrapado por el 

tiempo, como si no hubiera otra historia que las noticias del día o de la 

víspera, como si cada historia individual agotara sus motivos, sus pa-

labras y sus imágenes en el stock inagotable de una inacabable historia 

en el presente. El pasajero de los no lugares hace la experiencia simul-

tánea del presente perpetuo y del encuentro de sí6. En los no-lugares 

domina lo artificioso y la banalidad de la ilusión. Esa publicidad que 

está por todas partes ha llegado al agotamiento de sus estrategias; en 

cierta medida los no lugares sirven, ahora en un singular detourne-

ment, para que los sueños se proyecten y ahí, por donde únicamente 

transitamos a toda velocidad o, mejor, donde no queremos estar, po-

dría desarrollarse una nueva forma de la flanerie. Los lugares de paso 

de la fotografía contemporánea nos recuerdan nuestra condición nó-

mada pero también adquieren un tono espectral; nadie puede habitar 

en esas construcciones, son un límite que hay que olvidar, el sitio que 

nos retiene. Cuando la valla se alza dejamos atrás ese ámbito imper-

sonalizado. 

Más allá del hechizo de las fachadas, la verdadera neo-Academia fo-

tográfíca de los discípulos de los Becher, David Latorre consigue dotar, 

literalmente, de vida sitios en los que propiamente no pasa nada. Su 

4 Greenberg consideraba las obras de Cartier-Bresson demasiado rígidas, artificiales, frías 

y “pseudoartísticas” mientras defendía las obras de Atget que era, en su opinión, humilde 

en sus intenciones: “No buscaba las vistas más bellas; intentaba capturar la identidad de 

sus temas. [...] los signos y vestigios de la presencia humana, y no la presencia en sí misma” 

(Clement Greenberg: “The Camera´s Glass Eye: Review of an Exhibition of Edward Weston” 

en The Collected Essays and Criticism, vol. 4, Chicago University Press, 1993).

5 André Bazin: “Ontología de la imagen fotográfica” en ¿Qué es el cine?, Ed. Rialp, Madrid, 

1999, p. 29.
6 Cfr. Marc Augé: Los “no lugares”. Espacios del anonimato. Una antropología de la sobremo-

dernidad, Ed. Gedisa, Barcelona, 1993.

7 “Lo sublime es que del seno de esta inminencia de la nada, sin embargo, suceda tenga 

“lugar” algo que anuncie que no todo está terminado. Un simple aquí está, la ocurrencia 

más mínima, es ese “lugar”” (Jean-Francois Lyotard: “El instante, Newman” en Lo inhumano. 

Charlas sobre el tiempo, Ed. Manantial, Buenos Aires, 1998, Ed. p. 91).

8 “Lo que Heidegger, en sus reflexiones de tono gnóstico, ha llamado el descamino –nues-

tra inevitable agitación en el paisaje de la existencia escaso de señales viales- se refiere, 

en especial, a la incorporación insegura de la afirmación y la negación en el camino del 

venir-al-mundo. ¿Es que no es el hombre el animal que no puede vivir con la verdad, pero 

tampoco sin ella?” (Peter Sloterdijk: Extrañamiento del mundo, Ed. Pre-textos, Valencia, 

2001, p. 85).
9 “La fotografía es indialéctica: la Fotografía es un teatro desnaturalizado en el que la 

muerte no puede “contemplarse a si misma”, pensarse e interiorizarse; o todavía más: el 

teatro muerto de la Muerte, la prescripción de lo Trágico; la Fotografía excluye toda puri-

ficación, toda catarsis” (Roland Barthes: La cámara lúcida. Notas sobre la fotografía, Ed. 

Paidós, Barcelona, 1990, p. 157). “Lo que las fotografías intentas prohibir mediante su mera 

acumulación es el recuerdo de la muerte, que es parte de integrante de cada imagen de la 

memoria” (Benjamin H.D. Buchloh: “El Atlas de Gerhard Richter: el archivo anómico” en Foto-

grafía y pintura en la obra de Gerhard Richter, Ed. MACBA, Barcelona, 1999, p. 147).  

10 Certeau defiende algunas prácticas ajenas al espacio “geométrico” o “geográfico” de las 

construcciones visuales, panópticas o teóricas: “Estas prácticas del espacio remiten a una 

forma específica de operaciones (de “maneras de hacer”), a “otra espacialidad” (una expe-
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11 Martin Heidegger: “Construir, habitar, pensar” en Conferencias y artículos, Ed. Serbal, 
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12 Roland Barthes: La cámara lúcida, Ed. Paidós, Barcelona, 1990, p. 31.
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Barcelona, 1994, pp. 373-374). 

14 Cfr. Jacques Lacan: “Tyche y Automaton” en Los Cuatro Conceptos Fundamentales del 

Psicoanálisis. El Seminario 11, Ed. Paidós, Buenos Aires, 1987, pp. 62-63.

15 Rosalind Krauss: “Fotografía y abstracción” en Jorge Ribalta (ed.): Efecto real. Debates 

posmodernos sobre fotografía, Ed. Gustavo Gili, Barcelona, 2004, p. 232.

16 “El locked-in syndrom es una rara patología neurológica que se traduce en una parálisis 

completa, una incapacidad de hablar, pero conservando la facultad del habla y la conciencia 
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del libre intercambio es la comprensión temporal de la interactividad, que interactúa so-

bre el espacio real de nuestras actividades inmediatas acostumbradas, pero más que nada 

sobre nuestras mentalidades” (Paul Virilio en diálogo con Sylvère Lotringer: Amanecer cre-

puscular, Ed. Fondo de Cultura Económica, México, 2003, p. 80).

17 “La abolición de la distancia, del pathos de la distancia, hace que todo quede indeter-

minado. Incluso en el ámbito físico: la proximidad excesiva del receptor y de la fuente de 

emisión crea un efecto Larsen que interfiere en las ondas. La proximidad excesiva del even-

to y de su difusión en tiempo real, genera indeterminación, una virtualidad del evento que 

lo despoja de su dimensión histórica y lo sustrae de la memoria. Estamos inmersos en un 

efecto Larsen generalizado” (Jean Baudrillard: La agonía del poder, Ed. Círculo de Bellas Ar-

tes, Madrid, 2006, pp. 60-61).
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mise en scene es una extraordinaria “hibridación” de lo instalativo, la 

voluntad pictórica y la sedimentación, finalmente, fotográfica. Desde 

su magnífica serie sobre la prisión en la que la amenaza del desmante-

lamiento era inminente hasta las recientes modulación de escenarios 

domésticos ha conseguido fijar un tono plástico singular. Sus “lugares”, 

minuciosamente modificados, son anti-pintorescos y, en alguna medi-

da, sublimes, una manifestación de un lugar silencioso y solitario que 

tiene algo de presencia negativa7. Acaso la esperanza, si tal palabra no 

suena ya anacrónica, comience a dibujarse, con timidez, de una forma 

poéticamente leve, en ciertas visiones fotográficas de nuestra natura-

leza inhóspita: tenemos que volver a la escena primordial, afrontar el 

descamino8, estar abiertos a lo diferente, sólo así podremos liberarnos, 

catárticamente, de un tiempo desquiciado. Hay que afrontar el com-

pleto extrañamiento del mundo. 

