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Chirico i Max Ernst van protagonitzar la primera exposició 
surrealista de la història. En aquesta van participar també 
André Masson, Picasso, Man Ray, Pierre Roy, Paul Klee i Joan 
Miró –tots ells se separarien del moviment o s’hi mantindrien 
units amb l’adopció d’alguns dels seus principis, com tota 
bona banda de pop-rock–.

La rebel·lió del surrealisme contra la burgesia cultural i l’ordre 
moral va provocar que aquest moviment adoptara un caire 
polític –fet aquest que, a la fi, seria més perjudicial al meu 
entendre ja que la política no sempre és bona consellera–. 
Molts d’aquests artistes es van afiliar al Partit Comunista 
Francès, la qual cosa va provocar que personatges com ara 
Salvador Dalí foren expulsats del cercle en ser considerats 
“amics de les tendències feixistes”. Esquerra i dreta es van 
confrontar, com tantes altres vegades, i d’aquí van nàixer 
violentes discrepàncies en el grup. El perquè de tant de 
conflicte esdevenia en la relació entre art i política. Imagine 
que es van preguntar si l’art havia d’estar al servei de la 
política i viceversa. Amb el lema “Le surréalisme au service 
de la révolution” (el surrealisme al servei de la revolució) 
el moviment va intentar crear ponts en pro de la causa 
comunista. No obstant això, i com en moltes històries 
dramàtiques, el final no va ser molt feliç. La II Guerra Mundial 
va paralitzar Europa i va provocar la fugida de molts artistes. 
Breton, i com ell altres, va anar als Estats Units. Allí va sorgir 
una associació de pintors surrealistes alemanys i francesos 
que influirien en l’art nord-americà, particularment, en el 
desenvolupament de l’expressionisme abstracte dels anys 
40. El 1946, Breton va tornar al vell continent i va comprovar 
que aquell moviment oníric que va aparèixer a la seua ment 
privilegiada ja estava definitivament deteriorat. Breton va 
tornar a Europa l’any 1946. Així, doncs, podem testificar 
que el surrealisme va nàixer el 1924, amb la publicació 
del Manifest surrealista i moriria dues dècades més tard 
deixant pas a un món on l’abstracció de Rothko, Pollock o de 
Kooning impactaria a les retines de mig món.

Abans de continuar, no estaria de més intentar dilucidar 
l’origen del surrealisme, no us pareix? Imagine, i espere 
que així siga, que Andrés Breton, el precursor, líder i gran 
pensador del moviment, tindria certes preocupacions 
i inquietuds que el van portar a plantejar la seua 
causa. Indagant ens adonem que així era. Anteriorment 
esmentàvem l’any 1924 com el punt inicial del moviment.  
No obstant això, hauríem de remuntar-nos quasi una dècada, 
a l’any 1916. Va ser llavors quan Breton descobriria les 
teories de Sigmund Freud i Alfred Jarry, a més de conèixer 
Jacques Vache i Guillaume Apollinaire –aquest últim, per 
cert, va ser el primer a utilitzar aquesta parauleta tan 
controvertida de la quals ens fem ressò aquí: surrealisme–. 
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Així mateix, si ens endinsem en la història de 
l’art, observem amb deteniment i analitzem 
pensadors i artistes del passat, es pot 
comprovar els precedents al surrealisme. Els 
artistes i escriptors d’aquest peculiar cercle 
tenien al punt de mira el pensador presocràtic 
Heràclit –aquell que va dir: «En el mateix 
riu entrem i no entrem, perquè som i no 
som»–, el Marquès de Sade i Charles Fourier, 
entre altres. Probablement, la influència 
amb major presència en els surrealistes, en 
l’àmbit pictòric, va ser Hieronymus Bosch 
“El Bosco”, que en els segles XV i XVI crearia 
obres com El jardín de las delicias o El carro 
de heno, autèntiques obres mestres en què 
tenen cabuda el sarcasme, el grotesc i una 
imatgeria onírica que els surrealistes van 
fer pròpia amb els anys. El Bosco era fidel a 
la cosmovisió medieval repleta de fetilleres, 
l’alquímia, la màgia, els bestiaris, els tesaurus, 
les hagiografies... Elements procedents de la 
imaginació humana i dels quals es va servir per 
a crear un món meitat realitat, meitat ensomni, 
i el fi del qual era, com no podia ser d’una 
altra manera en aquells temps, moralitzador. 
Doncs bé, el surrealisme va reprendre aquests 
elements i va tornar a reformular-los amb la 
particularitat de l’època. 

