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Dentro del seno de la Fundación Pascual Ros Aguilar 
surge en 2010 el proyecto MAG (Mustang Art Gallery) 
con el objetivo de aglutinar todas las acciones 
culturales que se impulsan desde la propia fundación.

Desde un principio hemos querido mantener la 
atención en el sector del arte contemporáneo, 
aunque, sin delimitar nuestro campo de actua-
ción de una manera muy estricta, de tal manera 
que cualquier manifestación creativa de calidad 
puede tener lugar dentro del proyecto MAG.

Durante los 7 años de recorrido bajo la marca Mustang 
Art Gallery, hemos usado el sugerente espacio del 
edificio MTNG Experience, diseñado por los arqui-
tectos José Amorós y José Juan Fructuoso, como un 
laboratorio cultural donde experimentar y aprender, 
no solo con los diferentes perfiles de los artistas 
invitados a participar y el carácter arriesgado de sus 
propuestas, sino también a través de la gestión que 
hemos llevado a cabo del propio el espacio, de la 
interactuación con los artistas, críticos y comisarios.

Durante todo este viaje, hemos intentando andar los 
pasos que considerábamos necesarios para aportar una 
visión más cercana tanto al público como al creador, 
tratando siempre de poner en valor la propuesta de 
los artistas y dándole más importancia a la «colabo-
ración» que al «encargo» al artista. Pero sobre todo, 
hemos sido conscientes de que no podemos cambiar 
a corto plazo la relación entre el sector del arte y la 
sociedad en general, pero sí acortar distancias entre el 
público y la labor de los creadores, tratando de caminar 
hacia modelos más respetuosos que los existentes 
con los profesionales del sector y comprendiendo 
mejor las características específicas de su trabajo 
como creadores y su influencia sobre el entorno.

Otro de los retos de la experiencia MAG, ha sido la 
convivencia en cada actuación con los trabajadores 
propios del edificio que nos alberga. Porque cada una 
de las personas que conviven en el edificio comparten 
esta experiencia de forma global, desde los montajes 
de las exposiciones hasta a cohabitar con los artistas 
y con las obras que pueblan el propio edificio MTNG 
Experience. En este sentido la experiencia artística 
es enriquecedora y aporta dinamismo a la vida en el 
trabajo. Muchos de los que pasamos nuestra jornada 
laboral en el edificio agradecemos el constante cambio 
de escenario bajo las diferentes miradas de los crea-
dores que participan en el proyecto ART Mustang.

El público durante estos siete años ha sido nuestra 
otra gran preocupación (además de la ya menciona-
da con los artistas). Hemos intentado convertir un 
edificio privado y de empresa en un espacio abierto a 
la gente, donde el público encuentre otros alicientes a 
los asuntos propios de la empresa como exposiciones, 
charlas o actividades divulgativas generadas desde 
la fundación hasta la participación de otras entida-
des que han decidido usar el espacio de la sala como 
punto de encuentro con su público. Así pues, uno de 
los valores principales de nuestra experiencia con el 
proyecto ha sido traspasar los planteamientos iniciales 
y convertirse en un punto de encuentro para todos.

Respecto al futuro, nuestra intención es seguir siendo 
nexo de unión entre creadores y público general. 
Para ello modificamos nuestro nombre y eliminamos 
la palabra «Gallery», Puesto que nunca hemos sido 
un espacio de venta de arte. También modifica-
mos la identidad gráfica buscando valores estéticos 
más aproximados al público joven de la marca.

Por último, queremos agradecer al apoyo de todos 
aquellos que a lo largo de todo este recorrido 
han colaborado con nosotros: artistas, músicos, 
asociaciones, empresas, centros educativos, 
proveedores, público asistente y otros compañeros del 
sector de las artes que nos han seguido y apoyado.

Desde MAG hasta 
ART Mustang

Juan Fuster, director de ART Mustang
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LO ENAJENADO QUE SE CUENTA EN ESCENA
por Óscar Alonso Molina

Porque me dejaron, y enajenaron este lugar, y ofrecieron 
en él incienso a dioses ajenos, los cuales no habían 
conocido ellos, ni sus padres, ni los reyes de Judá; y 
llenaron este lugar de sangre de inocentes. Jeremías, 
19:4

Pintar animales como si fueran bodegones; desnudos 
como si fueran animales; bodegones como si fueran 
cuerpos… parece un simple truco, una suerte de maniera 
por la cual las cosas son lo que parecen pero, al mismo 
tiempo, algo más que se asoma a través de ellas con 
discreción. Aunque, veréis, no es tan sencillo, porque esa 
discreción aquí no implica, necesariamente, mesura o 
moderación, ni siquiera ausencia de tensiones, ligereza; 
no, lo perturbador que se vislumbra en las escenas 
de Antonio Montalvo se impone en la conciencia del 
espectador casi os diría que con brutalidad, cuanto 
menos con cierta crudeza. Allí dentro, tras de las 
apariencias más anodinas –unos paños, unas nueces, 
flores, telas y drapeados, ganado de granja– se amasa 
lo insondable, aquello que se va a manifestar en algún 
momento para dejarnos sin habla frente a la imagen, 
de la que, por lo demás, hasta entonces apenas habrá 
mucho que decir… También la presencia del mal se ha 
hecho presente característicamente así en el lenguaje 
cinematográfico, herencia de la literatura gótica y de 
terror del XIX donde el modelo es abundantísimo, y 
con ese mundo comparte Montalvo el gusto por las 
atmósferas cargadas, los efectos de luz atemperada 
y enrarecida, cierta delicuescencia de lo presentado 
en escena. En efecto, en la obra más reciente del 
pintor hay todo un subtexto que apunta a la liturgia y 
la dramaturgia, a los aspectos rituales más variados, 
desde los religiosos y eclesiásticos hasta los fetichistas, 
salpicando aquí y allá el modo en que seres y enseres 
encaran el cuadro, las composiciones en paralelo al 
plano de representación. El desorden que se anuncia 
en su forma –y objetivos– de tratar con los géneros 
clásicos, se prolonga pues hasta el sentido moral de 
estos pequeños pero terribles montajes cuya explicación 
nunca se completa, dejando en suspenso el sentido de 
lo que vemos. Montalvo en su pintura toma siempre 
una de estas dos opciones: volcarse sobre detalles y 
primeros planos que dejan fuera de encuadre aquello 
que justifique su acercamiento a ese punto concreto 
del conjunto, o recrear ensamblajes con alguna mayor 
complejidad estructural y aire surrealizante, desde donde 
se apunta, sin configurarse nunca, la alegoría. Así, frente 
a la atención pormenorizada que reciben por su parte un 
mendrugo de pan, unas cáscaras, un puñado de astas, 
o un desecho de carnicería, enigmáticos en su simple 
y directo estar en el mundo, puro símbolo contenido, 
tenemos el despliegue de alusiones desprendidas en el 
otro tipo de imágenes, donde los animales, quién sabe si 
vivos o disecados, se mezclan con trapos y mobiliario en 
los más desconcertantes contextos, mientras el cuerpo 
humano, cuando aparece, desnudo, a veces atado, 
tampoco nos explica si sufre o goza, como tampoco 