En Mas allá del principio del placer, advierte Freud, que la conciencia 

surge en la huella de un recuerdo, esto es, del impulso tanático y de 

la degradación de la vivencia, algo que la fotografía sostiene como 

duplicación de lo real pero también como teatro de la muerte9. La luz 

negra adquiere, en las fotografías de David Latorre algo diferente de la 

retórica de la finitud o de la melancolía; al contrario, sugiere una nueva 

vida, una activación inesperada de un lugar anodino. Los marcos, los 

umbrales, la delimitación espacial está generada por lo fosforescente. 

La obra de David Latorre puede ser entendida como una operación 

metafórica que produce “otra espacialidad”10. 

No le faltaba razón a Martín Heidegger cuando apuntaba en Construir, 

habitar, pensar, que la auténtica penuria del habitar descansa en el he-

cho de que los mortales primero tienen que volver a buscar la esencia 

del habitar, de que tienen que aprender primero a habitar: “¿Qué pasaría 

si la falta de suelo natal del hombre consistiera en que el hombre no 

considera aún la propia penuria del morar como la penuria? Sin em-

bargo, así que el hombre considera la falta de suelo natral, ya no hay 

más miseria. Aquélla es, pensándolo bien y teniéndolo bien en cuenta, 

la única exhortación que llama a los mortales al habitar”11. Sin embar-

go, la respuesta no está en la ideología del suelo natal, sino en la capa-

cidad de generar lugares en el seno de los no lugares. Ese es el proceder 

de David Latorre, con una penitenciaria en ruinas, con una casa en la 

que insisto no pasa nada, en unos ámbitos que parecen los del tránsito 

cotidiano. Este artista construye heterotopías, altera el espacio consi-

gue que lo mismo adquiera un tono completamente diferente. 

Al comienzo de La cámara lúcida, Barthes vincula la fotografía con lo 

que Lacán llama tuché, la ocasión, el encuentro, lo Real “en su expre-

sión infatigable”12. Tenemos que tener claro que el encuentro es en-

cuentro perdido, como aquel objeto que solo se recupera en la pérdi-

da13. Ahí está lo traumático: lo real está es eso que yace siempre tras el 

automaton14. Lo real está invadido por la angustia de una repetición

“que intenta compensar el hecho de que uno siempre llegará dema-

siado temprano, o demasiado tarde, para encontrarla”15. El encuentro 

perdido no produce reconocimiento sino desasosiego, necesidad de 

interpretar y de repetir. Frente a la ilusión referencialista y cualquier 

sensación de “proximidad” (aurática o psicótica), la fotografía mantie-

ne el mundo a distancia, creando una profundidad de campo artificial 

que nos protege de la inminencia de los objetos. David Latorre hace 

que lo cotidiano adquiera un color mágico, que las paredes que nos 

confinan adquieran la textura del sueño como si quisiera tocar el “otro 

lado” de lo real, aquello que sostiene toda simbolización.

Hace tiempo que estamos en el búnker o en la cripta, donde podríamos 

encontrar más que una alegoría o materialización de la libertad, una 

indecisión o, para ser más (psico)físico, una claustrofobia intolerable. 

En la época de globalización, todo se juega entre dos temas que son, 

también, dos términos: forclusión (Verwefung: rechazo, denegación) 

y exclusión o locked-in syndrom16. La promiscuidad, el fin del pathos 

de la distancia, provocan una suerte de efecto Larsen generalizado17: el 

amplificador se acopla con el sonido que se acaba de emitir. Hemos 

completado el fin de la ilusión estética. Nuestra imaginación está habi-

tuada, no cabe duda, a la distopía crítica, habitamos, anticipadamente, 

el desastre metropolitano; estamos tan abotargados que ni siquiera 

tememos al Diluvio. La puesta en escena de David Latorre nos enseña 

que no tenemos que aceptar lo dado como si fuera un destino inelu-

dible, que hay un “arte de habitar” aunque sea en la escena del crimen. 

Su obra une lo misterioso y lo cotidiano, el silencio de la blancura y 

los colores exaltados en la oscuridad, en sus montajes híbridos lo pa-

radójico no conduce a lo críptico o a la retórica conceptual sino que 

conduce hacia una topología de lo diferente. Sus lugares imaginarios y 

reales fascinan, dan que pensar y sobre todo nos animan a aceptar lo 

inesperado, eso en lo que todavía late la poesía. 

Fernando Castro Flórez. De vuelta a la “escena del crimen”.

—
1 Walter Benjamin: “Pequeña historia de la fotografía” en Discursos interrumpidos I, Ed. 

Taurus, Madrid, 1973, p. 76.

2 Cfr. Ian Jeffrey: La Fotografía, Ed. Destino, Barcelona, 1999, pp. 136-141.

3 “Walter Benjamin recordaba el comentario de que Eugène Atget representaba las calles de 

París como si fueran escenarios de un crimen. Esta observación sirve para poetizar un estilo 

inexpresivo y no expresionista, para fundir la nostalgia y el frío instrumental del detective. 

Volviendo la vista atrás, desde Benjamin hasta Atget, observamos la pérdida del pasado a 

través de las constantes alteraciones del presente urbano como forma de violencia contra la 

memoria, que el bohemio nostálgico resiste mediante actos de adquisición solipsistas y pasi-

vos. (El poema de Baudelaire “El cisne” expresa en gran medida este sentimiento de pérdida, 

de inminente desaparición de lo conocido). Cito este ejemplo sólo para plantear la pregunta 

del carácter afectivo del documental. La fotografía documental ha acumulado montañas de 

pruebas. Y sin embargo, en esta presentación pictórica de la “realidad” científica y legislativa, 

a la vez el género ha contribuido mucho al espectáculo, a la excitación de la retina, al voyeu-

rismo, al terror, a la envidia y la nostalgia; y en cambio sólo un poco a la comprensión crítica del 

mundo” (Allan Sekula: “Desmantelar la modernidad, reinventar el documental. Notas sobre la 

política de la representación” en Jorge Ribalta (ed.): Efecto real. Debates posmodernos sobre 

la fotografía, Ed. Gustavo Gili, Barcelona, 2004, p. 41).
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indecisión o, para ser más (psico)físico, una claustrofobia intolerable. 

En la época de globalización, todo se juega entre dos temas que son, 

también, dos términos: forclusión (Verwefung: rechazo, denegación) 
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tuada, no cabe duda, a la distopía crítica, habitamos, anticipadamente, 

el desastre metropolitano; estamos tan abotargados que ni siquiera 
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que no tenemos que aceptar lo dado como si fuera un destino inelu-

dible, que hay un “arte de habitar” aunque sea en la escena del crimen. 
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los colores exaltados en la oscuridad, en sus montajes híbridos lo pa-
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1 Walter Benjamin: “Pequeña historia de la fotografía” en Discursos interrumpidos I, Ed. 

