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Nos sentamos en el sofá, encendemos el ordenador y la pantalla 
nos  absorbe. Lo único que realmente parece suceder es lo que ocurre 
en nuestro portátil, en nuestro móvil, en el monitor, en la televisión. Miramos 
y no vemos más allá, de reojo apenas percibimos sombras que se mueven 
a nuestro alrededor, el recuerdo de una idea  que comparece lejana. 
Infinitas imágenes tomadas por cualquiera, de  cualquier modo y en 
cualquier lugar, digitalizadas y difundidas indiscriminadamente gracias a 
unos dispositivos cada vez más sofisticados, cada vez más potentes, pero 
también, cada vez más lejanos, más ajenos, menos ciertos. Una sombra 
pixelada de la realidad provocada por la luz de las nuevas tecnologías, 
el reflejo sobre un muro de cristal líquido de unos objetos reproducidos 
hasta la saciedad, el espejismo de unos conceptos  completamente 
descontextualizados, degradados por su mal  uso, por un consumo 
epidérmico y meramante superficial. Un mundo del  que tan sólo 
conocemos una copia burda, una imagen especular, una  silueta que, 
pervertida por el interfaz, comparece sin su verdadera esencia. Miramos y 
apenas vemos y lo que vemos no suele ser cierto, la realidad desapareció 
tras la tela de araña de una virtualidad insondable, de una digitalización 
masiva y abusiva. En un extraño contrasentido, quizás debamos volver 



a la oscuridad  de la caverna para recuperar la vista, para volver a la 
conciencia.  Subterráneo, sin apenas luz y más cerrado que abierto, la 
Zona Base  del Casal Solleric comparece como un espacio expositivo al 
margen de muchas especulaciones; una singular cámara oscura donde la 
imagen, el tiempo y los conceptos cobran una amplitud de la que carece el 
lugar físico que los contiene. Un peculiar laboratorio que aumenta  la 
concentración de la percepción, que permite y elogia cierta  pausa y 
que proporciona conocimiento desde el seno de la vorágine  urbana, 
desde sus mismas entrañas. Un lugar con una necesaria conexión con la 
realidad que lo envuelve, pero lo suficientemente aislado del excitado y 
perturbador trasiego contemporáneo como para no dejarse contaminar, 
como para mantener su propia autonomía. Partiendo de la simplicidad de 
conceptos básicos como el de cámara oscura, anamorfosis, fluorescencia, 
caleidoscopia, espectro visible o luz estroboscópica se plantea este ciclo 
de exposiciones que busca provocar la duda perceptiva del espectador 
sobre lo que es la realidad, las realidades, en este mundo contemporáneo 
inserto en  una inabarcable vorágine virtual. En la era del “digitalismo 
despiadado”  quizás debamos, de la manera más sencilla, aprender a 
mirar, aprender a ver y a saber lo que realmente vemos.
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La Naturaleza nos prestó la ayuda que yo quería reclamar a la Ciencia, y Myra salió a la luz. Marcos, asombrado, 
conmovido, embriagado de dicha, la vio surgir lentamente de las sombras y, doblemente padre, vio nacer al mismo 
tiempo que a su hijo, a su mujer, que le pareció más bella aún, después de tanto tiempo de haber permanecido oculta 
a sus miradas.

                           
                   Jules Verne, “El secreto de Wilhelm Storitz” 

“El secreto de Wilhelm Storitz” es la novela escrita por Jules Verne que sirve como punto de partida a la reflexión que realiza el artista 
Marcos Vidal en este proyecto, un texto que permaneció inédito hasta 1910, cinco años después de la muerte de su autor, y que plantea 
una dialéctica en términos distópicos donde se contraponen los beneficios de los avances científicos frente a la deshumanización y 
alienación que provocan en el hombre. Una interesante metáfora para actuar como detonante y estimulante de la propuesta de Vidal 
para este ciclo de exposiciones, un libro escrito hace más de un siglo a partir de cuya trama se desarrollan los argumentos del artista 
sobre cuestiones que afectan a la creación contemporánea y sobre las que “Camera Obscura” también pretende incidir, entre ellas, la 
desmaterialización del objeto artístico o la redefinición actual de los conceptos de autoría.  

