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La galería Álvaro Alcázar participa un año más, en la nueva Edición de la feria ARCO, tal y como lleva haciendo desde 
su nacimiento en 2006. Para esta ocasión, la galería propone un stand dividido en tres partes diferenciadas:  

En primer lugar, una pared exterior que muestra la serie “Las Virtudes Cardinales” de Rafael Canogar. Este artista es 
el único miembro vivo del grupo el Paso (1957-1960) y su legado sigue otorgándole a sus 88 años un gran 
reconocimiento a nivel nacional e internacional. En particular, para esta edición Canogar ha elaborado cuatro 
pinturas de gran tamaño: Fortaleza, Justicia, Templanza y Prudencia, hechas en honor a las virtudes mencionadas en 
la República de Platón y cuyo motivo también remata la recientemente restaurada Puerta de Alcalá de Madrid. 

En segundo lugar, la galería ofrece un stand de 65 m que agrupa una decena de obras unidas por un misma 
temática: la eritropsia. Este concepto alude a una alteración temporal de la vista en la cual, las personas afectadas lo 
ven todo a través de un filtro rojizo. De esta forma, este apartado busca acercar al espectador a lo que sería ver “la 
vida de color rojo” a través del trabajo de artistas conectados por esta tonalidad. Para ello permanecerán exhibidas 
esculturas como las del artista Jose Cháfer, quien utiliza madera de secuoya roja, Kepa Garraza que presenta uno 
de sus héroes urbanos o la vista oculta de  San Pedro de Juan Garaizabal. En el campo de la pintura, las obras de 
Jose Luis Serzo, Antonio Murado, Peter Krauskopf o Cristina Babiloni también se unen a la temática rojiza junto 
con las propuestas en papel de Mari Puri Herrero, Rebeca Plana y el británico Simon Edmondson. La mayor parte 
de ellos son artistas que han creado obras específicamente para la ocasión. De los ya fallecidos, Eduardo Arroyo y 
Nacho Criado, se han seleccionado algunas de sus obras más icónicas que se adaptan a las tonalidades de esta 
temática. 

Finalmente, al stand principal se suma el Solo Show del escultor David Nash, quien es considerado como uno de los 
artistas punteros del Land Art Británico. Para ello, este espacio está conformado por esculturas verticales de madera, 
un modelo típico en la producción del artista, dispuestas en lo que el autor concibe como un “bosque natural”. 



Fortaleza 
2024 

Acrílico sobre policarbonato 
150 x 100 cm 

Justicia 
2024 

Acrílico sobre policarbonato 
150 x 100 cm 

Templanza 
2024 

Acrílico sobre policarbonato 
150 x 100 cm 

Prudencia 
2024 

Acrílico sobre policarbonato 
150 x 100 cm 

Empleando el policarbonato como soporte pictórico, las obras de esta serie siguen la línea de su estética actual. Este material le permite jugar 
con las trasparencias y pintar el reverso y anverso de los cuadros. Rafael Canogar, que inició su trayectoria a finales de la década de los 50, retoma 
aquí la búsqueda de la esencialidad que movía entonces al expresionismo abstracto e informalismo. Vuelve así a su origen, radicalizando sus 
obras con elementos mínimos construidos que a partir de pinceladas rápidas rompen con la monocromía del fondo.  

Rafael Canogar 



Eduardo Arroyo 
Ciudadano con la cara roja 

2003 
Técnica mixta sobre papel 

43 x 33,2 cm 

El pintor Eduardo Arroyo (Madrid, 1937-2018) es una de 
las figuras más relevantes del panorama artístico español 
en la segunda mitad del s. XX. Gran crítico del régimen 
franquista, el pintor tuvo que exiliarse en Paris a finales 
de los años 50, donde residió hasta el año 76, una vez 
muerto Franco. Desde su etapa parisina, los cuadros de 
Arroyo han estado llenos de una fuerte carga crítica y 
política. Con su colección “Les Citoyens” (los 
ciudadanos) el autor elaboró una serie de retratos donde 
la realidad y ficción se dan la mano para realizar una 
sátira de la sociedad moderna. Este mundo caótico  
dominado por las máscaras, el anonimato y la 
individualización de los personajes es un espejo 
deformado de la realidad del artista y forma parte del 
legado de su preocupación social por el mundo. 



