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color
Invitar a descubrir el color, desde una muestra blanco y 
negro, es llamar a valorar la presencia desde la aparente 
ausencia. Es una analogía al eterno ejercicio humano de 
hallar en la inmanencia al trascendente, en lo finito al 
infinito, en lo relativo al absoluto y al todo en la nada. 

A lo largo de la historia hemos asumido los retos que 
nos presentan los diversos contextos. Circunstancias 
disruptivas, inadvertidas e insospechadas irrumpen en 
nuestras vidas, colectiva o individualmente. A veces de 
golpe, en ocasiones de manera paulatina. Nos obligan 
a cambiar, a modificar nuestros hábitos de conducta, 
en ocasiones incluso, nuestra forma de respirar. Nos 
llenamos de vacíos, de ausencias, de necesidades, y es 
allí, en esa ausencia, en ese vacío, en esa necesidad, 
donde comenzamos a hurgar en nuestro interior 
para intentar reconciliarnos,  o  por el contrario, 
divorciarnos  de la belleza, del bien y de la  verdad. 

 
Desde la música, John Cage le subió el volumen al 
silencio. El cine en sus orígenes nos  sumergió en 
coloridas historias mudas, proyectadas en blanco y 
negro. En la plástica, Kazimir Malévich redescubrió el 
blanco a nuestras miradas y, recientemente, Sigfredo 
Chacón demostró que el gris puede ser violeta, y el 
violeta puede ser naranja. Color es una muestra virtual 
que reúne un conjunto de obras de distintos artistas, 
quienes desde el blanco y negro, nos revelan el color 
de  inquietudes, incertidumbres, temores o pérdidas. 
Nos invitan a reflexionar en esos vacíos,  silencios o 
ausencias,  para darles desde allí, si se quiere,  presencia.

 
Eddy Camejo

Grandal, R. (1)
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Febres C., A.(2) (3) Febres C., A
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Zapata, N. (4) (5) Zapata, N. 



10 11

Zapata, N. (6)
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Carmela Fenice (7)

Matisse en alguna de sus correspondencias afirmó que Si el dibujo 
pertenece al espíritu y el color a los sentidos, se debe dibujar 
primero, para cultivar el espíritu y para poder conducir al color 
por senderos espirituales. En esta muestra el ejercicio se trazó a la 
inversa. Las obras parten de los sentidos, y estos se van decantando, 
se depuran al punto en que se sustraen todos los tintes cromáticos 
para mostrar sólo la esencia, conduciendo entonces, no al color, 
sino a quien participa de la experiencia, a través de los senderos 
que describe el genio fauvista. 

Composiciones esquemáticas de líneas rectas, horizontales y 
verticales, esconden tras su aparente rigidez, una delicada fragilidad 
que se hace más evidente a medida en que avanza el recorrido. Se 
revelan efímeras ruinas arqueológicas que dan constancia de un 
pasado reciente, del que poco se recuerda. Donde hubo rectitud 
se forjan ahora sinuosidades y la simpleza deriva en un horror al 
vacío, atemorizante y a su vez conmovedor. El ritmo vertiginoso 
confunde al cosmos y al caos, nos perdemos en el espacio sin 
tener consciencia exacta de donde pisar. De pronto llega la 
pausa, miramos al mar. Cada quien, desde su orilla, advierte la 
profundidad. Revive sus muertos y afronta la compleja realidad de 
reconocerse menudo ante la inmensidad. 

Por surcar mejor agua alza las velas
ahora la navecilla de mi ingenio, 

que un mar tan cruel detrás de sí abandona;

Y cantaré de aquel segundo reino 
donde el humano espíritu se purga

y de subir al cielo se hace digno.

Dante Alighieri  
Canto I de “El Purgatorio” en La divina comedia
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Grandal, R. (8) (9)  Febres C., A. 
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Grandal, R. (10) (11) Grandal, R.



18 19

Aluan Argüelles (12) (detalle) Aluan Argüelles
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Febres C., A (13) (14)Febres C., A. 
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María Bilbao H. (15) María Bilbao H. (16) María Bilbao H. (17) María Bilbao H. (18)
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Anastasia Carpio (19) (detalles) Anastasia Carpio
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Grandal, R. (20) (21) Grandal, R.
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La Rosa, S. (22) (23) La Rosa, S.
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Haiek, P. (24) Haiek, P. (25)
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 (27-1)  (27-2) (27-3) Correa, V.
Prado. S (26)
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Arteaga, R. (28) (29)Arteaga, R. 
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Arteaga, R. (30) (31) Arteaga, R. 
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El color no es mera interpretación fisiológica de estímulos 
lumínicos. El color incide en el ánimo, en lo profundo. Descubrir el 
color en el blanco y negro es un ejercicio introspectivo. Nos invita 
a hurgar en la esencia, en la sustancia, en lo íntimo. De manera 
objetiva, los distintos sistemas de clasificación del color coinciden  
en proponer un eje de valores, cuya escala va del blanco más intenso 
en lo alto, al negro más oscuro en lo profundo. Se pudiera decir 
entonces, que allí, en el blanco y negro, está la esencia del color.
  