Se tienen serias dudas sobre la proporción del texto publicado que procede de la mano de Jules Verne y sobre la parte que deriva 
de las incorporaciones y modificaciones realizadas por su hijo Michel -quien editó finalmente la novela- también se mantiene la 
incertidumbre sobre la posible influencia en el libro de Verne de la conocida obra de H.G. Wells “El hombre invisible” (1897). En este 
escenario de autorías y de referencias intercambiadas y contextuales, se genera un marco idóneo para plantear cómo se precisan 
determinados conceptos en el seno de la creación contemporánea, siendo uno de ellos las nuevas definiciones que se establecen 
alrededor de la idea de autoría. “El secret” es un proyecto de creación en colaboración que cuenta con la participación del pintor Rafel 
Bestard, al que Marcos Vidal encarga su propio “autorretrato”, y de la artista plástica Alexandra Rasulic, a la que Vidal “saca”de su 
ámbito creativo habitual para proponerle que interprete tres canciones tradicionales balcánicas que acompañan al espectador en la 
última sala de este recorrido. 

Curiosamente la novela de Verne tiene como protagonista al artista Marcos Vidal, que comparte nombre, apellido, profesión y alguna 
cosa más, con el autor de la presente propuesta. El Vidal de ficción es un pintor de retratos acomodado que vive una extraña y 
apasionante aventura por amor ambientada en el corazón de los Balcanes. La pareja de protagonistas enamorados, Myra y Marcos, 
tratan de defenderse de los ataques del hombre invisible, un despechado científico llamado Wilhelm Storitz que, finalmente, también 
consigue convertir en “invisible” a la mujer amada por ambos. Nuestro artista emplea esta historia como metáfora de la dificultad del 
creador a la hora de representar determinados conceptos abstractos mediante la relativa objetividad de su arte, un conflicto similar al 
del escritor ante lo inefable o al del médico ante lo incurable.

Las ideas fundamentales que se desarrollan en “El secret” se refieren a cuestiones tan interesantes como la visibilidad y la invisibilidad 
contemporánea, lo inmaterial, lo digital, la duda del creador ante lo intangible, las nuevas formas que adopta el concepto de intimidad 
y que se plantean en la exposición mediante un recorrido narrativo en el que Vidal se va desnudando gradualmente, un itinerario que 
comienza con una suerte de documentación emocional, que prosigue con las esferas públicas y privadas del artista, y que culmina con 
la expresión de sus sentimientos más íntimos. Otros sujetos de reflexión que aparecen en el proyecto son la fricción que se produce 
entre el romanticismo y la irrupción de la tecnología y de la ciencia en la creación, la llegada de conceptos que, en su momento, 
escaparon al poder de representación del artista romántico y que todavía siguen siendo objeto de un tratamiento complejo por parte 
de los creadores actuales, así como también es sujeto de análisis de la presente propuesta la amenaza constante a la que estamos 
sometidos por causas y cosas que no alcanzamos a ver. 