CRISTINA BABILONI 
MAGMA 

2024 
Técnica mixta sobre arpillera 

120Ø cm 

Con esta obra Cristina Babiloni (Castellón de la Plana 
1981) hace un homenaje al magma volcánico para 
integrarse en la temática del rojo. Para ello, imitando a 
esta materia derretida, los volúmenes sobrepuestos crean 
contrastes de luces y sombras que nos sumergen en este 
manto rocoso y fluido. El resultado es un híbrido entre 
pintura y escultura que como en sus obras pasadas, hace 
que el espectador se sienta impresionado por esta 
recreación de la naturaleza. Como poseedora de un estilo 
reconocible y vivo, Cristina Babiloni proyecta una mirada 
sensible sobre aquello que habita en el interior de la 
Tierra para sacar a la luz parte de la riqueza del mundo. 
Esta fuerte conexión entre su trabajo y el medioambiente 
es emocional, pues es en la naturaleza donde la artista 
encuentra una “introspección a su mundo interior”. 



La obra de Peter Krauskopf (Leipzig, Alemania, 1966) destaca 
principalmente por el uso del color y en este caso, sus formas 
degradadas. Desde comienzos de su carrera, su trabajo ha sido 
influenciado por distintas fuentes que van desde el Romanticismo  
hasta la Escuela de Nueva York. Por este motivo, el pintor alemán 
juega con la creación de paisajes atmosféricos a partir de un 
lenguaje abstracto también característico de otros autores como 
Mark Rothko. Sus cuadros son óleos exuberantes que exploran la 
abstracción, los límites de la pintura matérica, las formas 
coloreadas y su interacción entre las mismas. En esta ocasión, el 
rojo está siendo herido por el rosa en una batalla presenciada por 
el blanco.   

PETER KRAUSKOPF 
B150666 

2023 
Óleo sobre lino 

140 x 90 cm  



La obra de Antonio Murado (Lugo, 1964) desde los 
años 90 ha seguido la línea de la abstracción 
combinando en muchos casos la figuración con el 
paisajismo. En “El expolio” el carácter plano del soporte 
y la densidad de las pinceladas colaboran para recrear 
u n a i l u s i ó n d e u n e s p a c i o i n t a n g i b l e . L a 
experimentación pictórica ,dominadas en este caso por 
las veladuras rojas, forman una recreación de un 
concepto que nos sumerge en una ensoñación 
abstracta. 

ANTONIO MURADO 
EL EXPOLIO 

2023 
Óleo sobre lino 
219 x 168 cm  



Jose Luis Serzo (Albacete, 1977) es un artista pluridisciplinar 
que unifica en su arte el imaginario y la realidad. Su obra no 
se limita a la figuración, tiene siempre presente una gran 
carga simbólica y una cuidadosa puesta en escena. Con 
obras como “Levitación de restos” Serzo entra en una nueva 
etapa donde grandes pintores como Ensor o Solana se 
convierten en protagonistas. De este modo, los objetos que 
aluden a lo onírico, recuerdos de su infancia o las referencias 
a la literatura y al teatro van a estar más presentes que nunca 
gracias a la influencia de estos dos artistas. Con todo ello, su 
obra no pierde su esencia, sigue siendo un puzzle 
iconográfico que habla sobre la vida, la muerte y el arte. 

JOSÉ LUIS SERZO  
LEVITACIÓN DE RESTOS 

Tributo a un incómodo silencio entre Ensor y Solana 
2024 

Óleo sobre lienzo 
90 x 90 cm  



La obra de Andrei Roiter (Moscú, 1960) es un 
compendio de las emociones y experiencias vividas 
por el artista. Remontándose a su juventud con el 
totalitarismo soviético y mirando también hacia la 
actualidad, en su trabajo están presentes cuestiones 
como la emigración, el exilio o la búsqueda de la 
identidad personal. En Opening #4 Roiter plasma la 
idea de la apertura y la huida a través de un círculo 
que como una puerta, actúa como entrada y salida. 
Este hueco rompe el cuadro y comunica el lienzo 
con el espacio metafísico oculto tras el mismo para 
introducir la idea del viaje.  Este cuadro es por tanto 
el resultado de la suma de su pasado con el 
simbolismo y surge a partir de la inspiración de otros 
artistas como Fontana o Matta-Clark. 

