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  PASADO 
PINTURA
  FRESCAGBG ARTS. HORARIOS E INFORMACIÓN DE CONTACTO 

MARTES A VIERNES:  09:00AM – 12:00PM / 03:00PM – 06:00PM.  SÁBADO Y DOMINGO:  11:00AM – 03:00PM

DIRECCIÓN: AVENIDA PRINCIPAL DE PRADOS DEL ESTE. GALPÓN 2. URBANIZACIÓN PRADOS DEL ESTE,1080. CARACAS,VENEZUELA
+ 58 (0) (212) 975 22 09 / + 58 (0) (412) 213 36 19. GALERIA@GBGARTS.COM / WWW.GBGARTS.COM  
 TWITTER @GBGARTS / FACEBOOK “GALERÍA GBG ARTS”

GBG ARTS,CARACAS 
PINTÓN PASADO,  PINTURA  FRESCA 
EXHIBICIÓN#12.  — 24•11•2011 / 12•02•2012

STARSKY BRINES, ENAY FERRER, 
JONIDEL MENDOZA, PAUL PARRELLA, 
JOSÉ VÍVENES.

CURADORÍA DE  MARÍA ELENA RAMOS.

¿Cuándo puede decirse que está maduro un artista? ¿No es el trabajo creador un proceso sin fechas,  
con avances y retrocesos, con despliegues hacia el mundo externo y con vueltas reiteradas a la mayor concentración sobre sí mismo?  
¿Puede hablarse de «evolución» en la historia del arte o en la historia personal de un artista? 

Cinco jóvenes integraron el proyecto Pintón en 2005. Starsky Brines, Enay Ferrer, Jonidel Mendoza, Paul Parrella y José Vívenes concluían  
entonces sus estudios en el IUESAPAR y tenían en común una afinidad personal, su compartida pasión por la pintura, un potencial visible  
pero también la mesurada conciencia de su ser pintón, inmaduro aún, saliendo apenas del lugar experimental de formación y no siendo todavía  
conocidos para los demás…y ni siquiera demasiado conocidos para ellos mismos. La mayoría de ellos tenía además en común el Oriente 
venezolano como geografía de origen. 

Vívenes decía entonces: «La pintura es una hermosa fruta en estado pintón. Para hablar de pintura hay que sentir la pintura, vivir la pintura, devorar  
la pintura…».Y Parrella recuerda aquel tiempo en que «era muy fuerte la visión utópica, casi digna de una voluntad vanguardista». 

Pero si tantas razones de coincidencia y cercanía podían hacer pensar en un colectivo, la verdad es que nunca fueron una agrupación formal 
con propuesta única o manifiesto público, ni siquiera en los tiempos más juveniles cuando la palabra Vacasanta rondaba al grupo por las memorias 
de tierra y verdades primeras que resonaban en ella. Si cuatro de los artistas tienen en común un vínculo con el interior del país, hoy los 
cinco se han ido involucrando a su manera con lo urbano, un interés que actualiza sus afinidades y que aparece – como tema o como sustrato – 
en las imágenes de la muestra que hoy presentamos, Pintón pasado,pintura fresca.

Seis años después estos cinco siguen siendo jóvenes, pero un poco menos, y siguen siendo artistas pero mucho más. En este tiempo  
Vívenes, Brines y Ferrer fueron reforzando la intensidad expresiva de la pintura y el protagonismo de la figura humana. El dibujo de Mendoza  
se fue saliendo del papel y del plano hacia la tridimensionalidad del espacio.Y Parrella ha ido afinando la percepción del tiempo que pasa  
sobre las cambiantes formas de la naturaleza.

Son jóvenes ya no tan pintones que, al talento que antes traían, han ido agregando disciplina y consistencia para la conformación de sus  
lenguajes. Así, tanto el potencial como la utopía de los años de estudio y del primer Pintón – que presentara Gabriela Benaim en Las Mercedes – 
han dado paso al ahondamiento en las variantes de su investigación plástica, al arduo esfuerzo con el taller y la materia, al compromiso  
a la vez apasionado y realista con el oficio. «Ya no se trata de la llama que era un incendio – dice Parrella –, ya el afecto por la pintura se transformó  
en una permanente voluntad de creación».