Taurus, Madrid, 1973, p. 76.

2 Cfr. Ian Jeffrey: La Fotografía, Ed. Destino, Barcelona, 1999, pp. 136-141.

3 “Walter Benjamin recordaba el comentario de que Eugène Atget representaba las calles de 

París como si fueran escenarios de un crimen. Esta observación sirve para poetizar un estilo 

inexpresivo y no expresionista, para fundir la nostalgia y el frío instrumental del detective. 

Volviendo la vista atrás, desde Benjamin hasta Atget, observamos la pérdida del pasado a 

través de las constantes alteraciones del presente urbano como forma de violencia contra la 

memoria, que el bohemio nostálgico resiste mediante actos de adquisición solipsistas y pasi-

vos. (El poema de Baudelaire “El cisne” expresa en gran medida este sentimiento de pérdida, 

de inminente desaparición de lo conocido). Cito este ejemplo sólo para plantear la pregunta 

del carácter afectivo del documental. La fotografía documental ha acumulado montañas de 

pruebas. Y sin embargo, en esta presentación pictórica de la “realidad” científica y legislativa, 

a la vez el género ha contribuido mucho al espectáculo, a la excitación de la retina, al voyeu-

rismo, al terror, a la envidia y la nostalgia; y en cambio sólo un poco a la comprensión crítica del 

mundo” (Allan Sekula: “Desmantelar la modernidad, reinventar el documental. Notas sobre la 

política de la representación” en Jorge Ribalta (ed.): Efecto real. Debates posmodernos sobre 

la fotografía, Ed. Gustavo Gili, Barcelona, 2004, p. 41).
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He adornado el mundo (para confundir a los demonios), 2008

Lápiz, tinta, impresión digital, barniz, acrílico, cinta adhesiva y collage sobre papel acuarela. 210x200 cm. (12 unidades de 70x50 cm.)
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Todo lo que podría haber sido, 2009

Técnica mixta sobre papeles. Dimensiones variables.
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The future, 2008
Lápiz, tinta, impresión digital, barniz, acrílico, cinta adhesiva y collage sobre papel acuarela. 210x200 cm. (12 unidades de 70x50 cm).
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Espectáculo ideal, 2008Lápiz, tinta, impresión digital, barniz, acrílico, cinta adhesiva y collage sobre papel acuarela. 210x200 cm. (12 unidades de 70x50 cm).
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Todo lo mejor (Costa Paraíso), 2008

Lápiz, tinta, impresión digital, barniz, acrílico, cinta adhesiva y collage sobre papel acuarela. 210x200 cm. (12 unidades de 70x50 cm).
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Detalle de operaciones, 2008
Lápiz, tinta, impresión digital, barniz, acrílico, cinta adhesiva y collage sobre papel acuarela. 210x200 cm. (12 unidades de 70x50 cm).



62



63



64



65



66

María del Rosario Jiménez Lama

formación académica

2005 
Licenciada en Bellas Artes por la Universidad de Granada.

formación complementaria

2008 
Diploma de Estudios Avanzados DEA. Programa de Doctorado, Artes 
Visuales y Educación: Un Enfoque Construccionista. Departamento 
de Didáctica de la Expresión Musical, Plástica y Corporal. Universi-
dad de Granada.
2008 
Asistencia al 2º Congreso Internacional de Educación Artística y Vi-
sual/Granada 08. Facultad de Ciencias de la Educación de la Univer-
sidad de Granada.
2008 
Presentación de la Comunicación “Transformar y Re-construir a 
través de los procesos creadores” en el 2º Congreso Internacional de 
Educación Artística y Visual// Granada 08. Facultad de Ciencias de 
la Educación de la Universidad de Granada.
1999 
Graduado en Artes Aplicadas. Especialidad de Serigrafía, obtenido 
en la Escuela de Artes Aplicadas y Oficios Artísticos “Mateo Inurria” 
de Córdoba.
1996

Graduado en Artes Aplicadas. Especialidad de Fotografía Artística, 
obtenido en la Escuela de Artes Aplicadas y Oficios Artísticos “Mateo 
Inurria” de Córdoba.

becas 

2006/07

Beca de Investigación en el ISA, Instituto Superior de Artes de la Ha-
bana (Cuba). 
2006/07

Beca Internacional de Bancaja para desarrollar estudios de postgra-
do en el Instituto Superior de Arte de la Habana (Cuba).
2005/06

Beca para la realización de cursos de doctorado en la Escuela Nacio-
nal de Artes Plásticas de México D.F. Universidad Nacional Autóno-
ma de México (UNAM).
2004/05

Beca de Colaboración en el Departamento de Escultura de la Facul-
tad Bellas Artes de Granada.

2005 
Beca de Colaboración, concedida por el Club de Arte Paul Ricard, en 
su III edición del premio de Pintura Paul Ricard.

premios y exposiciones

2008

Exposición Colectiva, Muestra en equipo del proyecto perteneciente a 
la asociación Tras/hallArte, en el subterráneo exterior de Tienda Car-
los III. Organizado por la Cátedra de Arteconducta y en colaboración 
con el Instituto Superior de Artes de la Habana. La Habana, Cuba.
2008

Exposición Colectiva, Muestra en equipo: Corte 4”Dos en uno”. En el 
Museo Nacional de Bellas Artes de Cuba. Edificio Arte Cubano. “Se-
mana de francofonía. Le Fresnoy/Habana Remix”. Organizado por 
la Cátedra de Arte Conducta y en colaboración con la Embajada de 
Francia en Cuba.
2007

Exposición Colectiva: IX Certamen Joven de Artes Plásticas de Gra-
nada 2007. En la sala exposiciones Gran Capitán de Granada. Orga-
nizado por el Ayuntamiento de Granada.
2007

Mención Especial en el Premio Alonso Cano a la Creación Artística y 
Científica 2007, en la modalidad Escultura. Otorgado por la Univer-
sidad de Granada.
2007

Exposición Colectiva: Premios Alonso Cano a la Creación Artística 
y Científica 2007. Hospital Real de Granada. Organizado por al Uni-
versidad de Granada. 
2006

Finalista de la Beca “Córdoba Artes Nobles” 2006 en su cuarta edi-
ción convocada por el Área de Servicios Culturales y Turismo, que 
realiza el Área de Cultura del Ayuntamiento de Córdoba, para la in-
vestigación y formación de las artes plásticas.
2006

Exposición Colectiva: “Presencias Invisibles. Mujeres y Arte”.Muje-
res del Cine IV Edición. En las localidades de Monachil, Ogíjares y en 
la Facultad de Bellas Artes de Granada.
2005 
Exposición colectiva de Fotografía, “Fotografía como Medio Plásti-
co” coordinada por el Departamento de Escultura de BBAA. En el Es-
pacio Uno/Salón de Actos de la Facultad de Bellas Artes de Granada.
2005

Exposición en el “Circuitos de Arte Joven VAP’05”. En el Centro Mu-
nicipal de Cultura de Churriana de la Vega (Granada, Junio 2005). 