las flores que allí vemos nos permiten deducir si están 
frescas o secas, si son naturales o artificiales… Ese 
sentido clausurado, obsesivo y luctuoso de la existencia 
que se manifiesta en la obra reciente de Montalvo la 
verdad es que no sé de dónde se destila; es propio 
ciertamente de no pocos pintores dotados que aman con 
ardor sofocante el arte antiguo, cuya pasión adquiere 
la textura de la reliquia: mágica pero mortecina, capaz 
de obrar milagros desde la renuncia a la reencarnación 
completa, a la vida plena… La pintura de Borremans, 
o la de nuestro Jorge Diezma, por no irnos tan lejos, 
son prueba de tan desconcertante mezcla entre el lujo 
y el luto, cuya mezcla es, huelga decirlo, una de las 
claves de los efectos barrocos en estética. Con ellos 
comparte Montalvo una capacidad única para avisar 
de lo terrible que anida en lo que de momento sólo 
empieza a enrarecerse, a desvelarse en cuanto enigma 
de lo visible, hablando como desde un lugar otro. La 
otra genealogía que me gustaría proponeros para la más 
inefable cualidad de la pintura de Montalvo, ésa que, 
ya os digo, apunta a que todo en ella parezca abocado 
a la muerte –y no necesariamente natural ni la más 
dulce–, tiene que ver con esa distancia que desde el 
romanticismo al simbolismo tomaron otro tipo de artistas 
al constatar lo intratable del mundo, esto es: justo lo 
que le vuelve realmente interesante y lo lleva a devenir 
escenario, abriendo nuestra capacidad de resiliencia. 
Pues bien, el título que ha elegido el artista para esta 
pequeña pero exquisita exposición suya con que ahora 
os dejo ofrece justo la clave, el punto de contacto que 
pone en comunicación ambas opciones, en apariencia tan 
distanciadas: lo ajeno. Pasen y vean.
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Antonio Montalvo
Granada, 1982.

Licenciado en Bellas Artes por 
la Universidad de Granada.
Desde 2009 expone con la 
galería Espacio Mínimo, 
También ha colaborado con 
las galerías Alarcón Criado de 
Sevilla y AFA de Santiago de 
Chile. Entre otros galardones 
fue seleccionado para el 
premio Generaciones 2008, 
los Premios Injuve de la 
Comunidad de Madrid o las 
Becas de Arte Caja Madrid, 
es relevante su participación 
en un gran número de ferias 
de arte contemporáneo como 
ARCO Madrid, Zona MACO, 
PArC Perú, ARTBO (Bogotá) o 
Los Ángeles Contemporary. 7
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Rosh 333 pinta en el 

stand de Mustang en 

Momad, la feria de moda y 

complementos Madrid.
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5 años en Just Mad

19 de febrero
Estrenamos nueva web:
www.artmustang.com

Por quinto año asistimos a la feria 

Just Mad patrocinando el V premio 

JustMag Joven. En este caso Pablo 

Capitán fue el artista premiado, 

este año nuestra colaboración con la 

feria fue algo más lejos organizando 

la mesa redonda Ciudad Elegida 

y apoyando en nuestro corner a 

Reinaldo Thielleman y su proyecto 

ganador de la beca puenting Blue and 

White y Carlos Aguilera con la serie 

fotográfica La general.

Rosh 333 
en Momad
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Presentación de la marca de relojes Cluns (A)

Encuentro del foro Aranzadi en nuestras instalaciones (B)

Toubabs Team presentó su nuevo proyecto (C)

Jornada Trending Morning organizada por Imaginarte (D)

Fundeun organiza Thinkers, makers and Doers (E)

Presentación nueva alineación del Elche Mustang femenino (F)

APPSI. Retos en la crianza y la educación (G)

A

B

C

D

E

G

F

Cesiones 
de sala
Abrimos nuestras puertas a asociaciones, empresas, 

colectivos, etc. La Sala ART Mustang establece un protocolo 

para que cualquier asociación, institución pública o privada 

pueda hacer uso de sus instalaciones y participar en la 

programación de charlas, jornadas y talleres en el entorno de 

innovación que aporta nuestra programación de exposiciones.
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RUBÉN M. RIERA +
PABLO BELLOT +
NURIA FUSTER  =  EFECTOS SONOROS
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La posibilidad de un cuerpo se abre en la acción 
producida por este. Esta acción puede obrarse sobre el 
propio cuerpo que actúa, sobre los objetos que le rodean 
o sobre el propio espacio en el que se sitúa. Cuerpos y 
objetos parecen cobrar la forma de un reflejo, los unos 
responden en los otros, como un espejo o como un eco.  

Efectos sonoros es un dispositivo expositivo experimental 
de parámetros abiertos. Entre lo sensible y lo inteligible, 
la acción humana y los procesos de producción de sonido, 
las frecuencias y las ondas, el silencio y la palabra todo 
cobra sentido en su trasmisión. En ocasiones la recepción 
acústica se confunde con la repetición de la acción, 
como un eco. A cada secuencia de acciones le siguen 
consecuencias más o menos predecibles o contingentes 
de un nuevo cuerpo sonoro. Cuando nos aproximamos 
al sonido desde Efectos sonoros lo hacemos poniendo 
nuestro cuerpo en el centro de acción. Los tres artistas 
elegidos para este proyecto, Nuria Fuster, Rubén M. 
Riera y Pablo Bellot parten de este cometido, la acción del 
cuerpo, como formulación de efectos sonoros en los que 
se incluyen el silencio, el ruido, el eco o la reverberación. 