ANDREI ROITER OPENING #4 
2023 

Óleo sobre lienzo 
200 x 150 cm 



La obra de Juan Garaizabal actúa como un antídoto contra el 
olvido. Trazando puentes entre presente y pasado, su trabajo 
rescata elementos perdidos en el tiempo para devolverlos a la 
vida. Con “Vista oculta” el artista recrea la cerradura de la 
puerta de la Orden de Malta, en Roma, para que podamos 
apreciar uno de las vistas más icónicas de la ciudad: la Basílica 
de San Pedro. La curiosidad humana se traslada de Roma a 
ARCO a través del uso de materiales como la madera de 
acacia, el acero, el cobre y el uso de luz led. Todo ello no solo 
permite ver este increíble monumento desde una perspectiva 
diferente, sino que hace que el artista y al espectador  
dialoguen sobre la arquitectura y la memoria.

JUAN GARAIZABAL 
VISTA OCULTA I 

2024 
Madera de acacia, acero inoxidable, cobre 

con oxidación y led. 
210 x 120 x 61 cm 



MARI PURI HERRERO 
SIN TÍTULO 

2017 
Caseína sobre papel de algodón 

46,5  x 65 cm 

En esta obra Mari puri  Herrero (Bilbao, España, 1942) recoge una imagen que surge de la cotidianidad, pero 
que también convive con la disparidad de los sueños, la imaginación y la naturaleza. Dando igual importancia al 
concepto y a la técnica, la pintora y grabadora española se sumerge en el pigmento creando un cuadro que 
juega con el vacío y las incógnitas. Su acercamiento al mundo natural no responde a un mensaje concreto, sino 
que la pintura actúa como un lenguaje soterrado que se materializa en una obra expresionista. 



En esta escultura el artista José Cháfer (Madrid, 
1991) trabaja mediante la talla directa la madera de 
secuoya para producir una escultura cargada de 
formas orgánicas que recuerdan a la naturaleza. 

Este fuente de inspiración le permite explorar las 
formas curvas que se enroscan entre sí como si del 
tallo de una planta se tratase y el uso de la madera 
produce imperfecciones que dan autenticidad y 
originalidad a sus esculturas. Esta obra es la prueba 
de cómo el artista observa y admira a diario el 
equilibro del mundo para trasladarlo en sus obras 
siempre teniendo en cuenta elementos como el 
equilibrio, el movimiento o la libertad compositiva. 

JOSE CHÁFER 
TALLA DIRECTA ALARGADA  
EN TRONCO DE SECUOYA  

2024 
Madera de secuoya 

55 x 48 x 110 cm  



JOSE CHÁFER 
TALLA DIRECTA GORDITA  
EN TRONCO DE SECUOYA  

2024 
Madera de secuoya 

126 x 70  x 95 cm  



La obra de Rebeca Plana (Albalat de la Ribera, Valencia, 
1976) es puro reflejo emocional. En el acto de pintar, la 
autora consigue trasponer sus emociones en el lienzo 
con el movimiento de unas pinceladas enérgicas, que se 
distinguen por su color y diferencia de densidades. Su 
estilo abstracto por tanto, encierra las emociones 
profundas del artista, sentimientos de su cotidianidad o 
su propio estado anímico por medio de una abstracción 
explosiva. En “Vía láctea” este fuerte dinamismo surge 
con la colaboración de los colores cálidos de la Tierra y la 
fuerza de los rosados y los malvas. 

REBECA PLANA 
VÍA LÁCTEA 

2024 
Técnica mixta sobre papel artesano de algodón 

120  x 86 cm. 



