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Citas 

 

Un esbozo es ese invidente que trata de presentir los límites de lo que se preveé mediante el 

movimiento de la mano hacía aquello que es el objeto de su deseo (…) En el esbozo…existe 

una imagen anticipada de aquello que es posible asir, pero se efectúa desde un espacio ciego, 

blanco, donde la mano trata de alcanzar un contorno impreciso que produce cierto temor 

tantear…Es un dibujo excitante, táctil, lleno de percepciones equivocadas que obliga a cambios 

de rumbo permanente 

Gómez Molina. La representación de la representación 

 

El boceto no es ya preparación de una obra concreta sino que está en continuo 

desenvolvimiento el espíritu del artista: en lugar de detener el flujo de la imaginación la ayuda 

a fluir… 

Si tú, que dibujas deseas estudiar con utilidad y provecho, acostúmbrate a dibujar sin presura y 

considera cuáles y cuántas de entre las luces alcanzan el primer grado de luminosidad, y de 

semejante manera, cuales de entre las sombras sean más oscuras que otras y cómo se 

combinan entre si; y sus proporcionales dimensiones y sus contornos; y hacia dónde se 

orientan, qué parte de las líneas se curva a un lado u otro, dónde son más o menos conspicuas 

y cuáles son anchas y cuáles sutiles, y por último, procura que tus sombras y tus luces se 

corten sin trazos o bordes, como humo. Y cuando hayas adestrado ya tu mano y tu juicio en 

esta diligencia verás como sabrás trabajar con mayor presteza de la que tenías. 

Leonardo da Vinci 

 

“En vez de tanto hablar de ver y conocer, nos resultaría un poco más provechoso hablar de ver 

y darnos cuenta. Solo nos damos cuenta cuando buscamos algo y, miramos cuando nos llama 

la atención algún desequilibrio, una diferencia entre nuestra expectativa y el mensaje que nos 

llega” 

Gombrich, Arte e ilusión. 

 

“Cuando se dibuja, las cosas se observan de una forma más penetrante y profunda: lo grande 

se ve más grande, lo pequeño más pequeño, y lo que no contribuye a la realización de la idea 

que se tiene en mente es dejado al lado. Dibujar, es equivalente a pensar. El dibujo constituye 

la escritura del artista, su opinión, su forma de ver las cosas. 

Bruce Nauman 
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Dibujar es equivalente a pensar. Algunos dibujos se hacen con la misma intención que se 

escribe. Son notas que se toman. Otros intentan resolver la ejecución de una escultura en 

particular, o imaginar como funcionaría. Existe un tercer tipo, dibujo representacionales de 

obras, que se realizan después de las mismas, dándoles un nuevo enfoque. Todos ellos 

posibilitan una aproximación sistemática en el trabajo, incluso si a menudo fuerzan su lógica 

hasta el absurdo. 

Bruce Nauman. Drawing ç Graphics 

 

Siempre quisimos que nuestra imaginación tuviera la facultad de formar imágenes. Bueno, es 

más bien la facultad de quitar la forma a las imágenes proporcionadas por la percepción (…) 

G. Bacherlard 

 

Aquel que pinta debe esperar al ponerse a trabajar para que su sentimiento íntimo le permita 

expresarse bajo la apariencia de las formas. Es el momento en el que se entrega 

completamente a su arte, todas las formas que nacen en él se coordinarán entre si con 

precisión. 

J. Itten 

 

Mis pinturas son espacios de ficción, parte interna, parte teatrales. Se derivan de mis propias 

construcciones, a menudo combinando objetos existentes e identificables mezclados con otros 

imaginados. Las pinturas exploran territorios personales, entre representación y abstracción, 

entre el objeto y la imagen. Creo que la pintura puede ser un lugar para la meditación y la 

sorpresa, abiertamente contradictorio, pero generoso en extremo. 