Si bien esto puede cierto, hay ocasiones en que hallamos el 
color sin siquiera depender de la vista. La música, en reiteradas 
oportunidades, nos lo ha demostrado. La mirada introspectiva, esa 
que depura los sentidos e indaga en la esencia, también nos invita 
a depurar referentes, retornar al estado de la infantia, al estado 
donde somos incapaces de hablar, donde no hay principio ni meta. 
Allí, donde podemos re-escribir-nos, re-presentar-nos, donde no 
hay pasado ni futuro, sólo el ahora. Donde nos reconciliamos con 
el juego, con el querer soñar. Encontrar el color en el blanco y negro 
es un juego sin reglas, sólo se requieren las ganas de jugar.

(32)Urvina, A.V. 



40 41

Prado, S. (33) (34) Prado, S. 
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Febres C., A. (35) (36) Febres C., A. 
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Grandal, R. (37) (38)Grandal, R.
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Grandal, R. (39) (40) Grandal, R.
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color
Índice de obras- Fichas técnicas 

¡ Es verdad; pues reprimamos
esta fiera condición,

esta furia, esta ambición,
por si alguna vez soñamos.
Y sí haremos, pues estamos

en mundo tan singular
que el vivir sólo es soñar,

y la experiencia me enseña que el 
hombre que vive sueña

lo que es hasta despertar.
Sueña el rey que es rey, y vive
con este engaño mandando,
disponiendo y gobernando;

y este aplauso, que recibe
prestado, en el viento escribe

y en cenizas le convierte
la muerte: ¡desdicha fuerte! 

 ¡Que hay quien intente reinar
viendo que ha de despertar

en el sueño de la muerte!

Pedro Calderón de la Barca 
La vida es sueño 

Sueña el rico en su riqueza,
que más cuidados le ofrece;
sueña el pobre que padece

su miseria y su pobreza;
sueña el que a medrar empieza;

sueña el que afana y pretende;
sueña el que agravia y ofende;
y en el mundo, en conclusión,

todos sueñan lo que son,
aunque ninguno lo entiende.

Yo sueño que estoy aquí
destas prisiones cargado,

y soñé que en otro estado
más lisonjero me vi.

¿Qué es la vida?: un frenesí.
¿Qué es la vida?: una ilusión,

una sombra, una ficción;
y el mayor bien es pequeño,

que toda la vida es sueño,
y los sueños, sueños son.  
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01
Ramón Grandal

Sin título. Caracas, 2005.
De la serie Venezuela, Inc.

Fotografía analógica, Impresión digital

02
Ana Cristina Febres

Sin título. La Habana, 2017
De la serie Habana “Finally We Can 

Come To Cuba”
Fotografía digital

03
Ana Cristina Febres

Sin título. La Habana, 2017
De la serie Habana “Finally We Can 

Come To Cuba”
Fotografía digital

04
Narda Zapata

Gigantografía full color 3
 Caracas 2018

De la serie Gigantografías
Fotografía digital 

05
Narda Zapata

Gigantografía full color 2 
 Caracas 2018

De la serie Gigantografías
Fotografía digital

06
Narda Zapata

Gigantografía full color 1 
 Caracas 2018

De la serie Gigantografías
Fotografía digital 

07
Carmela Fenice 

Ciudad Laberinto 3/ Confinados
2020

Digital Media

08
Ramón Grandal

Sin título. Caracas, 1998.
De la serie Venezuela, Inc.

Fotografía analógica, Impresión digital

09
Ana Cristina Febres 

Sin título. La Habana, 2017
De la serie Habana “Finally We Can 

Come To Cuba”
Fotografía digital 

10
Ramón Grandal 

Sin título. Caracas, 1996.
De la serie Venezuela, Inc.

Fotografía analógica, Impresión digital

11
Ramón Grandal 

Sin título. Puerto Cabello, 1996. 
De la serie Venezuela, Inc.