Sounding Stone, Nuria Fuster. 
Una plataforma de hierro diseñada para que el cuerpo 
esté abocado a vivir una experiencia que transforme 
sus sensaciones. La estructura de metal rompe su 
horizontalidad en una elevación ligera pero precisa para 
su finalidad. La elevación y su tendencia produce cierta 
inestabilidad del paso, inclinando el cuerpo que camina 
sobre la superficie metálica que genera una sensación de 
vértigo. El vértigo aparece como una sensación de mareo, 
de movimiento exterior que puede conducir incluso a 
la caída por la pérdida del equilibrio. Sin embargo, el 
vértigo es la consecuencia de la descompensación del 
oído que produce un desequilibrio en la aprehensión 
del espacio circundante. La inclinación de la plataforma 
representa la misma tendencia que produce el vértigo: 
un ligero o grave declive en nuestro contacto con 
la realidad. El vértigo produce una sensación de 
movimiento irreal, puesto que se trata de una sensación 
subjetiva de movimiento. El trastorno del desequilibrio 
constituye un cuestionamiento importante en cómo se 
reflejan los cuerpos en el espacio. Puesto que éstos no 
son solo percibidos, sino apercibidos por sentidos como 
el oído que es capaz de recrear situaciones, espacios y 
cuerpos mediante las ondas que produce el movimiento 
de éstos. Al igual que la experiencia de vértigo, Sounding 
Stone de Nuria Fuster reflexiona sobre las relaciones 
entre nuestra interioridad y exterioridad. 

El silencio de un cuerpo, Rubén M. Riera. 
Un vídeo multicanal fragmenta la imagen de un brazo 
que con la mano abierta y boca abajo se sitúa sobre un 

fondo negro. La imagen dividida en cuatro pantallas 
descompone en cierto modo la figuración real. La 
mano permanece inmóvil hasta que la escala musical 
entra en escena: un “Do” se extiende a lo largo del 
plano y cuando cesa, la mano golpea el fondo negro. 
Repentinamente éste aparece como un agua negra, algo 
imposible en su sustancia natural. Y entonces las ondas 
producidas por el choque de la mano en el agua provocan 
un titilante movimiento lumínico. La luz emana del agua 
en ondas cuando el sonido desaparece. Así la escena se 
convierte en una doble realidad. Como en el caso de la 
reverberación, un cuerpo de producción acústica pierde 
en la repetición su forma transformándose en otra figura. 

Lapsus es el nombre del proyecto en el que Rubén M. 
Riera inserta El silencio de un cuerpo y como tal nos 
advierte de un tiempo entre dos límites. El lapso de 
tiempo anuncia ese transcurrir entre los límites del 
audiovisual. El sonido precede a la imagen que parpadea 
como un eco transfigurado. Al “Do” le sigue el resto de 
la escala en este inusual causa-efecto invertido. Este 
espacio de tiempo es capaz de construir una imagen 
audiovisual en virtud de una virtualidad del presente en 
el que se entremezclan materialidad e inmaterial en un 
tiempo de dos. 

El grito ¬_ Acto de comunicación nº2, Pablo Bellot. 
El cuerpo, de nuevo, se pone en el centro de la acción. 
Un puñetazo parece ser el acto que Pablo Bellot elige 
como evocación del primer ejercicio de comunicación. El 
grito ¬_ Acto de comunicación nº2 toma como inspiración 
la cita de Paul Virilio: “El puñetazo es el principio de 
la comunicación: con el puñetazo se gana proximidad 
cuando ya no se tienen palabras”. Si la palabra parece 
el acto de comunicación más sofisticado del ser humano 
en el que sonido, idea y creación van de la mano 
brindándonos la posibilidad de encuentro, el grito -como 
un puñetazo- rompe con la reglas de la transmisión del 
mensaje. Un acto de fuerza que imprime la posibilidad de 
disenso. Sin embargo, este grito queda enmudecido.

En la instalación observamos como un círculo de 
veintiocho megáfonos rompen con todo mensaje 
probable. Si la finalidad del megáfono es ampliar el 
sonido, en este caso amplificaría el grito, este queda 
enmudecido por el ruido infinito. Un megáfono conduce 
el sonido a otro megáfono que a su vez reproduce el 
sonido en otro dentro de una cadena circular irrompible. 
Entonces el sonido ampliado permuta en ruido.

Los efectos sonoros implícitos en los tres casos nos 
hacen experimentar cómo el mundo deviene una caja de 
resonancia permanente. 

When the world is your own echo chamber
por Johanna Caplliure

Los objetos que rodean mi cuerpo reflejan la acción posible de mi cuerpo sobre ellos.
Henri Bergson, Materia y memoria.
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Nuria Fuster 
Alcoi, 1978

Licenciada en Bellas Artes por la 
Universidad Politécnica de Valencia 
estudió Grabado y Escultura en la 
Accademia di Belle Arti di Roma. 
Vive y trabaja en Berlín. En 2016 era 
destacada en el periódico “El Mundo” 
como una de las 10 mujeres más 
influyentes en el arte español. Esta 
artista alcoyana, de trayectoria imparable, 
participaba en 2014 en el Public Sector 
Basel Miami con la obra “PUMP IRON” y 
en 2012 recibía el Premio Generaciones.

Pablo Bellot 
Alicante, 1976

Licenciado en Bellas Artes en la Facultad 
de Altea UMH y Máster en Gestión- 
Producción Artística en la Universidad 
de Murcia. Su trabajo ha sido premiado 
con la Beca de Creación Artística 2007 
MUSAC, el premio BIAM Bienal de 
Amposta Tarragona o la Bienal Ciudad de 
Pamplona. En 2016 ha sido merecedor de 
la beca de producción “Esclexes” por el 
consorcio de muesos.