Sangram Majumdar 

 

“El arte supremo no necesita ni de aclaraciones ni de psicología aplicada, expresa sus formas y 

confía en su encanto, sin temor a no ser entendido” 

Hermann Hesse 

 

“….rechazo la contradicción oficial de no considerar como obras de arte los bocetos.” 

G. Baudelaire 



4 
 

 

“El color es mi obsesión diaria, la alegría y el tormento” 

C. Monet 

 

“! Ay del pintor que se fije en los colores de la naturaleza y no en los de su paleta !” 

V. Gogh 

 

“Toda creación artística o científica implica una transición del desorden al orden” 

Llya Prigogine, Premio Nobel de Química 1977 

 

“la mitad de la belleza depende del paisaje y la otra mitad de quién lo mira” 

Lin Yutang 

 

“La exactitud no es la verdad” 

Matisse  

 

“la finalidad del arte es dar cuerpo a la esencia secreta de las cosas, no de copiar su 

apariencia” 

Juan Gris 
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Isidoro Moreno López Valladolid, 1975 

www.isidoromorenolopez.com 

isidoro.ml@hotmail.com 

626815332 

 

Licenciado en Bellas Artes por la Universidad de Granada, 1998. 

Participante durante los años 2008, 2009, 2010, 2011, 2013, 2015 y 2016 del Curso Superior de 

Pintura de Paisaje de Albarracín, dirigido por D. José María Rueda Andrés. Universidad 

Complutense de Madrid. 

Becado en el Curso Superior de Pintura, Fundación Santa María de Albarracín. Albarracín 

(Teruel), 2008. 

Participante en el Curso de Pintura Creart, dirigido por Antonio López y Cristóbal Toral. 

Valladolid 2013. 

El óleo sobre lino “Arribes” se expone en la edición AQVA (Toro “Zamora”) organizada por la 

Fundación Las Edades del Hombre. 

Profesor en el Curso Superior de Pintura de Paisaje Santa María de Albarracín. UMC. 2017-18 

Artista invitado en la Beca de paisaje Valverde de los Arroyos. 2016-2017. 

Entre los premios más importantes  destacan los  Premios de Pintura Acor Castilla y León 2005 

y 2011, el Premio de Pintura Caja España sobre la viña y el vino 2008, Premio de pintura “Paula 

González Gajate”, las menciones  como  finalista en los Premios Caneja de Pintura  2011, el 

Figurativas Painting and Sculture Competition, Figurativas 2015, MEAM, el Accésit en el Premio 

Nacional de Pintura Real academia de Bellas Artes de San Carlos 2016 y 2018,  Primer Premio 

de Artes Plásticas de Ciudad Rodrigo 2017, Primer Premio de pintura Cabrerizos 2015 y 2017; 

entre otros. Además de ochenta premios de pintura rápida.  

Catorce exposiciones individuales, reseñables las realizadas en las galerías Rafael y Lorenzo 

Colomo de Valladolid; galería Espacio 36, Ángel Almeida, en Zamora; en el Palacio de los  

Serrano en Ávila; en la Fundación St. Mª de Albarracín o en la galería La Bottega de’ll arte en 

Burgos. Y más de cincuenta colectivas en galerías de arte de Valladolid, Salamanca, León, 

Madrid, Barcelona, Zaragoza, etc y en instituciones privadas como el Museo Díaz Caneja de 

Palencia, el MEAM (Museo Europeo de Arte Moderno) de Barcelona el DA2 Domus Artium de 

Salamanca, entre otras. 

Premiado por artistas y críticos de la talla de Julio López Hernández, Antonio López, Venancio 

Blanco, Richard Estes, Odd Nerdrum, Daniel Graves, Juan Manuel Bonet, Kosme de Barañano  

José Guirao Cabrera o Tomás Paredes, entre otros.  