Fotografía analógica, Impresión digital

12
Aluan Argüelles

No. 0842 [ 23°03´09.37”N 
82°33´29.41”W ] De la serie Atlas. 2017

Óleo/ lienzo
110 x 150 cm

13
Ana Cristina Febres

Sin título. La Habana, 2017
De la serie Habana “Finally We Can 

Come To Cuba”
Fotografía digital

14
Ana Cristina Febres

Sin título. La Habana, 2017
De la serie Habana “Finally We Can 

Come To Cuba”
Fotografía digital

15
María Bilbao Herrera 

Sin título, 2020
De la serie La imagen radical ilimitada

Digital Media

16
María Bilbao Herrera 

Sin título, 2020
De la serie La imagen radical ilimitada

Digital Media

17
María Bilbao Herrera 

Sin título, 2020
De la serie La imagen radical ilimitada

Digital Media

18
María Bilbao Herrera 

Sin título, 2020
De la serie La imagen radical ilimitada

Digital Media

19
Anastasia Carpio 

Velos, 2019
Instalación, medios mixtos

20
Ramón Grandal 

Sin título. Caracas, 1998.
De la serie Venezuela, Inc.

Fotografía analógica, Impresión digital

21
Ramón Grandal 

Sin título. Caracas, 1998.
De la serie Venezuela, Inc.

Fotografía analógica, Impresión digital
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22
Stephanie La Rosa 

Sin título, 2019
De la serie Retratos de la Infancia 

Fotografía digital 
23

Stephanie La Rosa 
Sin título, 2019

De la serie Retratos de la Infancia 
Fotografía digital 

24
Pablo Haiek 

Sin título, 2016-19
De la serie Caleidoscopia

Digital Media 

25
Pablo Haiek

Sin Título, 2016-19
De la serie Caleidoscopia

Digital Media

26
Samuel Prado 
Sin título, 2010 

De la serie Texturas
Fotografía digital

27
Valeria Correa

Tríptico del aburrimiento,2020
De la serie Retratos del aburrimiento

Collage Digital 
27-1 Teletrabajo y Zoomestudio
27-2                       Salir o no salir 
27-3             Esto no es un artista 

28
Rafael Arteaga 

La dama del Armiño, 2019
De la serie: Estudio para un apagón

Acrílico sobre tela 
100x100cm 

29
Rafael Arteaga 

La lechera, 2019
De la serie: Estudio para un apagón

Acrílico sobre tela 
100x100cm

30
Rafael Arteaga 

La joven de la perla, 2019
De la serie: Estudio para un apagón

Acrílico sobre tela 
100x100cm

31
Rafael Arteaga 

Autorretrato con sombrero rojo, 2019
De la serie: Estudio para un apagón

Acrílico sobre tela 
100x100cm

32
Ana Vanessa Urvina 

Plantas de la noche, 2020
Técnica mixta sobre madera

30x30

33 
Samuel Prado 
Sin título, 2018

De la serie Texturas
Fotografía digital

34 
Samuel Prado 
Sin título, 2009 

De la serie Texturas
Fotografía digital

35
Ana Cristina Febres

Sin título. La Habana, 2017
De la serie Habana “Finally We Can 

Come To Cuba”
Fotografía digital

36
Ana Cristina Febres

Sin título. La Habana, 2017
De la serie Habana “Finally We Can 

Come To Cuba”
Fotografía digital

37
Ramón Grandal

Sin título. Caracas, 1994.
De la serie Venezuela, Inc.

Fotografía analógica, Impresión digital

38
Ramón Grandal

Sin título. Choroní,1993.
De la serie Venezuela, Inc.

Fotografía analógica, Impresión digital

39
Ramón Grandal

Sin título. Maracaibo, 2000.
De la serie Venezuela, Inc.

Fotografía analógica, Impresión digital

40
Ramón Grandal

Sin título. Caracas, 1996.
De la serie Venezuela, Inc.

Fotografía analógica, Impresión digital

color
Artistas invitados - Biografías



54 55

Aluan Argüelles
La Habana, Cuba (1982) Artista plástico multidisciplinario y de 
medios mixtos. Miembro de la Unión Nacional de Escritores y 
Artistas de Cuba [UNEAC]. Egresado del Instituto Superior de 
Arte [ISA]. La Habana.  Royal University College of Fine Arts 
[KKH]. Estocolmo, Suecia. Academia de Nacional de Bellas Artes 
San Alejandro. La Habana. Ha participado en diversas exposiciones 
individuales y colectivas en distintas ciudades de Europa, los 
Estados Unidos y América Latina. aluanarguelles@gmail.com 

De la serie Atlas (2017)