Rubén M. Riera 
Orba, 1983

Vive y trabaja en Madrid. Licenciado 
en Bellas Artes por la facultad de 
Bellas Artes de Sant Carles, Universitat 
Politècnica de València (2004/09). Máster 
en grabado y diseño grafico en la RCM-
FNMT, Madrid. Estudió en la École 
Nationale Superiéure de Beaux-Arts de 
Paris (2006/07) con la ayuda de una beca 
Erasmus. Proyectos recientes incluyen 
su exposición individual Blind paintings 
en 3+1 Arte Contemporânea, Lisboa 
(Portugal) y colectivas como Efectos 
sonoros en Art Mustang.
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El pasado mes de abril por cuarta vez participabamos en 
el festival Eat My Soul, el festival de música negra de la 
ciudad de Alicante; y un año más, se celebrará la Jam 
Session inaugural del certamen en la sala Mustang Art 
Gallery a cargo de Mayka Edjo, vocalista de la banda The 
Sweet Vandals. En esta ocasión Mayka vino acompañada 
de músicos pertenecientes a diferentes formaciones, 
todos ellos ligados a la escena actual del funk y el Soul 
de nuestro país.  Esta Jam Session servirá como lugar 
de encuentro, donde todos los músicos que lo deseen 
compartirán sus ritmos favoritos interpretando grandes 
éxitos de artistas tales como James Brown, Etta James, 
Rufus Thomas, Gil Scott Heron, Marvin Gaye…

Jam Session 
presentación del 
festival Eat My Soul
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Poe-Kráticos
ART Mustang acogió la 

apertura del Festival de Poesía 

y Performance Poe-Kráticos, 

que, en su quinta edición vuelve 

a sacar la poesía a la calle. 

Nuestra sala fue el escenario de 

un taller de edición de fanzines 

con Rafa M. Suaru, y de un 

concierto-recital del colectivo 

formado por Antonio Murga e 

Iván Vergara, Arde Trinidad.
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ART Mustang presenta el 

performance Monstruoso de 

Pedro Guirao y Sara Serrano una 

ficción audiovisual producida en 

exclusiva para el Rendibú’16. 

Performance/live cinema/micro-

ficción. 2 perforemos manipulan 

a la vista del público y en vivo 

objetos, luces y video cámara 

construyendo una historia de 

ficción. La imagen que recoge la 

cámara es proyectada a tiempo 

real. 3 niveles de realidad/

ficción: los performers, el set 

de objetos y la imagen en 

movimiento.
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fogueres ex-
perimentals 
la goteta 
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Después de seis años apoyando 

este proyecto, seguimos obteniendo 

satisfacciones, como conseguir por 

sexto año consecutivo el Primer Premio 

a la Foguera más innovadora con este 

proyecto “Un lugar, un momento: 

Sant Joan” que habían presentado los 

arquitectos alicantinos Rafael Molina 

Planelles y Federico Tomás. 

Felicidades a los promotores del proyecto 

por aunar contemporaneidad y tradición.
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Pintar con música de jazz en directo, 
conocer la técnica de la serigrafía 
o dibujar con material reciclado un 
dinosaurio gigante en una plaza.

Un año más, el total de las plazas, 50, han 

sido cubiertas para formar parte de este 

Campus que propone la Sala Art Mustang 

y que congrega a niños con edades 

comprendidas entre los 7 y los 12 años.

Durante dos semanas Art Mustang se 

convirtió en un espacio plural a todos los 

estímulos de creación donde los “pequeños 

artistas” puedan dar rienda suelta a su 

creatividad y adquirir nuevos conocimientos 

y técnicas plásticas.

El proyecto que nació hace 5 años se ha 

convertido en un laboratorio donde la 

organización trata de desarrollar técnicas 

didácticas para inspirar e incentivar la 

creatividad. 

Técnicas de Stop Motion, serigrafía, danza 

contemporánea visitas a museos, ilustración, 

conocimientos sobre dibujo y creatividad y 

mucho más se da cita en Art Mustang todos 

los veranos.

V Campus 
jóvenes 
promesas 
MAG
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Esta iniciativa, de la Facultad de Bellas Artes de la 

UMH y la Sala ART Mustang, ha contado este año con 

la Universidad de Vigo como invitada, esto supone 

que los alumnos de las dos facultades de bellas artes, 

Altea y Pontevedra han tenido acceso a presentarse a la 

convocatoria.

Carla Souto, de A Coruña, ha sido la ganadora de la VI 

Beca Puénting de Profesionalización con “Mujer o árbol”, 

en palabras de su propia autora, “un reencuentro del 

misticismo cósmico con el poema corporal femenino”. 

Este proyecto artístico se convertirá en realidad durante 

el próximo curso 2016-2017 gracias a esta beca y se podrá 

ver expuesto en la Sala ART Mustang.

La dotación económica del proyecto asciende a 2.000 

euros que aporta la sala Art Mustang y la ganadora 

contará con dos meses de alojamiento que aporta el 

Ayuntamiento de Altea y las infraestructuras, equipos 

técnicos, asesoramiento y recursos humanos tanto de la 

Facultad de Bellas Artes de Altea, como de Art Mustang. 

Carla Souto es una artista de 22 años nacida en A Coruña 

y tras estudiar bachiller artístico decidió estudiar Bellas 

Artes en la Universidad de Vigo. Una visita al Museo 

Thyssen-Bornemisza donde descubre una obra de Claude 

Monet “El puente de Charing Cross”, se convierte en 

una experiencia inspiradora para Carla, a partir de 

este momento se centra en adquirir conocimiento en 

diferentes campos y técnicas artísticas .

Estudia Arte Multimedia en la Facultad de Bellas Artes 

de Porto (Portugal) esta bella ciudad, también tuvo la 

oportunidad de estudiar en la UDESC en Florianópolis 

(Brasil) Artes Visuales, Artes Escénicas y Moda. Los 

campos tan dispares del arte escogidos para realizar los 

estudios en estas universidades le sirvieron para ampliar 

su conocimiento, así como la experiencia de viajar y vivir 

en otras ciudades también ayudaron en su crecimiento 

personal.

Así lo expresa Carla. “Aprender de estas culturas y 

de las personas que conocí a lo largo de este tiempo 

propició experiencias muy positivas que ayudaron a 

evolucionar mi trabajo y encontrar un camino propio de 

investigación”.