67

Coordinada por el Vicedecanato de Cultura. Facultad de Bellas Artes 
de Granada. 
2005

Exposición de arte colectiva: “Juego de Identidades”. Organizada por 
la asociación NOS. En el Centro Municipal de Cultura de Albolote 
(Granada).
2005

Participación en I Mercado de Arte Joven. Organizado por el Institu-
to Andaluz de la Juventud. En el Palacio de Congresos de Córdoba. 
2002

Exposición colectiva: “Exposición Itinerante Arte Subbética 2002”, 
por los pueblos de la Mancomunidad de la Subbética y la Diputación 
de Córdoba. Organizada por la Mancomunidad de la Subbética Área 
de Cultura.
2002

Exposición de Fotografía durante “VII Semana de la Mujer 
Iznajeña”(Córdoba). En la Sala de Proyecciones del Ayuntamiento de 
Iznájar.
2002

Exposición colectiva: de obras seleccionadas en el concurso ARTI-
fice de Pintura sobre Papel. Convocado por el Área de Cultura del 
Ayuntamiento de Loja (Granada).
2000

Exposición colectiva: Taller de pintura, en la “Casa del Ciprés” con la 
colaboración Instituto Andaluz de la Juventud de Córdoba. (Córdoba).

Mercedes Lara Garzás | www.mercedeslara.com | Madrid
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1991

Fundación Antonio Ratti. Como, Italia. Curso de Dibujo por Gerard 
Richter.

exposiciones individuales

2009

Exposición “Distancia de Onda”. Palacio Pimentel. Valladolid. (Por 
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Exposición “Luces y Luces”. El Episcopio. Avila.
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Exposición “Interferencias”. ECAT. Toledo
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Accésit Premí Ciutat de Palma. Casal Solleric. Palma de Mallorca.
Primer premio Exmo. Ayuntamiento de Puertollano. Ciudad Real.
Ayudas a la creacción 2009. Ministerio de Cultura.
2008

Primer Premio Exmo. Ayuntamiento de Bolaños. Ciudad Real.
Ayudas a la movilidad. Ministerio de asuntos Exteriores.
2007

Premio adquisición Fundación Wellington.
2006

Primer Premio Casimiro Baragaña. Pola de Siero. Asturias.
Primer Premio Universidad de Murcia. Murcia.
Primer Premio “Manolo Valdés” Exmo. Ayuntamiento de Altura. Cas-
tellón.
Primer Premio Exmo. Ayuntamiento de Colmenar Viejo. Madrid.
2005

Primer Premio Ciudad de Avila. Avila.
Premio adquisición “Bodegas Virgen de las Viñas”. Tomelloso. Ciu-
dad Real.

exposiciones colectivas

2009

Casal Solleric. Palma de Mallorca.
Ayuntamiento de Manacor. Palma de Mallorca.
2008

Kyushu National Museum. International Art Symposium. Dazaifu. 
Japón. 
“Fondos del Alma”. Galería Fernando Serrano. Trigueros, Huelva.
2007

“Referentes”. Exposición inaugural Museo de Arte Contemporáneo 
La Merced. Ciudad Real.
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2006

Salón de Otoño Caja de Extremadura. Plasencia. Cáceres.
Bienal de Artes Plásticas Ciudad de Albacete. Albacete.
Museo del Calzado. Elda. Alicante.
2005

Caja de Extremadura. Salón de Otoño. Cáceres.
Sala de Exposiciones Caja de Avila. Premio ADAJA. Avila.
Certamen UNIPUBLIC. Gijón y las Rozas, Madrid.
2004

Parlamento de la Rioja.
Salón de Otoño de La Coruña. 
Palacio Almuradí. Universidad de Murcia. Murcia.
Certamen UNIPUBLIC. Gijón y Las Rozas (Madrid).
MACUF. Octava Mostra Unión Fenosa. La Coruña.
Museo Gustavo de Maeztu. Premio de Artes Plásticas de Ayto. Este-
lla-Lizarra. Navarra.
IVAM. Premio Bancaja de Pintura. Valencia.
Galería Detursa. Madrid.
Museo del Calzado. Elda. Alicante.

obra en colecciones

Excelentísimo Ayuntamiento de Puertollano. Ciudad Real.
Colección Fundación Wellington. Madrid.
Colección Ayuntamiento Pola de Siero. Asturias.
Colección Ayuntamiento Altura. Castellón.
Colección Ayuntamiento de Villarrubia. Ciudad Real.
Universidad de Murcia. Murcia.
Colección Ayuntamiento de Colmenar Viejo. Madrid
Colección Ayuntamiento de Avila. Avila.
Colección Bodegas Estévez. Jerez de la Frontera. Cádiz.
Colección Ayuntamiento de La Solana. Ciudad Real.
Colección del Parlamento de la Rioja. Logroño.
Colección Ayuntamiento de Miguelturra. Ciudad Real.
Colección Junta de Comunidades de Castilla la Mancha. Toledo.
Colección Ayuntamiento de Alcázar de San Juan. Ciudad Real.
Colección Museo de Bellas Artes Principado de Asturias. Asturias.
Excelentísimo Ayuntamiento de Monforte de Lemos. Lugo.
Excelentísimo Ayuntamiento de Onil. Alicante.
Colección Raymond Weil. Madrid.
Colección Caja Rural de la Roda. Albacete.
Colección Banco Zaragozano. Zaragoza.
Abrons Center. Smithsonian Foundation. New York.
Excelentísimo Ayuntamiento de Daimiel. Ciudad Real.
Excelentísimo Ayuntamiento de Campo de Criptana. Ciudad Real.

Excelentísimo Ayuntamiento de Alora. Málaga.
Excelentísimo Ayuntamiento de Bolaños. Ciudad Real.
Excelentísimo Ayuntamiento Moral de Calatrava. Ciudad Real.
Diputación Provincial de Ciudad Real.
Excelentísimo Ayuntamiento Villa de Cedeira. A Coruña.
Compañía de Seguros Winthertur. Burgos.
Excelentísimo Ayuntamiento de Toro. Zamora.
Excelentísimo Ayuntamiento de O’Barco de Valdeorras. Ourense.
Fundación Rodríguez Acosta. Granada.
Academia de España en Roma. Italia.
Colección Obra Social Caja Madrid.