Estos jóvenes siguen conmoviéndose con el impacto del mundo, llámese ser humano, 
naturaleza o ciudad.Y quieren restituir hoy más que nunca ese impacto a la pintura y a lo que  
en ella se va haciendo visible.  María Elena Ramos.Caracas,noviembre 2011

«El ojo es eso que se ha conmovido con cierto impacto del mundo

   				    y lo restituye a lo visible por los trazos de la mano».   Maurice Merleau-Ponty 



PAUL PARRELLA ha creado sucesi- 

vamente tres series pictóricas: Anotaciones sobre el  

agua (2006), Anotaciones sobre la luz (2007) y  

Anotaciones sobre el cielo (2008), proyectos que  

crecieron en el ser específico que le daban sus distintos  

materiales: con la coloración –en Agua y Cielo – o la  

renuncia al color – en Luz –, con la creación de espacios  

más profundos y líquidos o más sólidos y planos,  

y así con transparencias para interpretar el estanque  

o con la opacidad de volúmenes superpuestos  

para recrear el firmamento. Presentadas antes como  

tres series separadas, se reúnen ahora dejando  

ver su coherencia y los estrechos vínculos que las  

unen. Uno esencial es la insistencia en la pintura.  

El otro, sustancial también, el modo peculiar en que  

Parrella hace seguimientos de la naturaleza,  

no deteniéndose en sus formas más duraderas sino  

en las que se mueven constantemente: las aguas  

que no están quietas o las ramas agitadas por el viento.

Trabajando esencialmente la pintura (en resinas  

acrílicas o esmalte industrial) y siendo así un hacedor  

de imágenes que aspiran a la duración, este artista  

hace sin embargo sus primeros esbozos a través  

de otros lenguajes más capaces de registrar el instante  

que pasa y la no-permanencia de las cosas.  

A la contemplación directa del mundo que lo rodea  

le siguen entonces, de inmediato, dibujos rápidos en  

sus libretas de notas; o fotografías con las que  

toma el lábil color de la bóveda celeste y las forma- 

ciones que va dejando el desplazamiento de las nubes;

o el video que capta las consecuencias que produce  

el viento sobre el mundo visible mientras la tela  

espera que se configure la sombra que al artista le  

convence. «Asumo la pintura como una  
forma de encuentro entre el individuo y el  
mundo que lo rodea. La veo como un  
acto perfectamente egoísta que se gesta en  
un ser que ha experimentado el asombro  
y, en consecuencia, como una demanda vital  
por generar correspondencias», dice.

La mirada de Parrella va tendiendo puentes entre  

lo natural y lo abstracto.Y su pintura produce  

metáforas y traslaciones desde la fugacidad del tiempo  

hasta la persistencia de la imagen.

STARSKY BRINES ha ido poblando  

sus telas de gran formato con personajes intermedios,  

niños que son a la vez adultos o viceversa, jocosos  

como en las historietas pero infelices como en  

los sitios del miedo, seres en tránsito entre el payaso  

y la tragedia.Tiempo atrás los animales se habían  

ido humanizando a la vez que las bestias se  

humanizaban, encontrando ambiguamente otro  

lugar y otro sentido. Si en anteriores etapas el humor  

era más expreso y la violencia más soterrada,  

ahora el humor se ha tomado un descanso y la violen-

cia es expresada, pues en esta etapa el artista se  

compromete con la realidad que lo rodea como  

algo más inminente que demanda acción inmediata.  

Y, para un pintor, la acción más entrañable  

es la pintura. 

Si antes se nutría en figuras de comics, personajes  

de cine o seres emblemáticos de la ciudad de  

siempre, ahora aborda el presente próximo en esta  

CCS nuestra, y hace ver la ciudad-diario, abierta  

en la página de sucesos. Sus collages reúnen entonces  

la pintura y el entorno, la conciencia, el valor de  

la vida humana, el dibujo y la violencia. Pero quedan  

siempre las preguntas ¿puede el arte encubrir el  

horror en que se vive? ¿es el drama real menos drama  

cuando se convierte en imagen de valor estético?  

interrogantes eternos que cada artista responde  

como quiere y como puede.