El trabajo duro lleva a Carla a desarrollar un 

discurso personal basado en una visión del cosmos 

profundamente espiritual. Realizando el proyecto fin de 

carrera toma consciencia de que la tridimensionalidad 

va a enriquecer su obra, así viaja a Lisboa donde reside 

actualmente y cursa un master de escultura que durara 

dos años, la próxima parada Art Mustang.

Carla Souto 
gana la VI 
Beca Puénting 
con su proyecto 
Mujer o 
árbol
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A L B E R T O
C A S T E L L Ó
J U A N

E L  E S C E N A R I O  D E L  C R I M E N

Vivimos rodeados de violencia, tanto real como ficticia. 
Nos hemos acostumbrado a convivir con el odio, la 
muerte, la obscenidad de la sangre. El miedo se cuela 
por las grietas de una sociedad que no quiere mirar 
directamente estos hechos, y los acumula en noticias, en 
archivos, en reuniones, sin poner fin, sin delimitar, solo 
cuantificando, catalogando nuestras miserias cotidianas. 
La visibilidad de esta violencia se desarrolla dentro de 
los parámetros de la ficción, no tanto por su contenido 
sino por los formatos en los que se distribuyen. La 
información se confunde en la misma pantalla con la 
ficción, y las dos están atravesadas por una misma y 
similar violencia. La sangre ya es solo un color y parece 
que solamente lo que se ve en blanco y negro se acerca 
de alguna manera a la verosimilitud de lo real. 

De miedos, vergüenzas y otras humanidades
por Rosa Olivares

Ganador de la V Beca Puénting

A
rt

M
u

st
an

g
 2

01
6

24



Ju
lio

El
 e

sc
en

a
ri

o 
d
el

 C
ri

m
en

, 
A

lb
er

to
 C

a
st

el
ló

 J
ua

n

A L B E R T O
C A S T E L L Ó
J U A N

E L  E S C E N A R I O  D E L  C R I M E N 25

A
rt

M
u

st
an

g
 2

01
6



En esta situación las artes visuales se desarrollan 
dentro de un ensimismamiento que las vuelven cada 
vez más endogámicas, alejadas de una sociedad que 
a su vez se aleja cada vez más de estas vertientes de 
la creación. Hoy en día el cine y la música son las dos 
opciones más aceptadas del arte por una sociedad que 
no se siente vinculada con la estética de la pintura o 
de otros lenguajes estéticos. Los lenguajes plásticos 
parecen haber perdido, sobre todo para los jóvenes 
artistas, la fuerza que puede expresar mejor este 
sentimiento de vulnerabilidad que despierta la violencia. 
Es muy difícil expresar el miedo en una sola imagen, 
sea esta una fotografía o una pintura. Hace falta acudir 
a la narración, a las individualidades enfrentadas, es 
imprescindible recurrir a otros lenguajes, y sobre todo 
realizar hibridaciones, mezclas que a veces pueden 
parecer confusas o extrañas, pero que se convierten en 
el formato adecuado realmente para desarrollar en la 
creación lo que está sucediendo en la vida, traducir a un 
lenguaje diferente esos rasgos sociales, esos momentos, 
sentimientos que en la realidad ocurren disociados. 
Presentar la tragedia de cerca, cosiendo las hilachas de 
unas vidas que deben construirse como modelos, como 
ejemplos de lo que sucede y tal vez no queramos ver. 

 En “El escenario del crimen”, Alberto Castelló construye 
una obra que nos envuelve, que nos rodea dándole la 
vuelta a la idea del teatro. Aquí los espectadores estamos 
rodeados por la narración, en el centro de la narración. 
Castelló ha integrado en su proyecto diversas opciones 
plásticas. En primer lugar adopta el lenguaje del cómic 
como eje central de su trabajo. En segundo lugar su 
planteamiento formal conecta con el arte público, por 
su acercamiento especialmente al mural. La tercera 
opción es la idea de instalación. Estas tres opciones se 
presentan de forma inclusiva, formando un solo trabajo: 
una pintura mural, con estructura y apariencia de 
cómic, ocupa las paredes de un espacio real, en el que 
el espectador forma parte de un teatro, una puesta en 
escena donde él es una parte esencial; el conjunto de 
objetos, personas, pintura y dibujo, se conforma como 
una instalación. 

En todo el conjunto el eje central es una narración dura, 
ácida, que intenta mostrarse de una forma asimilable 
desde la estética, pero sin evitar la dureza de la violencia, 
la inexorable presencia del miedo. Pero visualizar el 
miedo no es cosa sencilla en una sola imagen. Por esto 
y porque es un lenguaje más próximo a su forma de 
expresión, el artista ha elegido un formato narrativo 
basado en el cómic, un story board que nos guía a 
través de los muros en una trama que siempre acaba 
fatalmente, cercana a la tragedia griega, donde lo 
inevitable sucede repentinamente, donde un núcleo fatal 
se desarrolla oculto hasta su explosión. El deseo, el sexo, 
el poder, la brutalidad, la humillación, y finalmente la 
muerte que trastoca, con su dolor y su pérdida, nuestra 
situación dentro del conjunto. 

Las últimas décadas hemos visto cómo la pintura 
se centraba en sí misma en una actitud agónica, 
encerrándose en una abstracción endogámica, en un 
conceptualismo indescifrable y alejándose del público. 

La fotografía vino a cubrir ese hueco, con su figuración 
y su capacidad narrativa. Con la fotografía los artistas 
podían volver a contar cosas, algo que en la pintura había 
dejado de ser posible. Pero todo este tiempo en el que la 
fotografía se reafirmaba en el mercado y en los centros de 
exposiciones, la pintura se alimentaba en otras fuentes, 
se regeneraba, y adaptaba a su propio espacio lenguajes 
y gestos del cine, de la propia fotografía y del cómic. Y 
no me refiero a una idea de yuxtaposición y collage, sino 
a la transición hacia una nueva forma de narrar, a una 
figuración actual y no anacrónica, a la aproximación a un 
temario actualizado y abierto a otros aspectos sociales, 
alejándose de ese epicentro egótico de la abstracción. 