Su obra se encuentra en numerosas colecciones públicas y privadas. 

http://www.isidoromorenolopez.com/
mailto:isidoro.ml@hotmail.com
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Alma y paisaje 

 

 

Conocí a Isidoro Moreno en Albarracín, enclave donde se perciben de manera singular las 

fuerzas de la Naturaleza; allí, las potencias telúricas entrañan al hombre en la roca y le hacen 

sentir como parte de la historia del Mundo. No es por tanto casual que dos pintores, uno joven 

y otro adentrado ya en los derroteros de la vida, coincidieran en este lugar y en asuntos que a 

ambos apasionaban desde siempre, aun sin conocerse, como lo es la comunión con el Paisaje, 

en un afán de expresión, de comunicación de vivencias. Ambos lo hacemos aferrados a un 

lenguaje, la pintura materia, la pintura signo, la pintura color, en la conciencia de que con la 

necesaria destreza, pero con suma humildad, se pueden desvelar los secretos celosamente  

guardados por la tierra. 

No sé si Isidoro es consciente, ajeno a gratuitas modas y a veleidades tan en boga, de que con 

su pintura descorre velos de oscuridad y oferta revelaciones inéditas a aquéllos que se plantan 

delante de su obra. También lo hacía Jean Dubuffet, con dispar estilo pero utilizando la misma 

gramática cuando –ya no en su obra pictórica densa en su propia materia, sino en sus dibujos- 

recreaba ilusoriamente en una superficie plana, sin relieves, los accidentes con que  se 

mostraban ante su vista lo orgánico y lo inorgánico, como oferta de un placer profundamente 

sensorial en su sugerencia de lo táctil. 

He tenido la fortuna, no sólo  de descubrir la obra de Isidoro, sino de verle pintar, y he sentido 

cómo él entiende los elementos –aire, agua y tierra- como un conjunto absoluta y 

necesariamente asociable en los códigos de la Pintura; mancha, signo y textura suponen, en su 

obra, medio y fin hacia una comunicación trascendente. 

Conoce muy bien nuestro pintor la necesidad de discernir, resumiendo las ofertas del paisaje 

en su discurso pictórico, y de su alma castellana fluyen a borbotones, pero ordenada y 

cadenciosamente, manifestaciones de amor y de pasión por la vida, de las que todos 

deberíamos ser partícipes. 

 

José María Rueda Andrés 

Pintor. Profesor de  la Facultad de Bellas Artes de la Universidad Complutense de Madrid 
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Curso de pintura de paisaje, Elche 

ISIDORO MORENO LÓPEZ 

 

LISTA DE MATERIALES 

 

SOPORTE: Tela de algodón o lino o madera sobre bastidor formato máximo 25F. Tablillas de 

hasta 40 cm para bocetos, pruebas de color, etc 

COLORES: Al óleo o acrílicos y sus médiums. Para el óleo: aguarrás para la limpieza del 

material, trementina para su solución y barnices líquidos y en spray o liquin (en sus diferentes 

versiones) para velar y estudiar diferentes técnicas y procedimientos. Para acrílico, agua y 

diferentes geles para “engrosar” la materia, retardar el secado, etc 

Colores necesarios: Blanco titanio, amarillo de cadmio, amarillo de cadmio oscuro (naranja), 

ocre, tierra sombra natural, tierra siena tostada, bermellón (rojo geraneo, rojo cadmio….), 

carmín de granza, azul cerúleo, azul real (opcional), azul ultramar claro, azul cobalto, verde 

esmeralda, verde vejiga (opcional), verde cinabrio y negro marfil. La cantidad de colores o 

paleta depende del gusto personal. Aquí expongo los que considero básicos para mí, aunque 

puntual y ocasionalmente utilizo blanco de plomo, gris, siena natural, otros verdes…. La marca 

comercial con la que trabajo es Titán, Winsor o Sennelier y para acrílicos, Vallejo, Goya o 

Amsterdan. Un buen pigmento es fundamental para el trabajo y la conservación de nuestras 

piezas a lo largo de los años. Cabe la posibilidad también fabricar nuestros propios pigmentos y 

aglutinarlos según los grandes teóricos y manuales. 