Todo ello comparece incardinado en la pretensión general de búsqueda consciente y azarosa de la belleza robada que mantienen 
ambos -el Marcos Vidal de ficción y el real-, de la investigación sobre la belleza desaparecida en la contemporaneidad, en el reino de 
lo intangible, en esa invisibilización de la mujer amada que se expresa en la novela y en el proyecto. El idilio entre el artista y la modelo 
continúa a pesar de la desmaterialización y se manifiesta mediante otro tipo de huellas más o menos corpóreas, mediante sombras, 
siluetas, vestigios, restos, rastros, sonidos, músicas o canciones. Y es que los parámetros actuales han cambiado la relación del artista 
con la ética y la estética, ahora busca esa belleza y esa idea en otros rincones de un estudio que, en ocasiones, aparece invadido por 
la ciencia y la tecnología, a la vez que va juntando los restos de aquel espejo en el que antaño se miraba para poder seguir su propia 
senda, buscando caminos alternativos en un mundo convulso, tratando de alcanzar de nuevo la unión con su musa, intentando concebir 
un hijo en común que, sin duda, devolverá la visibilidad a la amada, a la idea y a su intrínseca belleza.
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En octubre de 1632 nacieron en Delft, con apenas una semana de diferencia, Anton van Leeuwenhoek 
(1632-1723), uno de los científicos precursores de la biología celular y fabricante de microscopios, y el 
reconocido pintor holandés Johannes Vermeer (1632-1675). Aunque no se han encontrado documentos 
que lo confirmen, es muy probable que ambos supieran de las respectivas investigaciones del otro y 
que incluso, en algún momento, llegaran a compartirlas en persona. Muchas de las pinturas de Vermeer 
parecen dejar en evidencia que el artista se valió para su elaboración de numerosos recursos ópticos 
como, entre otros, el de la cámara oscura y también es posible que fuera su conciudadano de Delft, van 
Leeuwenhoek, quién le diera a conocer algunos de los avances técnicos en esa materia, demostrando 
el enorme interés que suscitaban la óptica y sus ingenios entre la intelectualidad del momento. 

Desde nuestra percepción visual, fotográfica e instantánea, puede resultar curioso identificar 
características básicas de la imagen actual en las pinturas de Vermeer: personas detenidas en mitad 
de una acción, la sensación brumosa de los elementos desenfocados o el tamaño extraordinario de 
lo situado en primer plano, pero quizás, lo que más llame la atención en sus piezas, sea el hecho 
de que una gran parte de ellas aparezcan como si de representaciones de la propia cámara oscura 
se trataran, una caja habitada por una o más personas que, normalmente, cuenta con una única 
fuente de luz, una escena que cobra vida con la entrada del haz luminoso por el vano elegido 
en la composición y por el contacto del mismo con los objetos que se encuentra a su paso. En 
muchas ocasiones los cuadros de Vermeer parecen ser vistos desde un pequeño agujero, una 
mirada clandestina que permite que la visión del espectador pueda introducirse en la situación 
sin modificarla, sin interrumpirla ni violentarla, como aquella persona que espía desde una mirilla, 
como aquél que recibe, en el seno de la cámara oscura, la imagen proyectada desde el otro lado del 
pequeño orificio que la habilita.  

La instalación que Simon Zabell propone para la Zona Base del Casal Solleric reflexiona sobre el lugar que 
ocupa el conocimiento científico en la obra de Vermeer, poniendo de relieve la importancia del propio 
conocimiento en todas y cada una de las épocas del arte. Zabell, mediante el uso de libros cuyas páginas 
están en constante movimiento, alude a la información a la que posiblemente tuvo acceso Vermeer en su 
biblioteca, a buen seguro una librería llena de datos valiosos sobre la luz y las lentes; mientras que, con 
el ritmo frenético al que se pasan las hojas, una rápida cadencia provocada por unos ventiladores que 
están directamente orientados hacia esas publicaciones, contextualiza el proyecto en nuestro tiempo, en 
esta era presa de la velocidad y de la vorágine donde surfeamos por encima del conocimiento sin apenas 
tener posibilidad de profundizar en él. 

Los libros que ha compilado el propio Zabell, llenos de ilustraciones y textos antiguos referentes a 
conocimientos de óptica, visualidad y luz, permanecen en el suelo o en pequeñas repisas del espacio 
expositivo, unos focos puntuales ubicados en ciertos recovecos iluminan las paredes blancas con 
destellos de colores que simulan el espectro visible de la luz, en una referencia, más que evidente, 
a los experimentos científicos de descomposición del color, mientras que en otras de las paredes 
comparecen dibujadas reproducciones de láminas científicas de la época del propio Vermeer. Por 
último, en la sala final de este itinerario, se termina de completar la poética de toda la instalación: 
un intento de mover el aire con el objetivo de hacer visible la luz y, ante la dificultad de conseguirlo, 
el artista toma la decisión de emular a Vermeer buscando la magia de la creación mientras se va 
encaramando al monte del conocimiento.
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El tiempo, la pintura y la fluorescencia 

-¿Cuántas veces ocurre algo?-

Nunca es el simulacro el que oculta la verdad; es la verdad la que oculta 
que no hay ninguna verdad. El simulacro es verdadero.