José Luis Menéndez Álvarez | jlescultura@ya.com | Madrid

formación academica

2002

Taller de Escultura impartido por Miquel Navarro, Fundación Mar-
celino Botín. Santander.
1999

Cuatro cursos de Soldadura en el Centro de Formación Profesional 
de Barajas. Madrid.
1995

Licenciado en Escultura por la Facultad de Bellas Artes. Universidad 
Complutense de Madrid. 
Curso de Adaptación Pedagógica, C.A.P. Madrid.
1994

Diseño Gráfico en la Escuela de Artes Aplicadas y Oficios Artísticos. 
Madrid.
Dos cursos de Fotografía en la Escuela de Artes Aplicadas y Oficios 
Artísticos. Madrid.
1993

Dos cursos de Fotografía en la Facultad de Bellas Artes. Universidad 
Complutense de Madrid.

exposiciones individuales

2009

Galería Begoña Malone. (Escultura y Fotografía).
Centro Cultural Tomás y Valiente de Fuenlabrada. Madrid. (Escultura 
y Fotografía).
2008

Sala “El Brocense”. “No me ando por las ramas” Cáceres. (Escultura 
y Fotografía).
Sala de Exposiciones del Centro Cultural Infanta Cristina, “Entre ví-
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boras y pelotas”, Pinto. Madrid. (Escultura).
2007

Centro Cívico Cultural de San Martín de la Vega. Madrid. (Escultura 
y Fotografía).
2006

Centro Cultural Villa de Mostoles, Madrid. (Escultura y Fotografía).
2005

Galería Zanbucho, Madrid (Escultura y Fotografía).
2002

Centro Cultural “La Vidriera”, Camargo. Cantabria (Escultura).
2001

Centro Cultural San Ildefonso, Toledo. (Escultura).
1999

Casa de la Cultura de Villamantilla, Madrid. (Escultura y Fotografía).
1998

Museo Tiflológico de la ONCE, Madrid. (Escultura y Fotografía).
1997

Sala “Santa Catalina” del ATENEO de Madrid. (Escultura y Fotografía).
Vestíbulo Principal de la Estación de Chamartín. (Escultura y Foto-
grafía).
1996

Museo Nacional de Antropología, Museo Etnológico Madrid. (Foto-
grafía).

premios

2008

1º Premio VI Certamen Nacional de Esculturas flotantes, Laguna del 
Duero. Valladolid.
1º Premio II Certamen Nacional de Escultura Monumental Villa de 
Pinto. Madrid.
Mención de Honor I Premio Ibérico de Escultura Ciudad de Serpa. 
Portugal.
Mención de Honor I Certamen de Escultura Reciclarte. Huelva.
Mención de Honor VIII Certamen Nacional de Escultura Villa de Pin-
to. Madrid.
Finalista XVI Premios Villa de Rota. Cádiz.
2006

1º Premio Convocatoria 2006 para creadores en Artes Plásticas de 
San Martín de la Vega. Madrid.
2003

Manzana de plata II Bienal Internacional de Escultura Rincón de 
Ademuz. Valencia.
Manzana de bronce II Bienal Internacional de Escultura Rincón de 
Ademuz. Valencia.

2001

1º Premio IV Certamen Nacional de Escultura. Ciudad de Leganés. 
Madrid.
Manzana de bronce I Bienal Internacional de Escultura Rincón de 
Ademuz. Valencia.
1999

1º Premio Premios Arte Joven La Latina’99 de Escultura. Madrid.
Medalla de Honor VIII Premio “López-Villaseñor” de Escultura. Ciu-
dad Real.
1998

1º Premio VIII Certamen de Fotografía de Torrejón de Ardoz. Madrid.
1997

1º Premio XVII Certamen Nacional de Escultura “Villa de Parla”. Ma-
drid.
1996

1º Premio VII Simposium Internacional de Escultura de O´Grove. 
Pontevedra.
1º Premio X Muestra Cultural del Mundo Laboral de Escultura. Ma-
drid.
4º Premio Festa do Marisco O´Grove de Fotografía. Pontevedra.
Mención de Honor VI Certamen de Escultura de Torrejón de Ardoz. 
Madrid.

monumentos y esculturas al aire libre

2009

Pinto. Madrid, acero corten y acero inoxidable.(Por realizar.)
2005

Leganes. Madrid, de acero al carbón galvanizado. Rotonda.
2004

Leganes. Madrid, de acero al carbón. Museo al aire libre (Junto co-
lección Museo Reina Sofía).
2003

Valle de Ademuz, Castel Fabib. Valencia, de acero al carbón.
Medana. Eslovenia, de piedra arenisca y acero al carbón.
1996

Paseo Marítimo de O´Grove. Pontevedra, de granito.

museos y colecciones

Museo de Esculturas al aire libre de Leganés. Madrid. 
Art Book Center. New York.
Museo de Esculturas al aire libre de O´grove. Pontevedra. 
 Bodegas Klinec Medana. Eslovenia.
Museo Tiflológico. Madrid.  
Biblioteca del Museo Nacional de bellas Artes. La Habana.
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Museo “A SOLAINA” de Piloño, Vila de Cruces. Pontevedra. 
Biblioteca Municipal Juan Pablo Forner. Mérida.
Museo Etnológico. Madrid. 
Ateneo de Madrid. Madrid.
Ayuntamiento de Camargo. Cantabria. 
 Parque escultórico rincón de Ademuz. Valencia.
Ayuntamiento de Laguna del Duero. Valladolid. 
Teatro Lara. Madrid.
Ayuntamiento de Leganés. Madrid. 
Sede de Médicos del Mundo. Madrid.
Ayuntamiento de Parla. Madrid.  
Sede de la UGT. Madrid.
Ayuntamiento de San Martín de la Vega. Madrid. 
Diputación de Cáceres. Cáceres.
Ayuntamiento de Mostoles, Madrid.  
Ayuntamiento de Torrejón de Ardoz. Madrid 
Ayuntamiento de Pinto. Madrid.  
Centro de Arte Tomás y Valiente. Fuenlabrada. Madrid.

María Ortega Estepa | mariaortegaestepa@gmail.com | Córdoba

Ayuntamiento de Mostoles, Madrid.  
Ayuntamiento de Torrejón de Ardoz. Madrid 
Ayuntamiento de Pinto. Madrid.  
Centro de Arte Tomás y Valiente. Fuenlabrada. Madrid.

Guillermo Mora | xxxxxxxxxxxxxxxxxx | Madrid

formación académica

2008/09 
Master Oficial en Arte Contemporáneo. Universidad Europea de Ma-
drid.
2006/07 
Beca de estudios en The School of the Art Institute of Chicago. Chi-
cago, EEUU.
1999/07 
Licenciado en Bellas Artes por la Universidad Complutense de Ma-
drid.
Primer Premio Nacional de Fin de Carrera. MEPSYD (Ministerio de 
Educación, Política Social y Deporte).
Premio Extraordinario de Licenciatura en Bellas Artes. Universidad 
Complutense de Madrid.