El trabajo de Nacho Criado (Jaén, 1943) siempre ha sido muy 
personal. En sus inicios, a mediados de los 60, se preocupa por 
el reduccionismo formal y lo matérico, para pasar por el 
minimalismo y desembocar en el conceptualismo que tanto 
definió su obra. Artistas como Rothko o Marcel Duchamp 
también influyeron en su trabajo junto con la corriente Povera 
italiana cuyos materiales empleados, pese a no ser novedosos, 
pasaron a ser pura innovación debido al tratamiento que 
Criado les daba. Así, elementos como la madera, hierro o el 
cristal se convierten en motivos como la relación entre la idea y 
su materialización formal, la lucha contra el paso del tiempo, la 
fragilidad o el sentido de la ruina. 

Bibliografía: “Perfil” aparece referenciada en el catálogo “Nacho 
Criado- La idea y su puesta en escena” (pan. 23 fig. 4) y 
pertenece a  a la misma serie de la pieza Sin título (cuadro azul 
abatible) que el MNCARS adquirió para su colección en el año 
2015. 

Exposiciones:  
2013 Agentes Colaboradores CAAC, Sevilla 
2012 Agentes Colaboradores MNCARS, Madrid 

NACHO CRIADO 
PERFIL 
1966 

Madera pintada 
70 x 50 cm  



SIMON EDMONDSON 
ENCARNADOS 3 

2012 
Óleo sobre papel  

101x 122 cm 

Simon Edmondson (Londres, 1955) es un artista 
londinense afincado en Madrid desde hace décadas con 
una larga carrera artística que combina la tradición con la 
mirada moderna. Dentro de sus influencias encontramos a 
grandes maestros como Velázquez o Goya y las 
deformaciones de Francis Bacon. Así, su pintura se 
caracteriza por su corte figurativo y el uso de lenguaje 
expresionista en el que las figuras se deshacen entre 
fondos vacíos y ruidosos llenos de color. En particular, 
“Encarnados 3” captura a unos personajes que, como si de 
un recuerdo borroso se tratase, se evaporan entre la 
muchedumbre. Todo ello hace que, con una evocación 
nostálgica y un tono de denuncia, sus cuadros protesten 
en nombre de la humanidad. 



En “Model for statue 6” Kepa Garraza (Berango, Vizcaya, 1979) traslada a la escultura una escenas procedente de una de sus pinturas. A 
partir de una impresora 3D, el artista se suma a la temática roja con la representación de un acto protagonizado por dos personajes 
anónimos en pleno acto de violencia. Las obras de Kepa juegan con la creación de esculturas alternativas para proyectar mensajes que 
reflejan su clara preocupación social. Acostumbrados a ver estatuas de antiguos reyes, figuras políticas, militares o religiosas en el espacio 
público, el artista plantea en su trabajo un modelo innovador que cuestiona la representación del poder y la autoridad. El resultado ofrece 
una colección de obras donde los héroes son personajes cotidianos, anónimos generalmente enmarcados en un contexto de protesta. Así 
pues, el artista invita al espectador a reflexionar acerca del poder de la representación en el arte cambiando la mirada sobre los discursos 
oficiales que consumimos a diario.