[Libro del Eclesiastés]

La propuesta nunca casi nunca a veces siempre gira en torno a la relación de la pintura con 
las diferentes frecuencias del tiempo, cuatro actitudes diversas frente a la propia evidencia de 
una pintura que, aquí, comparece dividida en cuatro momentos y en otros tantos espacios 
(distintos pero conexos) de un proyecto que fija un paralelismo, una peculiar metáfora, entre el 
tiempo, la arquitectura, la pintura y el color. De este modo, Guillermo Mora (Alcalá de Henares, 
1980) crea un espectro de posibilidades formales y temporales alrededor de la propia pintura; 
formales por su evidente experimentación con el espacio arquitectónico, por el tratamiento de 
la pintura como fluido y como sólido, por el juego entre su materialidad y su inmaterialidad, 
por su gravidez y su ingravidez, por la modulación de la luz a través de la fluorescencia y de 
su vibración; y temporales ya que la propia propuesta incorpora el devenir en el recorrido 
expositivo, el discurrir del tiempo en una pintura que va aumentando su presencia física 
según nos vamos adentrando en el itinerario de esta sugerente cámara oscura, una presencia 
pictórica que va incrementándose de la misma manera que lo hacen las frecuencias de tiempo 
que comparecen en el propio título de la instalación.

Guillermo Mora
Nunca 

casi nunca 
a veces 
siempre
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Con estas frecuencias en aumento que fluctúan entre 
las constantes más negativas (nunca, casi nunca) y las 
constantes afirmativas (a veces, siempre), el artista traza 
un singular recorrido por los cuatro espacios de la Zona 
Base del Casal Solleric, donde la pintura no funciona sólo 
como objeto sino también como suceso, se trata de una 
pintura que ocurre. Una propuesta con una materialidad 
y una temporalidad que se expresa mediante unas piezas 
concebidas específicamente para esta peculiar sala de 
exposiciones, una intervención que visibiliza las relaciones 
entre las características ópticas y físicas de la pintura, una 
obra que manifiesta su capacidad de adaptación en una 
continua interacción con la arquitectura que la rodea y que, 
a la vez, consigue ir modificando. Un itinerario de ida pero 
también de vuelta, un crescendo y un decrescendo, en un 
camino que se hace y se deshace por parte del espectador, 
y donde la luz que lo ilumina, la fluorescencia de cada 
elemento, procede de la propia vibración del color en una 
frecuencia temporal más alta.