La serie Atlas, responde a la necesidad de archivar una memoria, 
de no olvidar. Está compuesta por pinturas de gran formato que 
aluden al mar, a parte de nuestra geografía. Las imágenes hacen 
referencia a los lugares de partida. Estás imágenes no son más que 
la metáfora o cita a la emigración ilegal en Cuba, una constante 
en familias ya incompletas de nuestra sociedad. Tras la aventura 
de salir desesperadamente de la isla, las personas que nombro 
en estas pinturas, son y forman parte de nuestra historia, la 
misma quizás destinada a ser borrada por el inconveniente de 
la culpa. El registro de estas personas, algunas llegaron a cruzar 
el mar, otras no…yace en estas pinturas en blanco y negro de 
manera oculta. Los nombres de algunas de esas personas que se 
han ido aparecen ordenados como personajes de una película o 
memorial en cada una de estas piezas, el uso de la tinta invisible 
es empleada con toda intención, provocando a simple vista que 
el espectador no pueda percibirlas. Solamente a través del uso 
de una luz UV, podrá tener acceso a leer nombres de aquellos 
que escaparon de los registros sociales de nuestra geografía.

Aluan Argüelles

Ana Cristina Febres

Habana “Finally we can come to Cuba” (2017)

La cámara, la curiosidad, un amigo y el miedo, me acompañaron a 
documentar las realidades anacrónicas  de esta ciudad. En  aquellos 
días la política externa norteamericana había flexibilizado algunas 
pocas  medidas del embargo,  permitiéndole a sus  ciudadanos 
viajar a la isla: ”Finally We Can Come To Cuba”, escuche a alguien 
decir.   Fue casi una semana de caminatas, recorridos en guaguas 
y botes a lo largo de la ciudad y sus cercanías;  deambulando sin 
rumbo definido, al encuentro  de  la decadencia, el anacronismo 
y paradójicamente, a una vitalidad que conecta con el recuerdo 
de aquel esplendor que vivió la ciudad en épocas pasadas.
 
Esta serie fotográfica fue concebida originalmente a color. 
Transformar cada imagen al blanco y negro para esta convocatoria 
fue un proceso de desprendimiento. Mis ojos no REconocían este 
engabetado lenguaje. Cada  espacio o personaje me interpelaba, los 
blancos, negros y grises se convirtieron en los nuevos protagonistas. 
Otra realidad apareció impregnando a la imagen de una distante 
nostalgia.  Las líneas, las texturas, los contrastes se hicieron más 
presentes. Detalles que pasaban desapercibidos, aparecieron. 
Recorrí  de nuevo las calles de La Habana,  transformada 
en un lugar atemporal. Habana es un viaje en el tiempo, un 
espejo empañado cuyo reflejo aún nos negamos a reconocer. 

Ana Cristina Febres 

Caracas, Venezuela (1967). Artista Visual especializada 
en fotografía conceptual y documental. Egresada 
del instituto Roberto Mata Taller de Fotografía en
Caracas y el Centro Integral de Estudios Fotográficos, 
(CIEF). Diplomado  en Arte Contemporáneo en la UNIMET 
- Sala Mendoza . Diplomado en Arte Occidental UNIMET.  

Anacfebres@gmail.com 

mailto:aluanarguelles%40gmail.com?subject=Exposici%C3%B3n%20Color
mailto:anacfebres%40gmail.com?subject=Exposici%C3%B3n%20Color
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Ana Vanessa Urvina
Caracas, Venezuela (1982) Artista visual y docente. Egresada en 
Artes de la Universidad Central de Venezuela, Master en Producción 
Artística en la Universidad Politécnica de Valencia- España. Ganadora 
de la beca  ALBAN. Realizó estudios de pintura en la Universidad de 
Columbia en Nueva York. Ha participado en diversas exposiciones 
en Venezuela, Costa Rica, España y los Estados Unidos. Publicó  
“Correspondencias Arte-Literatura: Una visión panorámica del siglo 
XX. (2012)por la Editorial Académica Española. anaurvina@gmail.com 

Plantas de la noche , 2020

Todo lo que permanece en misterio debe ser una y otra vez 
revisado; hay que darle vueltas, perseguirlo, pensarlo....

La exposición Color me impuso un reto: Transitar la espesura de 
mis jardines a negros y blancos. 

Entonces imaginé un jardín nocturno bajo una luna llena; hojas, 
raíces, enredaderas , flores y musgos arropados en tintas oscuras. 
Negros y grises me llevaron a raspar la superficie y así fueron 
saliendo otras líneas, plantas sutiles, capas vegetales debajo de 
gesso, acrílico y tinta.