Tornant als fonaments del moviment 
surrealista, hi ha certes qüestions que no ens 
són del tot revelades. M’explicaré. Seguint 
les pautes de la psicoanàlisi freudiana i, crec 
que també en gran manera del nihilisme 
existencial –aquell que sosté que la vida no 
té significat objectiu–, el surrealisme és pur 
divertiment? Formule aquesta pregunta en 
conèixer, de prop, que molts espectadors 
així ho creuen quan contemplen una obra de 
Dalí, per citar un exemple. En aquest sentit, 
i sabent que el surrealisme escapa de tota 
lògica, he de dir que té un vessant molt ampli 
que deixa llibertat per a aconseguir aquesta 
sensació: la de divertir-se. El món irreal, forjat 
a les ments dels autors surrealistes, dóna peu 
al fet que l’humor, sarcasme i ironia facen la 
seua entrada triomfal. Això és una cosa que 
em reconforta gratament. A pesar d’això, el 
surrealisme és molt més que això. És tota una  
 

declaració d’intencions, una forma de veure 
i viure la vida, d’acord amb els principis de 
llibertat. Creativitat abans que res. I, parlant 
de ser creatius, a Castelló tenim la sort de 
comptar amb un penisclà que sedueix, ens 
diverteix i alegra la vista amb les seues obres. 
Parlem de Sergi Cambrils, el protagonista 
de l’exposició que podeu veure a la Galeria 
Octubre de la Universitat Jaume I i la causa 
que escriga tota aquesta llauna. Quan un 
veu les obres de Cambrils realitza, de forma 
inconscient, un viatge a través del temps per 
a situar-se en aquelles dècades prodigioses 
del surrealisme. Les peces que sorgeixen de 
la seua imaginació recorden aquells aires on 
els somnis eren protagonistes. No obstant 
això, no parlaré aquí de forma extensa de la 
seua obra. Millor vegeu l’exposició i després 
ja m’explicareu. Jo, per la meua part, i si em 
doneu permís, realitzaré una última reflexió 
sobre un dels moviments que més commoció 
han provocat en la nostra cultura. 

Per a finalitzar, no podia deixar passar 
l’oportunitat de parlar del simbolisme que 
s’amaga dins del surrealisme. Vulguem o no 
reconèixer-ho, tot allò que s’ha succeït en el 
passat aflora en el present i forja el futur. Dit 
això, no és res estrany que el simbolisme, 
corrent artístic aparegut en el segle XIX, 
també forme part del gros de sistemes que 
va donar lloc al sorgiment del surrealisme. El 
pensament ocult, allò que s’ha prohibit, van 
ser fonts d’inspiració per a molts d’aquests 
creadors, quelcom comú al quefer simbòlic. 
A més, són moltes les referències que a les 
obres, siguen aquestes pictòriques o literàries, 
es poden dilucidar mitjançant l’espiritualitat, 
la imaginació i els somnis. La creació de mons 
enigmàtics comporta la realització i l’ús dels 
símbols. És inevitable, el misteri sempre està 
present, un fet extraordinari que exigeix tota 
la nostra atenció, que pertorba i estranya però 
que enlluerna. Així, doncs, i com un consell que 
em permet donar a totes aquelles persones 
que lligen aquestes línies, en contemplar una 
obra surrealista deixeu-vos portar pels vostres 
instints, intenteu no pensar, segur que l’obra 
en qüestió us seduirà, vegeu més enllà de les 
formes, allibereu la ment.
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Xarrada amb l’autor 

Sergi Cambrils va nàixer a Peníscola (Castelló), 
és llicenciat en Belles Arts per la Facultat de Sant 
Carles de la Universitat Politècnica de València. 
L’any 1998 va acabar la formació i des de llavors 
desenvolupa la seua activitat artística. Diferents 
galeries de la geografia espanyola han exposat 
el seu treball (Castelló de la Plana, Barcelona, 
València, Lleida, Alacant, Girona, Màlaga, Granada, 
Jaén, Tarragona, Madrid i Saragossa), junt amb 
la galeria Trigoon Art d’Anvers (Bèlgica). Una beca 
d’arts plàstiques (Girona) i diferents premis de 
dibuix i pintura formen part de la seua trajectòria, 
igual que les nombroses il·lustracions per a la 
premsa que van marcar l’inici de la seua carrera 
artística. 