Nunca casi nunca a veces siempre es un site-specific que se 
integra en el ciclo de exposiciones titulado Camera obscura, 
un proyecto que inicia su reflexión a partir de la simplicidad 
de conceptos ópticos básicos como el de la propia cámara 
oscura, la anamorfosis, el caleidoscopio, el espectro visible, 
la luz estroboscópica o la fluorescencia. Una fluorescencia 
que Guillermo Mora centra en aquellas materias que son 
capaces de irradiar luz propia, en todo aquello que es 
capaz de absorber energía, amplificarla o modificarla, 
convirtiéndola en un nuevo tipo de fuerza, en un nuevo 
tipo de luz. Una propuesta que busca provocar la duda 
perceptiva del espectador sobre lo que es la realidad (las 
realidades) el espacio y el tiempo, en este frenético mundo 
contemporáneo inserto en una inabarcable vorágine virtual. 
En la era del “digitalismo despiadado” quizás debamos 
volver a aprender a mirar, a aprender a ver y a conocer lo 
que realmente vemos, por que la realidad y su simulacro, 
como señala Baudrillard, no están pensados en oposición, 
sino que sirven, en igual medida, para la construcción del 
significado.
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Guillermo Mora (Alcalá de Henares, Madrid, 1980) vive y trabaja en  
Madrid. Licenciado en Bellas Artes por la Universidad Complutense en 
2007, obtuvo el Premio Nacional de Licenciatura. En 2006 recibe una 
beca de estudios en la School of the Art Institute of Chicago con el apoyo 
de la Fundación Bancaja. Gracias a la beca de Posgrado de la Fundació La 
Caixa cursa el Máster Oficial en Arte Contemporáneo de la Universidad 
Europea de Madrid en 2008/2009. Actualmente realiza la tesis doctoral 
en los departamentos de Pintura e Historia del Arte Contemporáneo 
de la UCM. Entre sus premios y becas recientes cabe destacar el Premio 
Artista Revelación en los RAC (Reconocimientos al Arte Contemporáneo), 

el II Premio Audemars Piguet a la producción de una obra de arte, ARCO 2014, la Beca de la Real Academia 
de España en Roma (2010-2011), la Ayuda a la Producción en Artes Plásticas de la Comunidad de Madrid, la 
Ayuda a la Promoción del Arte Contemporáneo Español concedida por el Ministerio de Cultura y la Mención de 
Honor en el X Premio de Arte ABC. Su obra ha sido expuesta en espacios como Tabacalera, Matadero Madrid, La 
Casa Encendida, el Centro de Arte Joven de la Comunidad de Madrid o el Museo de Arte Contemporáneo Gas 
Natural Fenosa. Así mismo ha participado, con la Galería Formato Cómodo, en ferias de arte contemporáneo 
como ARCO (Madrid), MACO (México DF) y VOLTA (Basilea), y con la galería Casa Triângulo, en Frieze London 
(Londres). Está representado por las galerías Formato Cómodo (Madrid), Extraspazio (Roma) y Casa Triângulo 
(Sao Paulo). Su trabajo se caracteriza por un exquisito refinamiento conceptual y formal, con el que consigue 
obras de estética innovadora e interesante contenido. Para el Casal Solleric ha realizado una instalación site-
specific titulada “nuca casi nunca a veces siempre” que plantea un curioso recorrido donde, en un extraño 
contrasentido, el color aumenta al tiempo que la oscuridad crece. Un arriesgado planteamiento de pintura 
expandida para inaugurar este ciclo de exposiciones.

Simon Zabell (1970) es un artista británico que reside y trabaja en España. 
Después de estudiar pintura y escultura en la Universidad de Granada, 
desarrolló un interés en los efectos de la performance y la narrativa 
sobre la pintura y la instalación, que le llevó a estudiar escenografía con 
Philip Prowse en Slade School of Fine Art de Londres. Desde entonces 
ha utilizado principalmente la pintura y la instalación para desarrollar 
proyectos con un fuerte contenido narrativo y escenográfico y que, a 
menudo, se basan en obras de creadores previos, como el autor radical 
francés Alain Robbe-Grillet y el compositor Karlheinz Stockhausen. 
Estos proyectos se han expuesto ampliamente en salas del Reino Unido, 

España (CAC Málaga o CAAC Sevilla) y Suecia (Galleri Rostrum Malmö) y en numerosas ferias de arte como 
Scope London, Pinta NY, ARCO o Balelatina Basel. Simon Zabell es profesor de Bellas Artes en la Universidad 
de Granada. Para este ciclo del Casal Solleric plantea una reflexión sobre el propio concepto de cámara 
oscura titulada “Vermeer’s bookshelf”.
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Marcos Vidal, (Vitoria-Gasteiz, 1967). Licenciado en BB.AA. en la 
Facultad de Valencia (1991). Becado para los talleres de la Fundació 
Pilar i Joan Miró a Mallorca donde ha realizado varios cursos y proyectos 
formativos, también ha organizado diversas jornadas y meetings 
de artistas internacionales y realizado diferentes residencias como 
las del Frans Masereel Centrum (Bélgica), la de la fundación Starke y 
Lichtemberg Studios (Berlín) y la residencia CRIdA del Ajuntament 
de Palma de Mallorca. Ha realizado múltiples exposiciones, a nivel 
individual cabe destacar: la Capella de la Misericordia, el Espai Ramón 
Llull, el CCA de Andratx, la galería SKL, todas ellas de Mallorca, la Sala 