Ana Vanessa Urvina

Anastasia Carpio 
Caracas, Venezuela (1966) Artista visual, con larga y reconocida 
trayectoria en el campo del diseño gráfico y la docencia. 
Licenciada en Diseño Gráfico y Modas, mención Cum Laude, 
por el Fashion Institute of Technology, Nueva York. Docente 
en el Instituto Centro de Diseño Digital y en el Instituto de 
Diseño de Caracas, con más de doce años de experiencia y un 
amplísimo conocimiento en el área tipográfica. Fundadora de la 
Marca Paquitas Diseño a 4 Manos www.anastasiacarpio.com.

Velo, Instalación (2019) 

Gasa colgante que funciona como repositorio de germinación 
de granos. Este proceso de crecimiento que va transformando 
la obra, alude simbólicamente a los procesos de vida.

La idea de elementos confinados en un espacio, develando 
capas sobre capas, como si se estuviesen contando las etapas 
de una vida, me hizo reflexionar sobre mis propios procesos y 
experiencias. Utilizo entonces grandes formatos a fin de proyectar 
y explorar mis raíces. El uso de la gasa quirúrgica está conectado 
profundamente con mi madre y su largo proceso de enfermedad 
durante mi niñez. Allí, deseo adaptar el material al espacio
de una manera muy efímera. La gasa es ligera, relacionada al dolor 
y también a la sanación, es un material que puede ser trasladado 
con facilidad y ligereza, como ha sucedido con las transiciones en 
mi vida y que finalmente me ha permitido procesar momentos 
dolorosos a través de una visión artística. Para mi, es de gran 
importancia que el espectador interactúe con la obra. Y es aquí 
donde las instalaciones de gran formato ofrecen esa opción, 
intervengo las telas con tintes naturales y elementos orgánicos 
que incrementan la importante posibilidad del contacto sensorial.

Anastasia Carpio

http://www.anastasiacarpio.com
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Carmela Fenice
Caracas- Venezuela (1962) Artista visual multidisciplinaria, 
sus referentes pueden ubicarse en el área audiovisual, la música 
y la publicidad. Su obra resulta de la confluencia de múltiples 
experiencias y de un laborioso trabajo con la memoria.  Egresada 
en Comunicación Social (1991) y Educación (1987) de la UCAB. 
Diplomado I en Arte Contemporáneo y el Diplomado II de la Sala 
Mendoza en la Unimet. En el año 2017 inicia sus actividades como 
presidenta de la Fundación Fenice Larralde. www.carmelafenice.com

Ciudad Laberinto 3 / confinados

La obra Ciudad Laberinto 3/confinados, es una metáfora que 
hace referencia a cómola artista percibe a las personas con 
viviendas de espacios reducidos por estar sitiados en sus casas. El 
estado mental del hacinamiento se agudiza con una convivencia 
obligada, que reduce al individuo desde todo punto de vista. Es 
como entrar en un laberinto que al empezar a recorrer no tienes 
idea cómo salir. Más allá de las miles de ventanas, se encuentran 
un ilimitado número de personas recluídas -al resguardo? de
una pandemia global que marca el inicio del siglo 21.
Distancia social, pero en confinamiento. La hiperdensidad se ha 
vivido con acusiosa mirada bajo el lente de una lupa. Los individuos 
se han visto obligados a permanecer en sus casas, algunas de 
pocos metros cuadrados con 3 a 5 habitantes por vivienda.
Los mega edificios aglomerados en grandes barriadas de las 
ciudades más importantes del planeta, de pronto, pasan a ser 
protagonistas las 24 horas del día. No se sale a trabajar ni a la 
escuela, por lo que permanecen todos en un mismo espacio,
casi dando vueltas en círculos, y a veces observando por esas 
diminutas ventanas un futuro incierto y lleno de incentidumbre.

Carmela Fenice

María Bilbao Herrera
Caracas-Venezuela. (1980) Artista interdisciplinaria (Fotografía, 
performance, video e instalaciones). Educadora e investigadora. 
BA en Diseño de Interiores del Instituto de Arte de Fort Lauderdale 
y Maestría en Dirección de Arte de Elisava Escola Superior de 
Disseny de Barcelona. Premio Rita K Hillman a la excelencia en el 
Centro Internacional de Fotografía en Nueva York. Ha residido en 
ZK / U Zentrum para Kuns and Urbanistic, Berlín, y es cofundadora 
y directora de nodoCCS. www.mariabilbaoherrera.com

​La imagen radical ilimitada (2020)