OTROS MATERIALES: Ceras, carboncillos, óleos en barra… Estos materiales son de libre 

utilización, pues en mi trabajo algunas veces necesito dibujar y redibujar durante el proceso 

pictórico. Cartulina en blanco (IMPORTANTE) 

PINCELES Y OTROS UTILES: Pinceles de cerda natural planos y redondos, pinceles de cerda 

sintética, paletinas, espátulas metálicas y de goma.  

PALETA: Necesitaremos un gran paleta de madera para trabajar en una gran superficie y no 

vernos limitados por el espacio. Esto es fundamental.  

ÚTILES DE LIMPIEZA: Trapos de algodón en cantidad, toallitas húmedas…. 

 

 

Todo material que no tengáis u os haga falta os lo dejaré yo. 
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PROGRAMA 

 

 

En este curso de fin de semana trabajaremos el espacio, no solo en su entidad física, sino 

intelectual puesto que es uno de los elementos expresivos con los que el arte ha contado en 

todos los tiempos. Inspirado en la obra de López Chuhurra “Estética de los elementos 

plásticos” profundizaremos en la pintura, desentrañando y ensamblando sus diversos 

elementos – materia, forma, espacio, línea, luz, color, perspectiva y composición -. 

La lucha, la desesperación, la angustia- el artista es siempre un ser angustiado en mayor no 

menor grado- operan con ese constante “buscar y encontrar” una forma que reciba toda su 

forma expresiva. Desde el punto de vista del artista, éste será en rigor el problema 

fundamental de la creación. 

El artista necesita estructurar paso a paso la imagen que busca, y la pincelada es él en la forma 

de esa búsqueda y encuentro con la verdad que le preocupa. Por eso la pincelada es 

importante, porque descubre y muestra al artista en el proceso mismo de la creación; porque 

la creación es siempre proceso, nunca resultado final. Es intencionalidad en acto, nunca 

intencionalidad cumplida. Es el hacer mismo del arte. La materia de la pincelada es la materia 

de la intencionalidad, vale decir el cumplimiento del acto creador en el devenir de la misma 

creación. Pincelada y materia son inseparables, porque una es el barro de la creación, y la otra 

es el modo de trabajar ese barro para lograr la imagen deseada. En el encuentro, barro y 

acción  silencian sus voces para que hable la obra realizada. Pero permanecen inalterables para 

alimentar la existencia de una cosa nueva que aparece: una pintura, la obra de arte. 

El trabajo por planos, grandes, pequeños, rotos, delimitados; la línea, vibrada y abierta que al 

interrumpir su recorrido hace que el espacio entre en la imagen o firme y continuada que 

diferencia estructuras y clarifica escenas; las zonas de luz y las de no-luz que componen los 

espacios, como proponía Vasarely, para dinamizar la superficie pintada. Elementos todos que 

configuran nuestra obra, no podemos prescindir de ninguno de ellos, no podemos dejarnos 

llevar por la inmediatez, los resultados… 

“Ver en planos” significa reorganizar todas las estructuras naturales, para que se acomoden a 

un esquema donde funciona y gobierna ese elemento. La visión nueva, distinta y sorpresiva, 

interesará a la superficie de la tela donde el modelo, “visto en planos” estará un poco más 

cerca de la verdad física que es el soporte pictórico. 

El que se confunde es el que sigue arquetipos, recetas y métodos preconcebidos. Nunca  yerra 

el que con arrojo se enfrenta a las dificultades y en pintura, siempre se aprende. 

Mi intención no es infundir una única manera sino potenciar el método personal de cada 

pintor, guiarle, aconsejarle y mejorar sus habilidades. Es por eso que se pueden emplear 

aquellos materiales con los que cada uno esté más familiarizado, óleo, acrílico, collage. Todos 
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poseen virtudes y defectos e intentar su unión, fusión sería uno de mis grandes objetivos. 