KEPA GARRAZA 
MODEL FOR STATUE 6 

   2024 
Impresión 3D en arena 

68 x 55 x 35 cm 



JUAN GOPAR 
Walkabout II 

Los trazos de la canción 
2024 

Celulosa y pintura sobre fibra de vidrio 
100Ø cm 

Juan Gopar (Arrecife, Lanzarote, 1958) logra trasladar en este 
cuadro uno de los líquenes que rodean el volcán de la Corona 
en Lanzarote. Este organismo, que el artista contempla cuando 
pasea por la zona, le resulta interesante por tres motivos: por ser 
fruto de la simbiosis de hongos con algas unicelulares, por 
habitar en la brutalidad de este paisaje inhóspito y por último, 
por la lentitud de su crecimiento. Así, el liquen se convierte en 
una metáfora a través de la  cual el artista reflexiona sobre el 
tiempo, la belleza que vence a la ruina y la representación del 
arte como espejo de lo real. En su obra, Gopar no busca el 
realismo, sino capturar la esencia de los elementos, que de 
forma poética simbolizan valores como la supervivencia. La 
recreación sensible de estos organismos hace que el pintor, 
como un arqueólogo, explore los estratos de este elemento 
para reproducirlos a partir del uso de celulosa. En particular, 
esta obra de la serie Walkabout se tiñe de rojo para recordarnos 
que la pintura va más allá del tiempo, del espacio y de lo real. 
Un elemento de la naturaleza puede ser representado de forma 
poco realista y seguir conectando a un público que se emociona 
al contemplar la vida que surge a partir de las cenizas. 



GUILLEM NADAL  
D-127 

Técnica mixta sobre papel 
145  x 87 cm 

La obra de Guillem Nadal (Sant Llorenç, Mallorca, 1957) destaca 
siempre por su uso de la técnica. El pintor manipula la pintura 
con la manos dejando su huella sobre el soporte, trazando con 
libertad e intuición los elementos que definen su contenido. 
Nadal no es un pintor de la vida moderna, pero sus cuadros 
hablan sin necesidad de esconder una narrativa, rompen la 
tradición, para quedarse con su parte más destructiva. “D-127” 
destaca por su gestualidad. En ella el artista introduce 
literalmente surcos  que marcan el contraste entre niveles, luces 
y sombras sobre un fondo monocromático que le caracteriza. En 
esta ocasión, su habitual paleta de grises, blancos y negros es 
sustituida por un rojo brillante que rompe con el recorrido del 
negro que destaca por su textura, fuerza y movimiento. 



Con más de 40 años de carrera, David Nash (Esther, UK, 1945), 
considerado uno de los principales representantes del Land Art 
británico, presenta en esta edición de ARCO 24 un SOLO 
PROJECT compuesto por cinco esculturas en madera de gran 
formato y un dibujo.  

El reconocimiento de David Nash viene fundamentalmente de su 
producción de escultura en madera (bronce o hierro), si bien el 
artista destaca también por su dominio del dibujo. Esta disciplina, 
entraña, además de su cualidad estética, un valor documental ya 
que ilustra en muchos casos procesos y también algunas de sus 
obras. En este caso, Red Column es una recreación en papel de 
una escultura homónima realizada en bronce, y que fue 
presentada en este stand en la edición anterior.  

DAVID NASH  
Red Column  

2022 
Pigmento sobre papel 

152 x 102 cm 



DAVID NASH  
Lined Beech Column 

2019 
Madera de Haya, parte carbonizada 

129 x 46 x 46 cm 

DAVID NASH  
Squawk column 

2020 
Madera de Roble 

212 x 87x 80 

DAVID NASH  
Turning Column 

2022 
Madera de Castaño, parte carbonizada 

240 x 62 x 64 cm 

DAVID NASH  
Triple Column  

2022 
Madera de Limonero 

227 x 57 x 57 cm 

Las esculturas de esta serie exploran las implicaciones de la madera como soporte para trazar una línea entre lo humano y la naturaleza. En 
esta serie, la madera se convierte en una alegoría del árbol y este de la vida. Raíces, tronco y ramas aluden además a tres mundos: el 
subterráneo, el terrestre y celeste haciendo que el cuerpo del árbol adquiera una mayor complejidad poética y estructural. Para materializar 
este idea, el artista se ha formado como experto en árboles estudiando principalmente secoyas, robles hayas o arces con el fin de utilizar este 
elemento junto con el carbón para plasmar su visión.  El resultado final hace que a partir de arboles caídos o talados de forma natural emerjan 
como formas biológicas sus esculturas bajo la apariencia, en este caso,  de columnas.



Galería Álvaro Alcázar 
Ferrer del  Río,5, 28028, Madrid 

www.galeriaalvaroalcazar.com | carmen@galeriaalvaroalcazar.com 
+ 34 91 342  8108 |  +34 690879041

http://www.galeriaalvaroalcazar.com