Joan Feliu: He copiat la teua presentació oficial, 
però, qui és Sergi Cambrils? 
Sergi Cambrils: Sóc un jove de 36 anys (en el món 
del futbol ja estaria retirat, però no en el de l’art) 
[rialles] que va nàixer a Peníscola i actualment viu a 
Peníscola. 

JF: Què volies ser de xicotet? 
SC: Els meus records d’infància sempre han estat 
lligats als meus amics. De fet, ells són els meus 
amics en l’actualitat. És tot un luxe. Vam fer l’antiga 
EGB a Peníscola i després com corderets, vam 
estudiar tots a l’institut Ramón Cid de Benicarló. 
No teníem molt clar això d’estudiar, però era el que 
es feia llavors i ens permetia seguir junts. Quan 
no tens clar el teu futur, fas el que fan els teus 
amics. Això em va portar a cursar ciències pures. 
Vaig optar per l’opció més complicada pensant 
que tindria més eixides en el món laboral. Quina 
ximpleria! Em vaig complicar prou els estudis però 
al final, vaig descartar les carreres de ciències per a 
estudiar Belles Arts.

JF: I fins a aquell moment no t’havies plantejat ficar-
te en això? 
SC: Des de xicotet m’ha agradat dibuixar, supose 
que és una cosa vocacional, però no penses mai 
que això pot desembocar en el que ara és el teu 

treball. Sóc dels que dibuixava en classe, a les 
taules, la pissarra, etc. Amb els amics, inventàvem 
històries i jo les dibuixava en forma de còmics, fins 
i tot els veníem pel poble, érem un poc “frikis”. 
Recorde també com en una ocasió el dibuix em va 
servir per a aprovar l’assignatura de literatura. El 
professor sempre veia que dibuixava a les seues 
classes, era molt bon home i no em deia mai res. 
Un dia em va dir que si li feia una il·lustració de Don 
Quixot i Sanxo em posaria un excel·lent. Ho vaig fer 
de manera immediata. 

JF: Molt tendre, llavors fins a la carrera no va passar 
res seriós… 
SC: Són tot records plens d’il·lusió i convenciment 
per quelcom que saps que és real. La carrera me 
la vaig agafar molt seriosament i em va anar molt 
bé. Però no és garantia de res, ja que, l’etapa de 
formació és l’inici d’un llarg camí. 

JF: Val, ja ets llicenciat, i llavors què?
SC: Quan vaig acabar la meua formació (la 
promoció 1993-1998), vaig decidir anar a la cerca 
de fama i fortuna a Barcelona [rialles]. 

JF: Així? A pit descobert? Sense cap recomanació?
SC: La meua germana vivia allí. No sabia molt bé 
com moure’m, però recorde que els primers mesos 
vaig “rodar” tota Barcelona per a descobrir els llocs 
on podia dirigir-me. Agències de publicitat, premsa, 
galeries d’art, editorials, etc. A més, pintava en una 
xicoteta habitació on recorde haver fet els quadres 
més grans. Elaborava dossiers fotogràfics del meu 
treball per a portar-los a les galeries; mai deien res, 
fins que un dia va sonar la campana. Durant els 
cinc anys que vaig estar a Barcelona vaig col·laborar 
amb prou galeries d’art, però, recorde amb afecte 
els primers anys fent il·lustracions per a la premsa i 
revistes de cultura.

JF: Però sembla que necessites el teu poble per 
damunt de tot, com ho demostra aquesta exposició.
SC: He tornat a les meues arrels, tinc el meu estudi 
a Peníscola i compagine la docència de la plàstica 
amb la meua activitat artística. Això ha format part 
d’un camí que encara estic recorrent. 



JF: Una de les teues sèries que més m’agrada gira 
entorn de la gastronomia, per què? 
SC: És cert que la gastronomia ha sigut i continua 
sent un dels conceptes més recurrents en el meu 
treball (Historias cocinadas, La Llotgeta, València, 
2009). A partir d’ella he recreat històries obertes i 
plenes de matisos. Fins al moment, recórrer a les 
verdures, hortalisses, fruites, carns, peixos, etc., 
fa evident una altra de les meues passions: la 
cuina. De fet, va haver-hi una temporada que em 
replantejava estudiar per a ser cuiner. Però bo, és 
una passió latent que puc satisfer quan m’abelleix 
amb la gent més pròxima a mi. 