Los tiempos de agitación inspiran la búsqueda de entendimientos 
alternativos de la realidad. Me gusta pensar que nos estamos moviendo 
más allá de las estrategias de representación convencionales hacia 
un nuevo enfoque radical de la forma en que representamos 
nuestra realidad. Una que incluya la percepción de un mundo fuera 
del alcance de nuestra percepción limitada. La imagen se propone 
como una forma ilimitada que apunta una vez más a nuevas formas 
de entender las fuerzas que están remodelando la vida humana hoy. 
Estas nuevas formas de representar la realidad van mucho más allá 
de la materia, que es sólo un aspecto visible de un universo hecho 
de energía que no ha dejado de expandirse desde su creación. 
Hoy estamos comenzando a potenciar nuestras capacidades para 
percibirlo, a través de nuestra intuición, para escuchar las señales 
de nuestro cuerpo y de nuestras tecnologías, para conectarnos 
con nuestros sentimientos y comprender el lenguaje del corazón, 
buscando un equilibrio entre mente, cuerpo y la tecnología. 
Estamos recuperando el valor que el juego, la imaginación, las 
artes y la comunicación no verbal tienen para nuestro desarrollo 
integral. “La imagen radical ilimitada” propone imágenes que 
apuntan a las formas globales, holísticas, aleatorias, intuitivas, 
sentimentales, subjetivas, no verbales, sintéticas, intemporales, 
múltiples, horizontales, lúdicas y creativas de ver la realidad.

María Bilbao Herrera

http://www.carmelafenice.com
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Narda Zapata

De la serie Gigantografías (2018-2019)

La foto forma parte de una serie que inicié durante los dos 
últimos años que viví en Caracas (2018-2019) específicamente en 
el contexto de un registro de vallas publicitarias ubicadas en los 
costados de las autopistas de la capital. Esta es una fotografía full 
color, paradójicamente en oposición al pedido de la convocatoria. 
Las vallas quedaron sin uso, debido a la grave crisis económica 
del país y a la total decadencia de la estructura social venezolana, 
y con el pasar del tiempo perdieron todo el color. Por lo tanto 
encuentro útil mostrarla en esta exposición, justamente, porque 
se trata de una foto full color que refleja cómo este se fue 
desvaneciendo, dejando la huella de un paisaje urbano deslavado 
y degradado. Agrego también que el entorno de la ciudad es 
objetivamente peligroso para salir con una cámara buscando 
el mejor ángulo para captar la fotografía perfecta. Las fotos que 
conforman esta serie fueron hechas con el celular, muchas detrás 
del vidrio del coche, en las pausas en los semáforos y teniendo 
cuidado de no llamar la atención para evitar posibles atracos. 

Narda Zapata 

La Paz - Bolivia (1981) Se gradúa en la carrera de Artes Visuales 
en la Universidad Mayor de San Andrés de La Paz. Su trabajo 
dialoga entre espacios antropológicos utilizando diversos 
lenguajes como la pintura, el performance, la escultura, la 
fotografía y el bordado, entre otros.  Ha mostrado su trabajo en 
galerías y espacios públicos de América y Europa. Actualmente 
vive y trabaja en Berna, contrastando constantemente la 
cotidianidad entre su país de origen y los paises que la acogen.

Pablo Haiek
Caracas - Venezuela (1981) Artista visual, su propuesta ha estado 
enfocada en la fotografía y experimenta en la intervención de 
imágenes digitales. Reside y desarrolla su línea de investigación 
en Caracas. Sus motivaciones surgieron como respuesta a 
situaciones  inestables que han afectado a la sociedad donde se 
desenvuelve, visibilizando en profundidad la fragilidad de la vida. 

www.pablohaiek.com

De la serie Caleidoscopia (2016-2019)

La obras que realizo  parten de la abstracción de entornos 
rechazados, las hago respetando los colores que cada entorno 
presenta, es decir, no suelo hacer obras en blanco y negro. Sin 
embargo estas dos obras carecen de color, ya que el origen de la 
abstracción no lo presentaba. Las mismas son parte de la serie 
Caleidoscopia (2016-2019). La abstracción de estas obras parten 
de la basura, exploro la modificación de materiales sin ningún 
significado cultural mediante la repetición y la simetría. Invitando 
a reconsiderar el potencial del entorno rechazado que nos rodea.

Pablo Haiek

http://www.pablohaiek.com
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Rafael Arteaga
Caracas-Venezuela (1986), perteneció al Grupo Artístico del Sur, 
Egresado del Instituto Universitario de Estudios Superiores de 
Artes Plásticas Armando Reverón. Ha participado en proyectos 
importantes de restauración del patrimonio nacional y en 
diversas exposiciones individuales y colectivas a nivel  nacional e 
internacional. Coordinador de la Macolla Creativa y recientemente 
galardonado con el premio estímulo CCBOD-AICA Venezuela a 
la investigación en Artes Visuales arteaga.rafael86@gmail.com

Estudio para un apagón (2019)