2005 
Beca de colaboración en el Departamento de Pintura y Restauración 
de la Facultad de Bellas Artes de Madrid. MEC (Ministerio de Educa-
ción y Ciencia).

formación complementaria

2008

Taller impartido por Federico Guzmán. X Taller Internacional de 
Paisaje. Blanca, Murcia.
2007

Taller impartido por Enrique Marty. IX Taller Internacional de Pai-
saje. Blanca, Murcia.
2006

Taller impartido por Gary Hill. Universidad Complutense de Madrid 
(Cátedra Juan Gris).
2005

Taller impartido por Serge Spitzer. Universidad Complutense de Ma-
drid (Cátedra Juan Gris).

exposiciones individuales

2009 
De un soplo. Casa de la Entrevista. Alcalá de Henares, Madrid.
Un paseo entre el dibujo, la pintura y un más allá. (Comisariado por 
Virginia Torrente).
Centro de Arte Joven de la Comunidad de Madrid.
2008

Tú no me enamoras más. Galería Benot. Cádiz.
2006

Forest. Centro 14. Alicante.

exposiciones colectivas (selección)

2009

XX Circuitos de Artes Plásticas y Fotografía. Comunidad de Madrid.
Yo no tengo razón. Offlimits. Madrid.
Un nuevo comienzo. Sala Puertanueva. Diputación de Córdoba.
2008 
XI Bienal de Artes Plásticas “Ciudad de Pamplona”.
X Mostra Internacional Union Fenosa. MACUF, A Coruña. 
Premio Joven de Artes Plásticas UCM. Museo de América. Madrid.
IX Bienal Unicaja de Artes Plásticas. Palacio Episcopal. Málaga.
Al norte. Palacio de Revillajigedo. Gijón.
XII Bienal de Escultura y obra en tres dimensiones “Villa de Mislata”. 
Valencia.
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2007 
Generación 2007. Premios y becas de arte Caja Madrid. Itinerante 
por La Casa Encendida (Madrid), La Capella (Barcelona), Museo de 
la Pasión e Iglesia de las Francesas (Valladolid), Atarazanas (Valen-
cia) y Santa Inés (Sevilla).
Y si no han muerto, todavía están vivos. Museo Municipal de Coim-
bra. Portugal.
Big Sky. LG Space. The School of the Art Institute of Chicago. Chi-
cago, EEUU.
ARTESANTANDER. Galería Benot. Santander. 
2006 
Certamen de Jóvenes Creadores del Ayuntamiento de Madrid 2006. 
Madrid.
Los hermosos principios. Museo de la Ciudad. Madrid.
En primera persona: la autobiografía. Canal Abierto 2006. Canal de 
Isabel II. Madrid 
2005

Certamen Andaluz de Artes Plásticas. Sala Alameda, Málaga.
Jeunes photographes. Centre d’Art Contemporain. Niort, Francia.
VII Bienal Internacional “Pintor Laxeiro”. Pontevedra.
2004

VI Concurso de Artes Plásticas para Jóvenes Creadores “Pepe Espa-
liú”. Córdoba.

becas y premios

2008

Beca de estudios de Postgrado. Fundación La Caixa.
Beca X Taller Internacional de Paisaje. Blanca, Murcia.
Premio-Adquisición X Certamen de Artes Plásticas CEC. Cádiz.
2007

Primer Premio “XXXVIII Premio Ciudad de Alcalá de Pintura”. Alcalá 
de Henares, Madrid.
Beca IX Taller Internacional de Paisaje. Blanca, Murcia.
2006

Beca Internacional Bancaja. Estudios en EEUU.
Primer Premio “XXX Premio Nacional de Pintura Enrique Ginestal”. 
Talavera de la Reina, Toledo.
2005

Beca de Creación Plástica “Rafael Botí”. Fundación de Artes Plásticas 
Rafael Botí, Córdoba.
Beca ALNORTE a proyectos expositivos noveles (IV edición). Gijón, 
Asturias.
Finalista Certamen Andaluz de Artes Plásticas. Instituto Andaluz de 
la Juventud.

2003

Beca Royal Talens España. Barcelona.
Segundo Premio de Pintura Fundación Valparaíso. Mojácar, Almería.

residencias

2005

Beca Residencia para jóvenes fotógrafos europeos “Pour L´instant”. 
Niort, Francia.
Beca de escultura Alfonso Ariza. La Rambla, Córdoba.
2004

Beca de Residencia Fundación Antonio Gala para Jóvenes Creado-
res. Córdoba.
Beca de pintura del Palacio de Quintanar. Segovia.
Beca de Artes Plásticas “Terra de Sanxenxo”. Pontevedra.
2003

Beca Fundación Rodríguez-Acosta. Granada.

obra en colecciones

Ayuntamiento de Alcalá de Henares.
Concello de Sanxenxo.
Ayuntamiento de Talavera de la Reina.
Confederación de Empresarios de Cádiz.
Diputación de Alicante.
Fundación Antonio Gala.
Fundación Colegio del Rey.
Fundación Rodríguez-Acosta.
Fundación de Artes Plásticas Rafael Botí.
Fundación Royal Talens S.A.
Fundación Valparaíso.
Instituto Andaluz de la Juventud.
Joan Flasch Artists Book Collection.
Pour L´instant.
Universidad Complutense de Madrid.
Universidad de Granada.

David Latorre Jubero | xxxxxxxxxxxxxxxxxx | Madrid

formación academica

Licenciado en Bellas Artes. Facultad de Bellas Artes de San Carlos. 
Valencia.
Máster EFTI. Fotografía e Imagen. Madrid.
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exposiciones individuales

2009

Mise en scène: Último Acto. Museu d´Art Modern de Tarragona.
2008

Mise en scène: Último Acto. Galería Antonia Puyó. Zaragoza.
2007

Mise en scène. Galería Mas Art. Barcelona. 
Mise en scène. Espacio Millán y Pallás. (Arterias en Arte). Zaragoza.
2006

Casiopea 14: Construyendo sobre un pasado. Galería Carmen de la 
Calle. Madrid.
2003

Mobilier Interieur. Musée des Beaux-Arts. Mulhouse/Basel. Francia.
2002

El cuerpo: Ausencia o Presencia. Mostra des Joves Creadors de 
l´Horta. Aldaia. Valencia.
1999

El cuerpo. Ausencia o Presencia. Sala de Exposiciones Lanuza. Dipu-
tación General de Aragón. Zaragoza.
El cuerpo. Sala de Exposiciones Valentín Carderera. Ayuntamiento 
de Huesca.

exposiciones colectivas

2009

Beautiful Freak. La belleza de la diferencia. ForjaArte Contemporá-
neo. Valencia.
SCAN ´09. Tarragona.
XXXVII Festival Internacional de Cine de Huesca. In your mind. 
Huesca.
Artistas de la galería. Galería Antonia Puyó. Zaragoza.
2008

ARCO. Ámbitos y Espacios. Fundación Unicaja. Madrid.
Ludibe. Arte Contemporáneo. Yecla (Murcia).
“Un nuevo lenguaje en técnicas mixtas”. Artegory. Madrid.
EXPOZARAGOZA 08. Pabellón de Zaragoza.
XI Certamen Unicaja de Artes Plásticas. Palacio Episcopal. Málaga.
VIII Bienal de Artes Plásticas de Albacete. Museo Municipal. Albacete.
Premis Rei en Jaume 08. Ajuntament de Calvià. Mallorca.
En el Umbral. 25 años de Arte Joven. Gobierno de Aragón.
2007

PHOTOESPAÑA. Puerta Abierta. Galería Carmen de la Calle.
XXI Premio de Arte Santa Isabel de Aragón Reina de Portugal. 
4º Espacio. Diputación.Provincial de Zaragoza.
Latidos. (Arterias en Arte). Puerta Cinegia. Zaragoza.