JF: El teu plat preferit?
SC: A Peníscola, i pràcticament a totes les 
poblacions costaneres de la Comunitat Valenciana, 
es menja molt bé, tenim productes magnífics. La 
tradició marinera de Peníscola és notable, per 
això, si he de decidir-me per un plat, tindrà a veure 
amb la mar. Buff!!, n’hi ha molts, el que ara mateix 
em menjaria és un arròs melós amb llamàntol fa 
dies que ho tinc en el cap. Però, tenim el famós 
arrossejat; un poc més sofisticat el all i pebre de 
llongos, llagostins i cocotxes de lluç (aquest és 
una passada); uns simples aladrocs fregits amb 
una cerveseta; a l’hivern l’olleta que prepara la 
meua àvia Teresa, cada moment té un menjar. I si 
t’agrada tot el que ix de la cuina, com a mi, doncs ja 
veus. No faig escarafalls de res.

JF: Maniàtic? 
SC: Dibuixar i pintar són les meues disciplines 
triades per a inventar escenaris. La manera de 
solucionar tècnicament les meues pintures segur 
que parla de mi. Sóc meticulós i un tant obsessiu. 
Sovint m’esforce per a no ser-ho, però no hi ha 
manera. A la ment cal donar-li de menjar a part. 
Guarda l’estètica de les coses i això marca molt el 
meu treball i fins i tot la meua manera de ser. 

JF: La pregunta ja venia per això.
SC: Quan m’alce al matí faig el llit, em dutxe i 
ordene les coses més pròximes per a sentir-me un 
poc millor. Supose que en observar la composició 
ordenada i minuciosa de les meues imatges ja ens 
ho podíem imaginar. És evident que som un poc allò 
que pintem.

JF: Ara resultarà que ets més esteticista que 
conceptualista.
SC: Llegir els meus dibuixos no és un acte senzill. Hi 
ha un barroquisme, sovint gratuït, que enterboleix la 
lectura. Aquesta elecció estètica forma part del meu 
caràcter personal?

JF: Qui pregunta sóc jo. És aquesta elecció estètica 
una obsessió que condiciona el conceptual?
SC: Reconec que l’obsessió per les coses pot 
tenir conseqüències negatives, però, qui no 
s’obsessiona? 

JF: Pensava que havia quedat clar qui fa les 
preguntes i qui respon. No m’obligues a enfocar-te 
el llum a la cara.
SC: En la meua pintura és evident que hi ha 
obsessió. Una obsessió sana per repetir elements, 
formes, etc. Els pimentons van ser durant 
algun temps quasi un símbol que es repetia 
constantment. Et preguntes perquè, però no hi ha 
respostes clares. Ara ja m’ha passat la “neura”, 
però sempre en vénen altres. 

JF: Digues, digues…
SC: Capturar textures visuals de les revistes de 
moda ha marcat també una obsessió. La roba dels 
glamourosos models, fins i tot ara, m’ha servit per a 
vestir els meus personatges. Fusionava tendències 
de l’alta costura amb particulars vestits carregats 
de barroquisme i geometria. 

JF: Encara no ha quedat clar si ets més esteticista 
que conceptual.
SC: Al final, valorant totes les sanes obsessions 
acumulades, crec que deixen entreveure com allò 
que s’ha creat sembla haver-se convertit en una 
espècie de festa de disfresses. Un carnestoltes on 
no cal buscar el sentit. 

JF: Quantes hores li tires al dia?
SC: És cert que cal tirar moltes hores de treball 
perquè el treball fluïsca i vaja per bon camí. 
Sentir-se còmode amb la manera de procedir i 
amb el discurs triat és bàsic perquè el treball siga 
coherent. Per això, és convenient tenir un horari de 
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treball. Com més temps es convisca amb el procés 
més desperts estem per a la creació. És com anar 
a córrer, al principi ens fa mal tot el cos, però a 
mesura que avancen els dies, el nostre cos està 
més lleuger i ens sentim millor. 

JF: D’on ixen aquests temes? 
SC: De quina forma naixen les idees és un fet 
estrany, però quan s’està en predisposició i 
atent a tot el que ens rodeja, al final, sempre ix 
alguna cosa. A vegades, comence un dibuix sense 
proposar-me explicar una història. No obstant això, 
és evident que suren elements que apunten a la 
consecució de la mateixa.