El dibujo de Alberto Castelló es rápido, acelerado 
pero preciso, con la línea dura y el gesto próximo al 
tenebrismo, a una dureza expresionista muy acorde 
con los temas que nos cuenta. Es una línea continua 
que resbala por las paredes, que mancha el papel como 
con gasolina a punto de arder. El dibujo marca y guía 
toda la narración, toda la historia, pero cuando llega el 
color entonces todo se llena de gamas, de sutileza, en 
un profundo carmesí en el que la sangre y las sombras 
se adueñan de los sucesos, oscurecen los personajes, 
iluminado los puntos de unión entre la fatalidad y el 
destino. Es el dibujo una de las técnicas que el siglo XXI 
recupera, ya de hecho desde finales del XX, dotándole de 
un rango mayor, alejándolo de la idea del boceto previo, 
del uso de ayudante de la pintura, y concediéndole todo 
el protagonismo de una expresión artística autónoma e 
independiente. Es en esta línea en la que hay que incluir 
el trabajo de Castelló, él usa el dibujo como arma, como 
lenguaje, como vía de comunicación. 

La unión del cómic y el mural marca una evolución 
formal en una técnica que hoy en día ha sido sustituida 
por el graffitti. Pero si el grafitti no se hace en el 
exterior, en la calle, y además no es una acumulación 
de signos y colores, de formas aleatorias, sino una 
narración coherente y lineal, se convierte en un mural 
contemporáneo. El mural se ha utilizado históricamente 
para contar historias, para dejar constancia de hechos 
históricos, de situaciones sociales concretas. Si nos 
centramos en los murales de Orozco y de Siqueiros en 
México resulta evidente su fuerte carácter ilustrativo, 
educativo, en unas narraciones de una gran belleza, al 
estilo de su época, propio de un momento histórico muy 
especial. Sus fuertes connotaciones políticas y sociales 
marcan la narración e incluso el estilo artístico, cercano 
al realismo socialista con un tinte tropical. La obra de 
Castelló mantiene líneas paralelas a estos aspectos:  
se ocupa de unos hechos sociales de gran importancia 
también, no estamos ante la historia con mayúsculas, 
esa que afecta a las naciones, sino frente a unos hechos 
humanos, a una escala menor, son historias individuales 
que se convierten en universales, que también están 
marcando una época. Pues la violencia y el miedo, ocultos 
tras la cortina de un supuesto bienestar, no resultan 
evidentes, pero están permanentemente acechando 
nuestras vidas, son nuestra sombra. La sombra de la 
historia contemporánea.

Finalmente, el conjunto del dibujo y de este nuevo 
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Alberto Castelló Juan 
Albaida, 1973

Vive en Agullent (Valencia). Se licenció 
en Bellas Artes por la UMH, cursando 
los últimos cursos en Tenerife y 
Cuenca. Realiza el master en Proyecto 
e Investigación en Arte por la Facultad 
de Bellas Artes de Altea. Sus últimos 
trabajos se enmarcan en la Intervención 
de Espacios: El matadero, en el MUA, 
dentro de la colectiva EXIT. El escenario 
del crimen, Beca Puentig 2016 en ART 
Mustang.
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muralismo, conforma un concepto nuevo de instalación, 
pues en definitiva, toda pintura colgada en un muro, más 
aún la pintura /el dibujo/ mural, crean una instalación. 
Si además se estructura toda esta ilustración en torno 
a espacios habitados, en los que el artista introduce 
elementos concretos que dialogan y prolongan la 
narración en el espacio, es evidente la intención 
instalacionista de Castelló.

Los crímenes silenciados, la violencia contenida que 
un día se dispara, el miedo a lo que puede pasar, la 
humillación de lo que pasa, están ahí, junto a todos 
nosotros, esperando el momento de saltar a los muros, 
de instalarse en un papel. Sombras de nosotros mismos 
que nos acechan en silencio, hasta que de alguna manera 
se instalan en cada uno de nosotros mismos. Ese es el 
mensaje, ese es el núcleo de la obra de Alberto Castelló. 
Algo más que una historia.
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La Compañía de Improvisación 

Teatral Improvivencia crea 

historias únicas e irrepetibles 

con la ayuda del público.
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1) Ángel Castaño García. Elche 1962
Inspirándose en un viaje a través de los recuerdos 
propios, de lo que se queda en el camino y lo que 
permanece, Ángel crea una ficción con un material que la 
memoria modifica inconscientemente.

2) Mar Ruiz Álvarez. Madrid 1961
Obsesionada por la transformación: su trabajo supone 
una necesidad personal, una manera de encuentro 
con los propios espacios existenciales, incoherentes e 
inexplicables.

3) Paula Muñoz. Valencia 1978
Su obra aborda cuestiones íntimas y autobiográficas, 
entendiendo los procesos creativos como terapéuticos y 
sanadores mostrando obras con un contenido ritual de 
carácter chamánico.

4) Ximo Vaello Esquerdo. La Vila Joiosa 1955
Intenta utilizar la luz como metáfora en piezas de carácter 
instalativo, mostrando al ser que trata de aflorar desde lo 
más profundo, como un incipiente futuro.

5) Paqui Pellicer Soler. Valencia 1963
Asentada en las experiencias personales, la obra de 
esta artista combina técnicas fotográficas, pictóricas y 
escultóricas que persiguen el reflejo de lo íntimo, mas allá 
de las fronteras públicas que percibimos de las personas.

Durante el 6 y 7 de octubre en la sala ART Mustang, se dieron cita 20 jóvenes artistas de Alicante, Valencia, Murcia, 
Gerona, Canarias, Madrid y Barcelona. Todos ellos mostraron su trabajo a profesionales de reconocida trayectoria en el 
sector del arte, con el objeto de que les orientaran en su camino hacia su consolidación como artistas.

Los Profesionales que colaboraron en esta edición de Confluencias son: Ángel Calvo Ulloa –crítico y comisario–, 
Juan Ugalde -artista plástico-, Nacho Paris -crítico y comisario-, Miren Doiz -artista plástico- y Paloma 
Gonzalez -directora de la galería F2 de Madrid-.

Ha colaborado el Vicerrectorado de cultura y extensión universitaria de la UMH.