Arterias en Arte. Centro Cultural Joaquín Roncal. CAI. Zaragoza.
Arteria. Feria de Arte Contemporáneo de Aragón. Monzón (Huesca)
Oasis. CAC. Málaga.
Artefacto. Sala Vimcorsa. Córdoba.
2006

X Certamen Unicaja de Artes Plásticas. Palacio Episcopal. Málaga.
Bienal de Zamora. Galería Carmen de la Calle.
Certamen Artes Plásticas Ayuntamiento de Madrid. Sala de Exposi-
ciones del Distrito del Retiro. Madrid.
Arte Joven. Museo de Huesca.
2005

ARTCOLOGNE. Galería Carmen de la Calle.
PHOTESPAÑA. Efti. Madrid.
Suite de Calles. Festival CamelArte. Madrid.
Proyecto Aravaca. Madrid.
2004

Puertas Abiertas. Casa de Velázquez. Madrid.
XXX Premios Bancaixa Escultura. Itinerancia: IVAM. Valencia.
Sala de Exposiciones de Bancaixa. Alicante.
Sala de Exposiciones “Casa Garcerán”. Segorbe (Castellón).
EdiciónMadrid III. Madrid.
Arteria. Feria de Arte Contemporáneo de Aragón. Monzón (Huesca).
XVIII Premio de Arte Santa Isabel de Aragón Reina de Portugal. Pa-
lacio de Sástago. 
Diputación Provincial de Zaragoza.
Certamen de Artes Plásticas de la UNED. Fundación Ramón J. Sen-
der. Barbastro (Huesca).
Certamen de Artes Plásticas de la UNED. Calatayud (Zaragoza).
2003

Forum StadtPark. Artist in Residence. Graz. Austria.
Sentidos Gratis. Coimbra. Portugal.
Muestra de Arte Joven. Itinerancia: Museo Pablo Serrano. Zaragoza
Museo Provincial. Huesca.
Museo de Teruel. Zaragoza.
Fondos Artísticos. Fundación Ramón J. Sender. UNED.
2002

ARCO. Galería Pilar Parra. Madrid.
Becarios Valdearte. Museo da Cultura do Barco de Valdeorras. Orense.
Muestra de Arte Joven. Itinerancia: Museo Pablo Serrano. Zaragoza
Museo Provincial. Huesca.
Museo de Teruel. Zaragoza.
Certamen de Artes Plásticas de la UNED. Fundación Ramón J. Sen-
der. Barbastro (Huesca).
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Certamen Artes Plásticas Ayuntamiento de Madrid. Museo de la Ciu-
dad. Madrid
2001

Generación 2001. CajaMadrid. Itinerancia: Casa de América. Madrid
Casa de la Provincia. Sevilla.
Museo de la Pasión e Iglesia de las Francesas. Valladolid.
Capella del Convent dels Angels. Barcelona.
Sala Rekalde. Bilbao.
MUVIM. Valencia.
Certamen Artes Plásticas Ayuntamiento de Madrid. Museo de la Ciu-
dad. Madrid.
XV Premio de Arte Santa Isabel de Aragón Reina de Portugal. Palacio 
de Sástago.
Diputación Provincial de Zaragoza.
10th Biennal of Young Artist from Europe and the Mediterranean. 
Kasarna Safet Hadzic. 
Sarajevo. Bosnia-Herzegovina.
Sentidos Gratis. Porto. Portugal.
No Limits. 12 Photographers. Barcelona.
Periferias 2001. Centro Cultural El Matadero. Huesca.
2000

Arte Joven. Centro de Arte Joven. Madrid.
Arte Joven. Casa de Cultura de Sueca. Valencia.
Certamen Artes Plásticas Ayuntamiento de Madrid. Centro Cultural 
Casa de Vacas. (Parque del Buen Retiro). Madrid.
Arte Latina 2000. Centro Cultural Fernando de los Ríos. Madrid.
Arte Joven. Sala de Exposiciones de la Universidad Politécnica de 
Valencia.

premios, menciones y becas

2009

Seleccionado. XI Muestra de Arte Contemporáneo D-Mencia. Cór-
doba.
2008

1ª Mención de Honor. “Un nuevo lenguaje en técnicas Mixtas”. Ar-
tegory. Madrid.
Premio-Adquisición de Obra. Fundación Unicaja. Málaga.
2007

Primer premio. XXI Premio de Arte Santa Isabel de Aragón, Reina 
de Portugal.
Diputación Provincial de Zaragoza. 
Seleccionado. Arterias en Arte. Gobierno de Aragón y CAI.
Beca. Ayuntamiento de Huesca.

2006

Beca. Gobierno de Aragón y Ibercaja.
2005

Beca. Colegio de España. Ministerio de Cultura. París. Francia.
Seleccionado. Festival CamelArte.
Premio-Adquisición de Obra. Fundación Unicaja. Málaga.
2004

Beca. Diputación Provincial de Zaragoza.
Beca. Máster Efti. Madrid.
Beca. Casa de Velázquez. Madrid.
2003

Beca. Diputación General de Aragón.
Beca. Pépiniéres Österreich. Project “Agoraphobia”. Austria.
2002

Beca. Pépiniéres Europeénnes. Le Quai. Mulhouse/Basel. Francia.
Beca. Diputación General de Aragón.
Beca. Ayuntamiento de Huesca.
Beca. Valdearte do Concello do Barco de Valdeorras. Orense.
Seleccionado. Mostra de Joves Creadors de l´Horta. Valencia.
2001

Seleccionado. 10th Biennal of Young Artist from Europe and Medi-
terranean.
Sarajevo. Bosnia-Herzegovina. Ayuntamiento de Valencia.
Accésit. Cetamen de Jóvenes Creadores. Ayuntamiento de Madrid.
Seleccionado. Generación 2001. CajaMadrid (Adquisición de obra).
Premio Especial del Jurado. Premio de Arte Santa Isabel de Aragón, 
Reina de Portugal.
Diputación Provincial de Zaragoza.
Beca. Diputación General de Aragón.
Beca. Ayuntamiento de Huesca.
2000

Segundo Premio. Jóvenes Creadores. Ayuntamiento de Madrid.
Segundo Premio. Arte Joven Latina 2000. Madrid.
Seleccionado. Muestra de Licenciados de Bellas Artes. Universidad 
Politécnica de Valencia.
1999

Beca. Diputación General de Aragón.
Beca. Ayuntamiento de Huesca.
1998

Segundo Premio. Artes Plásticas de la UNED. Fundación Ramón J. 
Sender.
Primer Premio. Artes Plásticas. Diputación General de Aragón.
1997

Segundo Premio. Artes Plásticas. Diputación General de Aragón.
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obra en colecciones

Fondos Artísticos de la Diputación General de Aragón.
Fondos Artísticos de la Fundación Ramón J. Sender.
Fondos Artísticos de la Universidad Politécnica de Valencia.
Fondos Artísticos de CajaMadrid.
Fondos Artísticos de la Diputación Provincial de Zaragoza.
Colecciones Valdearte.
Musée des Beaux-Arts./Villa Steimback.
Colegio de España. París. Francia.
Fundación Unicaja.
Museu d´Art Modern de Tarragona.