Dato del Ayuntamiento de Vitoria-Gasteiz, la fundación  Insel Hombroich en Düsseldorf, la fundación Hilvaria 
Studios en Holanda y la galería Candyland en Estocolmo. En España ha participado en muestras y certámenes 
como: el Simposium Internacional de Escultura de Alicante, la II Muestra de Arte Publico de Navacerrada, el LVI 
Certamen de Arte Alavés en Vitoria-Gasteiz, el XXIV Premi Bancaixa de Valencia, La Bienal Ibizagráfic del MACE, 
el Premi Ciutat de Palma, el Premi Ciutat de Manacor y el Certamen d’Arts Plàstiques de Pollença. Entre las 
colectivas cabe destacar su participación en eventos como la II y la III BIAB Beijing Internacional Art Biennale 
en China, La Bienal Mediterránea II en Dubrovnik, la VI International Art Triennale Majdanek en Lublin, el Busan 
International Print Art Festival de Corea, la IEEB IV International Experimental Engraving Biennial en Bucarest 
y el Simposium Lomea de Arte en la Naturaleza. También ha participado en las ferias KIAF (Seúl), Next Art 
Fair (Chicago), Puro Arte (Vigo) y SWAB 2012 (Barcelona). Actualmente coordina la iniciativa independiente 
Sant Marc, con la que ha realizado diversos proyectos expositivos colectivos en diferentes centros de cultura 
y festivales de arte independientes: Lacasadelcactus, Incart, Drapart o Pronostica. También ha presentado 
proyectos en varias ediciones del Water Tower Art Fest (Sofía), en las dos últimas ediciones del Larroque Art 
Fest en el sur de Francia y en las últimas cinco ediciones de la feria independiente Supermarket (Estocolmo).
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Un ciclo de exposiciones que viene acompañado de un programa de talleres impartidos por los propios 
creadores. 

El primero, titulado “mood board”, corrió a cargo de Guillermo Mora y tuvo como principal objetivo presentar 
a los alumnos el sistema metodológico con el que el artista ha trabajado para desarrollar sus últimos 
proyectos. Esta metodología está basada en la creación de mapas de imágenes que ayudan a generar 
relaciones formales, simbólicas y conceptuales para el desarrollo de un proyecto. Acercando a los alumnos, 
además, a la obra de un artista reconocido y recientemente galardonado con el Premio Artista Revelación en 
los RAC (Reconocimientos de l’Arte Contemporáneo) y el II Premio Audemars Piguet a la producción de una 
obra de arte, ARCO 2014.

“Del texto a la plástica” es el segundo taller del ciclo, un experimento pedagógico de creación en la línea de 
los que viene desarrollando Simon Zabell a lo largo de más de una década en la Facultad de Bellas Artes de 
Granada. La obra artística de Zabell hace uso de diferentes medios como la pintura, la escultura y la instalación 
para elaborar proyectos que, por lo general, parten de alguna obra anterior creada en otros medios distintos 
como pueden ser el escrito o el musical. Un modo de trabajar adoptado por él mientras cursaba estudios de 
escenografía en la Slade School of Fine Art de Londres. Zabell ha desarrollado diversos métodos para que 
sus alumnos encuentren su inspiración en las obras de creadores anteriores que han trabajado en medios 
diferentes a la plástica, de manera que su camino creativo tenga que pasar por la “traducción a la visualidad” 
de la obra en la que busca inspiración.
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