Si hay un símbolo distintivo en las obras de Rafael Arteaga, es 
el uso recurrente de colores vivos. Por ello resulta tan atractiva 
e inquietante esta serie de pinturas en blanco y negro. Uno de 
sus principales intereses ha sido la creación de nuevos espacios 
de contemplación, al tomar referentes del imaginario cultural 
venezolano y latinoamericano. En las cuatro obras seleccionadas 
para esta muestra, Arteaga reinterpreta a grandes íconos de la 
historia del arte universal y local. Se apropia de  distintos estilos 
y épocas, producidos en diferentes espacios geográficos. Los 
tenebrisa, desecha de ellos sus colores. Neutraliza sus fondos en 
el negro y, con leves pinceladas grises y algún detalle puntual en 
blanco,  baña de luz aspectos esenciales de las figuras de cada 
retrato. En marzo del 2019, Venezuela sufrió el apagón eléctrico 
más importante de su historia reciente, quedando sin suministro 
casi la totalidad del país. Arteaga arrastra a la contemporaneidad 
a estos importantes referentes del pasado. En un arrebato casi 
vandálico (y de allí su valía), desmorona el aura idílica de los 
grandes maestros e incorpora sus obras al caos actual. La dama, 
la lechera, la joven y el maestro, conforman ahora una serie 
homogénea. Los brochazos característicos del pintor las incorpora 
a un mismo estilo, diluyendo épocas, clases, nacionalidades y 
creencias. Todas, como en aquél marzo del 2019, se sumergen en la 
misma situación. No obstante, esos leves grises y blancos permean 
la sustancia de cada pieza, y en medio del desorden y el caos aún se 
identifican en cada una su esencia. 

Ramón Grandal 

Ramón Grandal (La Habana, 1950-Miami, 2017) fue una de las 
miradas más destacadas de la fotografía latinoamericana de los 
setenta y ochenta. Discípulo de Tito Álvarez, Luc Chessex y Paolo 
Gasparini, participó en más de cien exposiciones individuales 
y colectivas alrededor del mundo. De sus muestras individuales 
destacan: El Barroco Cubano Instituto Italoamericano de 
Arquitectura, Roma, Italia, 1980; En el Camino. Museo Nacional  
de Bellas Artes, La Habana, Cuba, 1986; Cuba. Galería Photoforum, 
Bienn-Biel, Suiza; Cuba 1933-1992, Dos Visiones: Walker Evans-
Ramón Grandal. Casa Mundial del Vino, Buredos, Francia, 1992; 
Enfoc´arte. Festival de la Luz. Festival Internacional de Fotografía 
2000, Venezuela y Ramón Grandal; Memorias de la Casa, Fototeca 
de Cuba. La Habana, Cuba, 2008.
Su obra se encuentra en diferentes colecciones públicas y privadas: 
Musée de L’Elysée, Suiza. Photoforum Pasquart, Suiza; Consejo 
Mexicano de Fotografía, D.F., México; Museo de Bellas Artes 
de La Habana, Cuba; Museo de Bellas Artes de Caracas, Galería 
de Arte Nacional y Fundación para la Cultura Urbana, Caracas, 
Venezuela. También han sido publicadas, por más de veinticinco 
años en libros, revistas y periódicos de Europa, Estados Unidos 
y América Latina. Entre las publicaciones más importantes se 
encunetran Camera, Suiza, 1980(ensayo fotográfico), La Ciudad 
de las Columnas, Texto Alejo Carpentier, Fotografías de Ramón 
Grandal, Editorial Bruguera, España,1982, Canto a la realidad. 
Fotografía Latinoamericana 1868-1992, Lunwerg Editores 1993, 
Madrid, España. ExtraCAMARA (ensayo fotográfico) Venezuela. 
Memoria: Artes Visuales Cubanas del Siglo XX, Editorial California 

International Art Foundation, USA, 2003.  
Obtuvo diferentes premios y menciones, destacándose la Mención 
del Premio de Fotografía Latinoamericana Josune Dorronsoro, el 
Premio Único del Festival Internacional de la Luz en el año 2000 y  
Premio de Fotografía de la Unión de Escritores y Artistas de Cuba. 
Ha ofrecido conferencias en diferentes universidades, así como 
talleres de fotografía en instituciones públicas y privadas. Durante 
treinta años ejerció la docencia en Cuba, España y Venezuela. 

mailto:arteaga.rafael86%40gmail.com?subject=Exposici%C3%B3n%20Color


64 65

Samuel Prado 
Caracas, Venezuela (1973). Egresado en Comunicación de Arcadia 
University en (PA,USA). Fotógrafo, Creador audiovisual, Director 
de fotografía y Editor Audiovisual. Especialista en dirección 
cinematográfica de corte documental. Más de 20 años de experiencia 
en el área de producción para importantes cadenas de televisión 
nacionales y extranjeras. Fundador de Cámara da Producciones. 
Manifiesta gran sensibilidad a temas como  la luz, la imagen, la 
conceptualización y realización de ideas. www.samuelprado.com 