JF: No tens una espècie de fons d’armari?
SC: En el meu estudi tinc sobre una prestatgeria 
pròxima a la meua taula sis blocs de dibuix gruixuts. 
Els he anat omplint d’idees i esbossos durant tot 
aquest temps i la veritat és que s’han convertit 
en els meus diaris d’imatges imaginades. Sovint 
els fullege i veig moltes coses que han captat el 
meu interès. Referències que defineixen tot el meu 
treball fins ara. 

JF: Com quines?
SC: Retalls de revistes, imatges de periòdics, 
fotografies, etc. Un tema pot sorgir mirant una 
revista de cuina, per exemple. Portar les idees al 
nostre terreny sempre és millor, hem de sentir-nos 
còmodes. Plantejar el treball com un joc on és 
obligatori divertir-se. Si ens divertim és que la cosa 
va bé. M’agrada treballar en blocs temàtics o sèries 
que tinguen un nexe d’unió. Ara, com saps, estic 
treballant en una sèrie sobre la tradició festera del 
meu poble.

JF: Idealista o pragmàtic? 
SC: No sé perquè he pensat en la relació dels diners 
amb l’art. Et refereixes a això?

JF: Ja que ho has esmentat.
SC: No pots pensar en els diners quan et dediques 
al món de la creació. No és la via més utilitzada per 
a arribar al triomf econòmic. Els diners no poden 
ser el motor que et faça funcionar, o almenys a mi. 

Ningú no ha de fer-te un encàrrec per a sentir que 
vals. No hem de sentir-nos decebuts per no estar 
seleccionats en concursos de pintura, etc. Tots 
poden opinar d’art dient: m’agrada o no m’agrada. 
Però quan tu ets qui s’entrega, supose que cal tenir 
cert punt de fortalesa per a ser honest amb aquest 
tipus de professió, que en si, ja és prou idealista. 
El món de les Belles Arts tindrà molts camins, però 
pintar i dibuixar el que et done la gana no sembla el 
camí més fàcil en aquesta societat per a tenir una 
seguretat en l’aspecte econòmic. Ets fidel a un camí 
triat i t’hi aferres quasi per lleialtat. 

JF: És a dir, que ets un idealista.
SC: Sí, crec que sóc idealista, i prou. No sé, em 
sent com un xiquet en la manera de pensar. Sabem 
que els diners són necessaris per a viure. Però, no 
és gens convenient pensar-hi com una manera de 
salvació o motor vital. La imaginació i la creativitat 
flueixen per altres vessants. Si el compromís és 
vertader, els diners sempre estan en segon pla. Ja 
veurem. Apuntant una recurrent dita: no és qui més 
té sinó qui menys necessita [rialles]. 

JF: Un idealista amb els peus a terra.
SC: El nostre treball és com el d’un artesà, creem 
coses amb les nostres mans i la nostra ment, és 
un ofici antic i humil. I, lluny de la imatge exuberant 
i pomposa que de vegades els artistes mostrem, 
hem de tenir en compte que la nostra professió 
és humil. Així, doncs, és millor dir la nostra veritat 
sense falses pretensions. 

JF: Creus que hi ha lloc per a somiar en la nostra 
societat? 
SC: És possible que el temps que vivim no siga el 
millor per a contemplar obres d’art.
Tot va molt ràpid i no hi ha temps per a detenir-se 
i observar el que podria emocionar-nos. Transitem 
per laberints que nosaltres mateixos construïm 
per a avançar en una societat on el tenir està per 
damunt del ser. 

JF: L’art, té un fi en si?
SC: Mentre tot es mou a gran velocitat, els artistes 
caminem lentament entreteixint les nostres 
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inseguretats per a convertir-les en una cosa bella. I 
sentim que en això rau el nostre compromís social. 
Potser serà un compromís poc valorat i difícil de 
mesurar en la societat que ens toca viure. No 
aportem cap certesa tangible per a evolucionar en 
la vessant material. I és possible. Però m’agrada 
pensar que sí que podem incentivar l’espectador en 
l’aspecte emocional.