Saber utilizar todos los recursos a nuestra disposición para crear obras dinámicas, interesantes, 

llenas de detalles, silencios, ruidos, arabescos, adornos, matices, manchas planas… mediante la 

utilización de diferentes materiales plásticos. 

Un pintor puede identificarse con una manera de hacer o estilo pictórico como siempre se ha 

dicho. Soy un pintor que no le gusta definirse, cada tema, cada día sentimos diferente y así 

debe de transmitirse en nuestras obras, según siempre mi humilde punto de vista. No se 

puede pintar igual una tormenta en el mar que un campo castellano, el invierno que el verano. 

No sé quién decía que ningún beso es igual a otro, pues bien, yo creo que ninguna pintura 

debe ser igual que otra, aunque conserve nuestros grafismos y maneras. 

A través de una serie de fotografías quiero mostrar el trabajo de investigación y análisis que 

debe llevar una obra pictórica. Mediante una serie de apuntes con diferentes materiales ( 

lápices, ceras, óleo…) y con diferentes intenciones, esquemáticos, sistéticos o analíticos, vamos 

descubriendo formas, movimientos, estudiando la composición y sus posibilidades para poder 

comprender y leer lo que estamos viendo y luego trasladarlo a la obra “final” con los 

procedimientos, técnica o estilo que cada uno maneje. 

Un apunte puede ser una gran obra y puede no serlo, de lo que si estoy seguro es de su 

necesidad. Puede mejorar a la obra “final” o acabar destruida, pero esa es la finalidad en sí. 

Hacer, hacer y hacer para descubrir. 
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PINTURA 

 

 

 Mi producción artística se caracteriza por la heterogeneidad estilística. A la hora de elegir los 

temas no invento ni situaciones ni sucesos. Elijo lo que considero importante, encuadro lo que 

encuentro y describo los detalles de poca importancia. Por un lado muestro y al mismo tiempo 

oculto. Las descontextualizadas estrategias que desarrollo dentro de un discurso artístico 

consisten en subrayar lo hueco, lo vacío o lo ausente. El choque de lo que vemos y lo que nos 

falta por ver quiero que despierte inquietud, centrando la atención en sólo pocos elementos 

manipulando la imagen para conseguir el efecto deseado. La pintura la entiendo como una 

acción mental. Primero es una inquietud, luego una imagen en la mente que después busco 

sea coherente y cuando esa idea está madura en la cabeza la llevo al lienzo. La obra está 

rondando por la mente muchísimo antes de su plasmación…Todo el proceso está rodeado de 

reflexión, hasta el último momento. 

 Equipo la figuración de los rasgos de las más sutiles obras abstractas que en su conjunto crean 

el registro del paisaje de un solo instante, provocando más preguntas que respuestas. 

 Crear un estado de tensión, provocado por el hecho de encontrarse con la “presencia 

perdida” (que según Heidegger no es nada más que un ser debilitado y todavía ocultado en la 

obra) que obligue al espectador al esfuerzo tanto intelectual como emocional en el que nunca 

llegamos a ver lo que esperamos o lo que pensamos que deberíamos de ver. 

Es cierto, que al principio, en mi obra había referencias claras al paisaje castellano, 

marino…pero mi pintura va perdiendo el referente de la realidad. Ya no se puede identificar 

con un lugar concreto. La obra pictórica ahora, antes de ser un paisaje con torre, una calle 

sinuosa o un barranco quebrado, es una superficie plana recubierta de colores dispuestos de 

un determinado orden. 