6) Cynthia Nudel Kiperman. Buenos Aires 1979
Trata de sacar a la fotografía de su contexto, de la forma 
en que estamos acostumbrados a verla. Su intención 
es llevar la fotografía a otros terrenos, más allá de sus 
límites, hacer que sea más flexible y menos convencional.

7) Eduardo Infante Alberola. Gerona 1973
Desde la pintura y el dibujo este artista crea narraciones 
en torno a la tensión recurrente entre idolatría e 
iconoclastia que acompaña a la historias del arte y a la 
religión desde el inicio del proyecto cultural humano.

8) Eduardo Peral Ricarte. Elche 1991
Siempre influido por productos que proceden de la esfera 
de la comunicación, trabaja reinterpretando objetos 
cotidianos reordenándolos y cambiando sus propiedades 
funcionales para crear nuevas lecturas.  

9) Saúl Sellés García. Cocentaina (Alicante) 1986
Busca generar diferentes paralelismos y símiles entre el 
mundo del arte y la competición deportiva. Centrado la 
disciplina del performance, su obra más plástica usa del 
lenguaje deportivo para crear y fortalecer los lazos entre 
las acciones llevadas a cabo y el espacio expositivo.

10) Reme Silvestre Linde. Monóvar (Alicante) 1992
Su trabajo parte de la influencia de internet y las 
tecnologías de la comunicación como generadores 
de cambios en el comportamiento del individuo 
contemporáneo. Centrándose concretamente en el 
carácter artificial del culto al cuerpo.

II Edición de 
Confluencias
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11) Cristina Santos Muniesa. Vila-real 1990
Cristina Santos nos ofrece una reflexión sobre el uso de 
la imagen, en esta ocasión la residual, esa que olvidamos 
rápidamente porque no interesa. Cristina amontona 
literalmente imágenes, lienzos, impresiones, formando 
un cuerpo físico coherente como un collage abierto más 
cerca de la instalación que de la pintura.

12) Daniel Barceló Pastor. Murcia 1980
Busca la posibilidad variable de las cosas, desvelar 
partes subyacentes y ocultas en las imágenes. Su trabajo 
se caracteriza por lo autorreferencial. Inspirado en la 
cultura popular, el humor, la ironía y la irreverencia, son 
elementos presentes continuamente.

13) DI+LA group.
Diana Lozano Elche 1984 y Álvaro Jaén Elche 1983
Desde un lenguaje reduccionista, las obras manifiestan 
planteamientos ideados desde la fisicidad de la materia. 
Las obras muestran en el entorno, las cualidades propias 
del medio. Conformando un signo dentro del marco 
arquitectónico, que convierte el espacio, en el lugar 
donde sucede la pintura.

14) Joaquín Artime Pinilla. Santa Cruz de Tenerife 1984
Trata de visibilizar la impenetrabilidad que las palabras 
generan, realizando instalaciones en las cuales escoge 
una frase y la repite una y otra vez sobre distintas 
superficies. Escribe a mano, en mayúsculas, sin espacios, 
sin signos de puntuación, construyendo una cortina llena 
de sentido y significado pero que permanece ininteligible 
para el espectador.

15) Juan Antonio Cerezuela. Cartagena 1982.
Aborda el modo en que nuestra identidad es construida 
a través de diferentes medios y contextos, donde 
el lenguaje – verbal y textual – ocupa una función 
importante, constituyendo la principal materia que 
configura su obra artística.

16) Luisa Pastor Mirambell. Monforte (Alicante) 1977
Ha desarrollado dentro del collage una técnica minuciosa 
que utiliza como vehículo para introducirnos en un 
mundo micro, de reflexiones científicas, matemáticas 
y económicas adoptando estos lenguajes para la 
construcción de paisajes habitables.

17) Marc Llach Pagés. Girona 1981
Realiza proyectos fotográficos personales donde 
reflexiona sobre los valores que mueven las sociedades 
contemporáneas mediante los paisajes que construyen 
y/o transforman.

18) María Moldes Carballido. Vigo 1974
Busca retratar personajes coloristas y característicos, 
envueltos por ese aire ‘kitsch’ que tantas veces se 
atribuye al turismo playero, pero que aislados por los 
encuadres del objetivo del teléfono móvil crean un 
ambiente de amable tensión, subrayando la extrañeza de 
acciones cotidianas al aislarlas del tiempo.

19) Roberto Freire González. Tudela (Navarra) 1992
El tema principal que une todos sus trabajos es la 
Sociedad de Consumo. A modo de crítica, mediante el uso 
de diferentes materiales. Trabaja con piezas instalativas, 
que se amoldan al espacio y crean un ambiente de 
reflexión y expectación, de carácter ecologista y 
anticonsumista.

20) Saskia Rodríguez. Gran Canaria 1993
Sugiere una serie de obras a partir de una visión múltiple 
del arte impreso, con el fin de aproximarnos a la situación 
actual a la que se enfrenta el grabado y entender como el 
arte múltiple se utiliza como sinónimo en la práctica de la 
gráfica contemporánea.

33

A
rt

M
u

st
an

g
 2

01
6



V
is

ita
s 

g
ui

a
d
a
s

Visitas 
guiadas

Bajo el amparo de la Fundación 
Pascual Ros Aguilar, la Sala 
Art Mustang propone un 
Proyecto Educativo basado en 
la participación, la creatividad 
y el respeto hacia cualquier 
manifestación artística. 

Para conseguirlo la Sala MAG desarrolla un programa de actividades y talleres 
didácticos y formativos dirigidos a los distintos tipos de usuarios atendiendo a todos 
los ciclos educativos. Adaptando las visitas a cualquier perfil de usuario, colectivos 
con diferentes capacidades o asociaciones. Las actividades guiadas son de carácter 
gratuito para los centros visitantes.
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Organiza:

Colaboran:

Art Mustang presenta la 
primera convocatoria-concurso 
IDENTITAS(LAB), con el 
objetivo de incentivar nuevas 
vías de producción entre 
creadores contemporáneos y el 
sector industrial y comercial de 
producto.

Desde Art Mustang tenemos 
el compromiso de acercar la 
creación contemporánea a un 
público general que en su día a 
día, viven ajenos a las nuevas 
tendencias de creación.