Antonio Blázquez | a_b_a_j_o@hotmail.com | Córdoba

formación 

2008

Mayo del 68: La última vanguardia. Jornadas de la Fundación Pro-
vincial de Artes Plásticas Rafael Botí, Córdoba.
Scarpia VII, Jornadas de intervención artística en el espacio natural 
y urbano. El Carpio, Córdoba.
2007

Arte contemporáneo español: Así que pasen 50 años. Jornadas de la 
Fundación Provincial de Artes Plásticas Rafael Botí, Córdoba.
Scarpia VI, Jornadas de intervención artística en el espacio natural y 
urbano. El Carpio, Córdoba.
2006

El acto del retrato. Taller-seminario impartido por Alex Francés y 
Javier Codesal. Eutopía06, Córdoba.
Situaciones urbanas, unidades de ejecución. Taller-seminario im-
partido por Santiago Cirugeda. Eutopía06, Córdoba.
Scarpia V, Jornadas de intervención artística en el espacio natural y 
urbano. El Carpio, Córdoba.
2003

Iluminando la realidad con los colores del ensueño. Taller-seminario 
impartido por Ouka Lele. Centro Andaluz de la Fotografía, Almería.
2002

Del lenguaje poético al lenguaje visual. Taller-seminario impartido 
por Pablo del Barco. Centro Andaluz de Arte Contemporáneo, Se-
villa.
Voyeurismo y fotografía. Taller-seminario impartido por Fernando 
Sancho. Centro Andaluz de Arte Contemporáneo, Sevilla.
Licenciado en Bellas Artes. Facultad de Bellas Artes de Sevilla.

exposiciones individuales / intervenciones

2009

Libro abierto (Los datos consignados en el presente modelo tendrán 
la protección derivada de la Ley Orgánica 15-1999) Galeria Tula-
Prints, Córdoba.*
Todo lo que podría haber sido. Espacio El Camarote, Ciudad Real.
2008

El cadáver exquisito de Juan XXIII. Círculo Cultural Juan 23, Cór-
doba.
Santos (que yo te pinte). Instalación pictórica en la iglesia en des-
uso de San Antonio, dentro del programa de Scarpia VII. El Carpio, 
Córdoba.
Detalle de operaciones. Espacio Invisible, Escuela de Estudios His-
panoamericanos, Sevilla.
2006

La cápsula del tiempo Scarpia. Intervención artística dentro del pro-
grama de Scarpia V. El Carpio, Córdoba.*
Cadaverexquisitos. Hotel Ciudad de Córdoba.
Chanson einer leckerleiche tragenden Movalatex dame in schatten. 
Hotel Sevilla Congresos. (junto a Carmen Carmona)
2003

Hojos/as. Instalación artística dentro de la VI Mostra d’Art Pùblic. 
Campus dels Tarongers, Universitat de Valencia. *
2001

Escribir la mirada. Casa del Ciprés, Instituto Andaluz de la Juventud 
de Córdoba.

exposiciones colectivas

2009

(Des)dibujados. Sala Puertanueva, Córdoba.*
Nu 09. Galería TulaPrints, Córdoba.
Miradas: Colección Fundación Jorge Alió. Sala Caja Duero, Zarago-
za.
Corpórea: Representaciones del cuerpo en la contemporaneidad. 
MUA, Alicante.*
2008

El viaje a ninguna parte. Baluarte de la Candelaria, Cádiz. Exposición 
itinerante de la Neilson Gallery.* (junto a Carmen Carmona)
2007

Possibles Proyectes per a un Aparador. Museu Abelló. Mollet del Va-
llés, Barcelona.*
Generación Eutopía. Sala Exposiciones de Cajasur. Eutopía07, Cór-
doba.*
Rundang Atelier Q202. Independent Curated Initiative sponsored by 
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the city of Wien, Austria. (junto a Carmen Carmona).
2004

Nómadas: Artistas del movimiento. Diputación de Málaga.*
Desórdenes: Colectiva del Naufragio. Sala El Postigo, Ayuntamiento 
de Sevilla.*
2002

En Proyecto. Facultad de Bellas Artes Santa Isabel de Hungría, Se-
villa.
Voyeurismo y fotografía. Espacio Meteora, Sevilla.
Voyeurismo y fotografía. Centro Andaluz de Arte Contemporáneo, 
Sevilla.
2001

En torno al Pop. Facultad de Bellas Artes Santa Isabel de Hungría, 
Sevilla.

premios y selecciones

2009

Seleccionado en el XI Concurso de Pintura La Axerquía 2009, Cór-
doba.*
2008

Seleccionado en el VII Concurso de Dibujo de Real Academia de Be-
llas Artes de Granada.*
Seleccionado en el XIV Premio Nacional de Artes Plásticas Univer-
sidad de Sevilla.
2007

1º premio Premio Pepe Espaliú 2007. Instituto Andaluz de la Juven-
tud, Córdoba.*
Seleccionado en el Certamen Andaluz de Artes Plásticas 2007. Insti-
tuto Andaluz de la Juventud, Málaga.*
Seleccionado en el IX Concurso de Pintura La Axerquía 2007, Cór-
doba.*
Seleccionado en el I Concurso de Fotografía Madinat Al-Zahra. Di-
putación de Córdoba.*
Seleccionado en el II Concurso de Fotografía Digital Miradas Ciuda-
danas. Diputación de Córdoba.*
2006

Seleccionado y adquirida una obra en el V Certamen Nacional de 
Pintura Miradas 2006. Fundación Jorge Alió, Alicante.*
Seleccionado en el XII Premio Nacional de Artes Plásticas Universi-
dad de Sevilla.
Seleccionado en el I Concurso de Fotografía Digital Miradas Ciuda-
danas. Diputación de Córdoba.*
2005

2º premio del certamen Creactiv@s’05. Casa de la Juventud de Cór-

doba.*
Seleccionado en el XXVI Certamen de Arte Contemporáneo Ciudad 
de Utrera, Sevilla.*
Seleccionado en el IV Premio Artífice de Pintura sobre Papel, Ayun-
tamiento de Loja, Granada.
2004

Seleccionado en el Premio Espaliú 2004. Instituto Andaluz de la Ju-
ventud, Córdoba.
Seleccionado en el XXV Certamen de Arte Contemporáneo Ciudad 
de Utrera, Sevilla.*
2º premio del III Premio Artífice de Pintura sobre Papel, Ayunta-
miento de Loja, Granada.

* catálogos editados.

obras en colecciones

Fundación Jorge Alió, Alicante.
Instituto Andaluz de la Juventud.
Ayuntamiento de Loja.
Ayuntamiento de Villafranca.
Universidad de Valencia.
Universidad de Sevilla.

becas y proyectos

2008

Beca ayuda a la compra de materiales Iniciarte, Junta de Andalucía.