Dice el artista: «No es negar la realidad  
para hacer catarsis, sino usar mis emociones 
para reelaborar imágenes, produciendo un 
intercambio de sentido, de lo gráfico a lo  
pictórico y viceversa, propiciando interferen-
cias. Luego intervengo los nombres de  
las personas involucradas, trastocando su 
realidad (…) elaborando una suerte  
de palimpsesto».
Un paralelo encontramos en estas obras de Brines:  

la recia consistencia pictórica de las figuras y,  

a la misma vez, la fragilidad de la vida por la creciente 

inseguridad de nuestras calles. Pintura que se refiere  

al ser humano, que lo nombra y que lo cuida pero,  

junto a ella, complementándola o haciéndole ruido, 

señala la prensa intervenida en la página de crímenes, 

asesinatos-collage con víctimas y victimarios  

como personajes y una mancha de pigmento azul que  

no logra reducir los titulares sangrientos. La actual  

obra de Brines concientiza el horror y, a la misma vez, 

crea belleza.

Como pintor, JOSÉ VÍVENES se detiene  

en el rostro y sus zonas como quien aborda paisajes  

en desarrollo, pero también en detalle. Como  

dibujante, se va guardando en rápidas anotaciones  

sobre sus cuadernos el instante emotivo o indiferente  

de algún habitante urbano. Como comunicador,  

mira con atención algunos lugares donde se mueven  

personas corrientes («que transitan cerca de  
mí y junto a mí, es el peatón, el señor del gas,  
el niño en la calle, mis padres, los perros  
transformados y domesticados, soy yo…»)  

pero también seres dolientes, que sufren y están al  

margen, que llevan historias de vida marcadas  

de algún modo en el rictus o el modo de mirar. Vívenes  

pinta miradas penetrantes u oblicuas, ojos ambi- 

guos entre claros y vaciados, cabezas largas y angulo-

sas, o achatadas y bajas con párpados pesados y  

expresión triste.

Si el artista logra profundidad en los dramas  

del hombre hay que decir también, y esencialmente,  

que lo hace por su comprensiva convivencia con la  

pintura.Y así, con su diversidad de tonos entre  

ocres y amarillos, con la dúctil movilidad de sus trazos,  

él va labrando algo más que la profundidad de lo  

pictórico. Sus colores planos dan fondo y contraste  

al gesto del hombre, separándolo del mundo  

concreto y haciéndolo más intemporal; sus encuadres  

que cortan un rostro por la frente dan énfasis al  

espacio gris que aporta el suave lino del fondo, pero  

también a la soledad que envuelve al personaje.  

La expresividad de una fisonomía que creció por  

la pintura oscura de fuertes pinceladas puede también  

desvanecerse, como diluyéndose por la cabellera  

o por los hombros, en zonas de dibujo y líneas apenas  

esbozadas. 

Vívenes no hace, en principio, retratos indivi- 

duales. Más bien y casi insensiblemente ha ido al  

encuentro de humanos universales. De ahí la potencia  

de este trabajo que, nutriéndose en la particularidad  

de seres específicos y mirando aquí o allá a la  

gente común del acontecer diario (queriendo además,  

como comunicador, dar cuenta de ellos) finalmente  

los trasciende al ir más allá de los límites del retrato.  

Si la pintura de un personaje ronda el territorio  

de la psicología, estos rostros que son a la vez de uno  

y de muchos rozan también el ámbito de la psico- 

logía social y el de la historia. Pero, más aún, al reflejar  

seres de antes, de ahora y de siempre estas  

pinturas revelan fibras éticas más perennes en  

la condición humana.

ENAY FERRER reúne en su instalación  

muy diversos lenguajes: pintura, collage, fotografía,  

reproducciones de la historia del arte que interviene  

con sus líneas. Dibuja rostros dramáticos que  

expresan con fuerza – artística y sicológica– el miedo  

o la ira. Entra a internet, encuentra fotos antiguas  

que trabaja después pictóricamente.Y va estructuran- 

do esa unidad que es la composición instalativa  

en base a segmentos múltiples – de personajes, temas,  

y técnicas– pues, en actitud mental muy contem- 

poránea, se propone comprender y asimilar, sin obje-

ciones, esa ríspida e inquietante coherencia que  

puede producir un mundo fragmentario, condición que  

él incorpora a la obra no ya como hándicap que limita  

sino como posibilidad de apertura. Pero para eso  

hace falta una actitud mental: comprender el mundo  

diverso y múltiple, no ahogarse en él tildándolo  

de caos, reconocerlo en la propia vida, que es en defi- 

nitiva el primer collage de fragmentos de que  

disponemos («nosotros como parte de las  
cosas del mundo», dice el artista). 