En este sentido esta 
convocatoria pretende ser 
un puente para canalizar el 
potencial creativo de nuevas 
generaciones de artistas hacia 
la sociedad.
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Premio JustMAG joven 2015
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Familiares que, si bien no comparten parentesco en el 
estricto sentido de la palabra, son reunidos en la misma 
línea de sangre de la mano de Fernando Martín Godoy. 
Siendo fiel al esquema de su propio árbol genealógico, 
Martín Godoy utiliza material apócrifo como punto 
de partida en la composición de la imaginería de la 
exposición. A través de la utilización de recortes y 
fotografías anónimas, y su presentación como la familia 
del artista, la exposición establece una reflexión sobre el 
yo y la identidad colectiva. Mediante la creación de esta 
ficción biográfica, las cuestiones del yo y la identidad 
quedan en entredicho, ya que las obras se alejan de la 
representación-semejanza del parecido físico o el carácter 
del retratado. 

En “Números Primos” Godoy se aleja de su tradición 
retratista más figurativa, dando un rodeo para dar 
precisamente en la diana, en la esencia de un ser humano 
concreto e individualizado pero expuesto en un contexto 
común, familiar y reconocible. A través de esta tensión 
establecida entre el sujeto colectivo y el individual, el 
artista nos hace reflexionar sobre lo que una narrativa 
familiar canónica representa habitualmente y sobre lo 
que no representa. En este escenario, el individuo y su 
familia, actores principales del espacio privado, juegan 
a representar una ‘humanidad compartida’, puesto que 

En teoría de números, la conjetura de Goldbach es uno de los problemas sin resolver 
más antiguos de las matemáticas. Su enunciado es el siguiente: “todo número mayor 
que 2 puede escribirse como suma de dos números primos”. Es por esto que los números 
primos son considerados los primeros, ya que a partir de ellos se obtienen todos los 
demás números enteros - por ejemplo, el 15 se obtiene multiplicando los primos 3 y 5, el 
77 con los primos 7 y 11, y así sucesivamente. De igual forma, los retratos que componen 
esta exposición podrían ser el resultado de la multiplicación de dos números primos, dos 
personas, que dan lugar a una sucesión de cifras en la forma de parientes.

El trato de Goldbach
por Cristina Ramos

el material empleado ha sido tomado de muy diversas 
fuentes; tal vez el retrato de la madre de Fernando 
provenga de la imagen de una peruana, o su tío abuelo 
de Moscú… Al fin y al cabo, todos contenemos el mismo 
genoma y son las diferencias de clase, alimentación, 
localización geográfica, etc. lo que nos hace ser tan 
diversos unos de otros. La exposición ofrece un retrato de 
la humanidad, no solo poniendo énfasis en las diferencias 
de los hombres, sino también en su pertenencia a una 
familia. Concluyendo que la familia también es, al 
igual que el individuo y la sociedad, una conformación 
jerárquica en la que se inscriben las estructuras de poder. 

El retrato es una constante en el trabajo tanto pictórico 
como objetual de Fernando Martín Godoy, pero el 
proyecto “Números Primos” es el más personal del artista 
hasta la fecha, estableciendo una semejanza directa entre 
su vida privada y el espacio expositivo. Aun así, el hecho 
de que éste árbol genealógico no esté compuesto por los 
retratos reales de su familia, hace que el artista se aleje 
de crear una nota biográfica cargada de sentimentalidad 
y sugiera más bien un afecto en el espectador, que 
inventará sus propias narrativas familiares más allá 
de la mera contemplación de las obras. Formalmente, 
las obras reducen la brecha entre las tradiciones de 
la abstracción y de la figuración mediante el uso de 
estrategias de ambos estilos. Por ejemplo, la elección de 
la técnica como es tinta china sobre papel intensifica las 
formas y la yuxtaposición de veladuras, mientras que la 
cuidada preferencia de cuáles son las formas escogidas 
para representar los rasgos faciales, balancean el aspecto 
figurativo. 

Cada retrato es un elemento que propicia la construcción 
de una nueva identidad del sujeto colectivo-individual; es 
una práctica de liberación que construye su propia forma 
identitaria, que no puede pensarse solo en términos 
individuales. Al mismo tiempo, el artista es incapaz 
de representar a la familia sin que en cierta medida se 
represente también a sí mismo. Individuo y colectivo se 
significan por lo tanto inseparables. 
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Fernando Martin Godoy
Zaragoza, 1975

Es licenciado en Bellas Artes por la 
Universidad Complutense de Madrid.
Recibió en 2015 el JustMag Premio Jóven 
que otorga ART Mustang. en el entorno 
de la feria de Arte Contemporáneo 
JustMad 6.
En la actualidad reside en Londres, En 
2004 recibió una de las becas INJUVE 
para realizar un taller de pintura en la 
School of Visual Arts de Nueva York y en 
2009 el Ministerio de Cultura le concedió 
la Beca de Artes Plásticas del Colegio de 
España en París. En 2010 el Ministerio de 
Cultura lo incluyó dentro del programa 
de promoción del arte contemporáneo 
español en 2014 el Centro de Arte 
Contemporáneo de Caja Burgos (CAB) 
presentó una muestra retrospectiva de 
su trabajo.
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Durante la inauguración 

tuvimos un invitado de 

excepción, Vera Green, que 

nos acompañó con su carácter 

ecléctico. Esta banda nació 

en 2014, e integra en su 

repertorio estilos como el 

country, folk, rock’n’roll, blues 

o incluso la chanson française. 

Canciones propias, frescas y 

expresivas, donde cada nota y 

cada letra cobra vida, una cita 

que no puedes perderte.
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Programación
2017

CALEIDOSCOPIO WALL

Anna Taratiel

Del 3 de febrero al 16 de marzo de 2017

MUJER O ÁRBOL

Carla Souto

IV Beca puénting, colabora la UMH

y el Exmo. Ayto. de Altea

Del 21 de julio al 30 de septiembre de 2017

ANNÁBASIS

Ding Musa + Clara Sánchez Sala

Comisariado por Bernardo Sopelana

Del 31 de marzo al 24 de junio de 2017

Programación Photoalicante

INDIVIDUAL PABLO CAPITÁN

Ganador del V JUST MAG Premio Joven 2016

Del 6 de octubre al 15 de diciembre de 2017