Considero que mi obra, ahora, se adentra en la Modernidad con mayúsculas. Daré mis razones: 

Primera, el planismo compositivo (que no textural), la casi inexistencia de un punto de fuga 

único como en las obras de Kline. Segunda, la casi ausencia de perspectiva, sirva de ejemplo Cy 

Twombly. Tercera, la inequívoca pulcritud que recuerda a las obras de Mondrian, Theo van 

Doesburg o Carl Buchheister. Cuarta, la simplificación de las formas, pudiendo recordar 

algunas composiciones a las de Giorgio Morando, Mark Rothko. Y quinta, la autorestricción, 

que se aproxima a la monocromía en la utilización de los colores en la paleta. Una paleta 

reducida y sobria en la que predominan como dije anteriormente los colores fríos, los grises 

que nos pueden recordar a algunas obras de Lucio Fontana, Barnett Newman, Delacroix o 

Monet.  

Mi debate se encuentra entre el idealismo cromático, la abstracción de formas y la realidad 
verosímil de algunos detalles teniendo un muy particular sentido de combinar al mismo 
tiempo el clímax ambiental y la descripción pormenorizada de elementos que quiero destacar. 
La descarga subjetiva se aplica en objetivar con minuciosidad fragmentos que responden a mi 
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interés  por subrayarlos y certificarlos quasi notarialmente con especial querencia y 
sentimiento fervoroso.  

Mis obras intentan describir una trayectoria constante y segura en dirección al descubrimiento 

de la pintura, de su razón de ser más desnuda, de su condición más íntima, a través de un 

paseo ofrecido por el paisaje. Una vocación de advertir en aquél un tema en el cual proyectar 

un amplio espectro de contenidos emocionales, espirituales y simbólicos. 

Mi aproximación al paisaje, en tal sentido, podríamos decir que posee una vena en cierto 

modo romántica, que adquiere de una manera personal, una magnitud nostálgica, cuando no 

dramática. 

El paisaje pareciera ser antes que nada creación mental; una construcción nacida en la 

memoria, alimentada de recuerdos y originada de imágenes pretéritas, atrapadas y fundidas 

en el inconsciente. 

Pintar la naturaleza  es pintar en libertad. El paisaje en si no importa, la obra se ha convertido 

en un trabajo de conocimiento y análisis de esos estímulos producidos por el propio paisaje. Lo 

anecdótico ha pasado a un segundo plano, ahora el paisaje lo entiendo como una secuencia de 

planos, manchas y líneas sin ataduras a la figuración y creo que es así como se puede lograr un 

entendimiento más grandioso del paisaje. 

Las imágenes que vemos a veces difuminadas, fundidas en su contexto, ¿son formas 
identificables o están tamizadas por una mente miope? No lo sé, no es primordial, tal es la 
capacidad del vínculo emocional, de comunicación espiritual que establecen con nosotros 
estas pinturas, donde lo acuoso supera la representación e implica la acción misma de pintar; 
se refuerza con el propio gesto pictórico. Las formas están recreadas mediante la aplicación de 
colores muy diluidos, que en ocasiones chorrean de manera libre y aleatoria, y otras muy 
calculadas y comedidas intensificando nuestra sensación de estar observando las imágenes en 
un estado de ensoñación, sin embargo las frías y tortuosas rocas invocan un mundo real, 
terrenal y están tratadas con arriesgados empastes y restregadas materias que junto con los 
aglutinados áridos inertes contrastan con las velados cielos y aguas, aunque en algunos casos 
se funden en una íntima unión y las formas se vuelven difusas y las formas se anexionan y 
desmaterializan en el elemento oleoso. 

 

 “La ausencia es la mayor forma de la presencia” 

James Joyce 
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Ejemplo 1 
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Impresión. Óleo sobre lienzo. 89 x 116 cm. 2015 
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Ejemplo 2 
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Impresión. Óleo sobre lienzo. 150 x 150 cm. 2015 
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Ejemplo 3 
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Hoces. Óleo sobre lienzo. 150 x 150 cm. 2015 
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Ejemplo 4 
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Ejemplo 5 
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