Ferrer convierte en imaginario personal las figuras  

católicas de su casa de infancia, y José Gregorio  

convive ahora con la historia del arte – la Maja de Goya  

o la Gioconda de Da Vinci– pero también con  

divas del cine, bestiarios urbanos y maniquíes, o con  

un pupitre de escuela evocador y envejecido. 

Manipula también retratos de otros, cubriéndo-  

los de máscaras en las que deja partes descubiertas,  

o apropiándose de esos rasgos ajenos.  

«Todo el que pretende el peregrinaje de  
un viaje interior corre el riesgo de encontrarse  
consigo mismo», dice, mientras va trabajando  

una y otra vez su propia faz como imagen.  

Pero, más que riesgo, el autorretrato – sea palpable  

o sea furtivo– parece una imperiosa necesidad de este  

artista: «me permite reivindicarme,  
reafirmarme, pero sobre todo cuestionarme  
en ese espacio de silencio en que puedo  
revisarme sin mentirme. No obstante, es más  
lo que oculto que lo que digo».  

Los autorretratos exploran el estado anímico, pero  

también el estado de lo social y hasta el de la vida  

política de una época. Estos de Ferrer, de inquietante  

mirada, son señal de su presencia vivaz entre  

sucesos y sitios de una ciudad a la que trata de com-

prender, precisamente, en su incertidumbre  

y su troceamiento. El artista parece intuir que la  

fragmentación asumida, o el autorretrato insistente,  

pueden ser modos de sobrevivir a la violencia.

Viniendo de la pintura y el dibujo, el gran reto  

de JONIDEL MENDOZA ha sido trabajar,  

cada vez con mayor entrega, en la consistencia  

de materiales usualmente recios, intentando aproxi-

mar con ellos una apariencia crecientemente  

desmaterializada. Cada instalación suya está siendo  

también, internamente, una obra-en-proceso:  

el proceso de convertir telas metálicas o fuertes mallas  

industriales en figuras ingrávidas. O de transformar  

cables y guayas de acero en líneas de dibujos aéreos  

que conforman criaturas leves. Pues aunque  

se enfrenta más con los materiales de ferretería y  

albañilería que con los que se adquieren en las  

tiendas para artistas, la realidad es que son los predios  

de la fragilidad sus motivos más hondos.Y más  

precisamente de la fragilidad humana, pues son los  

cuerpos de los seres el eje de sus instalaciones: seres  

tangibles y a la vez incorpóreos, apariencias de  

radiografías que recuerdan, del hombre, la constante  

convivencia de lo exterior de la anatomía y de su  

estructura interna. 

De allí también sus estudios espaciales sobre tramas  

y redes, a las que ha ido abriendo el punto para  

conformar planos ahora menos pixelados. Así trabaja 

un nuevo énfasis en los focos de luz sobre  

paredes oscuras, o hace cambios entre el blanco  

y el negro en las figuras y el fondo, modos con los que  

ahonda (con la poética del material, pero acercándo- 

se progresivamente a la materia de lo poético) 

en el eterno vaivén de la condición humana: su vulne-

rabilidad y, a la vez, su resistencia, su ser cuerpo  

haciéndose visible; su conciencia de finitud y, a la vez,  

su necesidad de permanencia.

Dos grandes tareas sintetizan el momento actual de  

Mendoza: la persistente lucha con los materiales  

y, por otra parte, la enunciación humanista de las sole- 

dades del hombre aun en medio de la masa urbana.  

Una integración lenta y progresiva entre el hacer y  

el decir, entre el dominio sobre la forma y la liberación  

de las ideas.
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Textos por María Elena Ramos. 
                          Caracas, noviembre 2011