De la serie Texturas

El camino de la luz y la sombra, es el volumen. Este pensamiento 
siempre ronda mi mente cuando comienzo un trabajo y visualizo 
como voy a lograr lo que quiero. Es simplemente un mantra 
para entender que iluminar es mucho más que poner una luz, 
también es crear sombras para conseguir el volumen y entender 
la profundidad de cada imagen, de cada clip, de cada escena. Es 
la forma de traducir mi mundo de tres dimensiones al mundo 
bidimensional de una pantalla o una fotografía.

Samuel Prado 

Stephanie La Rosa
Caracas - Venezuela (1996) Fotógrafa e investigadora 
emergente. Licenciada en Artes, mención cinematografía en 
la Universidad Central de Venezuela (2019). Ha realizado 
diversos cursos y especializaciones en fotografía, cine y arte 
en la Escuela Nacional de Cine, la Organización Nelson 
Garrido, el Museum of Modern Art (MoMA), entre otros. 

Stephanielarosa11@gmail.com

Retratos de la  infancia (2019)

La serie Retratos de la  infancia, surge a partir de una investigación 
que gira en torno a la individualización y humanización de los 
niños marginados (niños de la calle). Indaga en el tema de la 
cotidianidad en la calle y cómo esta afecta la inocencia infantil. 
Toma como referencia los trabajos visuales de fotógrafos y 
periodistas orientados hacia conflictos sociales, para sustituir 
la perspectiva aislada de las víctimas de una situación por una 
perspectiva más cercana e íntima

Mi trabajo busca problematizar a partir de la fotografía, la condición 
que se le da a estos niños, y que el espectador pueda empatizar 
con sus vidas al adentrarse en su cotidianidad, sus relaciones, sus 
juegos. Busco que el espectador sienta que los conoce, no que los 
vea como la consecuencia de algo o que son una noticia más, sino 
que los vea a partir de lo que son. Intento mostrar de estos niños 
su esencia como individuos, para después poder ubicarlos en su 
contexto, pero no dependiendo de temas económicos o políticos 
directamente, sino en su ambiente, su atmósfera del día a día, en 
las situaciones en las que se ven envueltos al realizar su tarea diaria.

Stephanie La Rosa
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Valeria Correa
Caracas – Venezuela (1989). Licenciada en Artes Plásticas 
y Museología, Magna Cum Laude. (UCV, 2018.) Collagista, 
investigadora, creadora digital y gestora de redes sociales. 
La verdad, nunca he llegado a considerarme a mí misma 
como artista. Empecé —por curiosidad— unos talleres de 
collage con Rafael Castillo Zapata y allí descubrí una salida 
a toda mi creatividad frustrada. valeriacorrea@gmail.com 

Tríptico del aburrimiento, 2020. De la serie Retratos del 
aburrimiento. Collage Digital

A partir de los talleres de Papeles Constelados en dos ediciones 
con Rafael Castillo Zapata (Centro Cultural BOD, 2019). En él 
comencé a trabajar el collage de forma tradicional: cortando y 
pegando papel y otros materiales. A raíz de la cuarentena pasé a 
formato digital, tomando modelos de obras clásicas y situándolos 
en escenarios cotidianos de la pandemia en Venezuela y de la 
“Nueva normalidad” con un toque humorístico que me ayuda 
a lidiar con esta pesada realidad. Para esta muestra, participo 
con tres collages con los que muestro tres episodios que definen 
mi vida en estos tiempos de confinamiento. Teletrabajo y 
Zoomestudio, Salir o no salir y Esto no es un artista. Son collages 
digitales a partir de las obras: Doleur D’amour de William 
Bouguereau (1899), Joan of Arc’s death at the Stake de Herman 
Stilke (1843) y Tentative de l’impossible de René Magritte (1928)
.

Valeria Correa 

Color, muestra colectiva virtual 
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Pensamientos, palabras y obras
Promoviendo la disertación, la reflexión y la crítica     

 
  Una plataforma cultural digital interesada en 
la publicación y difusión  regular de contenidos 
educativos y culturales, con especial énfasis en las 
artes visuales. Una iniciativa sin fines de lucro que 
funciona a través de prácticas colaborativas entre 
artistas y gestores culturales desde  sus cuentas 
@pensapalobs por las redes sociales Instagram, 
Facebook y Twitter.