JF: Incentivar en l’aspecte emocional? De quina 
manera? 
SC: El nostre treball és de funàmbul. Avancem com 
podem per un terreny insegur, on la imaginació i la 
creativitat són els pilars més sòlids per a recrear 
quelcom que capte l’interès de la gent. O almenys 
que es detinguen. Que facen una parada en el 
camí. Els artistes som com a guàrdies de tràfic que 
us aconsellem reduir la marxa quan excediu el límit 
de velocitat en la vostra vida i us diem: “No vages 
tan ràpid i mira això! Relaxa’t i observa amb calma 
aquesta pintura… què et sembla?”. Aquest moment 
de reflexió que us oferim, sumat a altres, arrapen 
en la part emocional. 

JF: Avantguarda o tradició?
SC: Fullege un catàleg de Piero Della Francesca i no 
m’importen els més de 500 anys de diferència. Veig 
les seues pintures i motiven la meua imaginació. 
Quan estudiava, veia una cosa antiga però ara veig 
enginy i creació. Observes El jardí de les delícies 
d’El Bosco i ningú diria que pertany a aquella època. 
Som moderns gràcies als clàssics. L’avantguarda 
és un esclat de percepcions i riquesa visual. I, en 
l’actualitat, ens toca moure’ns dins d’aquest caos 
d’iniciatives.

JF: Fusió, llavors?
SC: És grat, divertit i estimulant desconnectar de 
la realitat del nostre món i viatjar per un espai on 
es fusiona l’antic i el modern. El meu treball està 
a cavall entre aquestes dues nocions temporals, 
i potser serà pel meu afany de mesclar-ho tot. Un 
cúmul de sensacions visuals que confonen. Les 
peces no estan ordenades i es crea un “agradable 
caos”. Ja immersos completament en ell, m’agrada 
pensar que s’origina una dolça contradicció plena 
de detalls, símbols, textures i matisos. 

JF: Tot el món lloa els antics i intenta crear alguna 
cosa nova a partir d’ells, però pocs són els que 
reconeixen la inspiració en els coetanis.
SC: Resulta gratificant recórrer diferents galeries 
d’art i descobrir l’ampli ventall que les avantguardes 
ens ofereixen a nivell artístic. És genial. Tenim 
sort de viure en una època plena d’informació. Va 
molt bé per a conèixer i evocar la nostra intenció 
artística. La informació de les avantguardes i la 
tradició pintada són fonts bàsiques en la meua 
inquietud artística. Potser, el món de les idees prové 
en major percentatge de les avantguardes, mentre 
que la plasticitat l’aprens millor de la tradició.

JF: Per descomptat estem en la societat de la 
informació.
SC: Clar, per exemple, la televisió també és com una 
galeria d’art. El creatiu està en totes parts. Costa 
ser original en un món on sembla estar tot inventat, 
però, igual no és tan important posseir aquest 
pensament d’originalitat per damunt de tot, com a 
pilar bàsic en la creació. Tots copiem, copiem sense 
adonar-nos-en i, d’alguna manera, també s’apunta 
cap a l’original. 

JF: No és el mateix copiar que inspirar-se o 
reinterpretar. 
SC: Més d’una vegada sentim: “la teua pintura 
em recorda tal pintor”. Clar que et recorda! Tinc 
un catàleg seu que he vist centenars de vegades i 
m’encanta. Saps el que t’agrada i t’impregnes de 
l’essència. Ser original és “copiar” sense que se 
n’adonen, però per a això, és necessari aportar 
quelcom teu i convertir allò que has vist en una 
cosa nova. 
 
JF: Misteri o realitat? 
SC: Atendre a aquestes imatges de caire enigmàtic 
és descobrir la meua manera de relacionar-me 
amb l’estètic. Qualsevol cosa, objecte o situació pot 
provocar la narració d’una història. Tot el que ens 
rodeja és perfecte per a treballar la imaginació, ja 
que valore les coses, no tant pel que són, sinó pel 
que poden arribar a ser en la nostra ment. Aquesta 
percepció dóna més joc per a la creació.



JF: Les teues obres fan somiar.
SC: A vegades, faig l’esforç de veure el meu treball 
amb altres ulls, com si jo no els haguera pintat, 
netege la ment i intente intuir el que veu el públic 
amb els meus dibuixos per a sentir el que ells 
podrien percebre. És un estrany exercici que no 
sé si té molt de sentit, però la meua intenció és 
provocar interrogants amb la lectura de la imatge 
creada. Que siga un misteri per resoldre. Portar al 
límit la imaginació per a descobrir la nostra visió. 
L’absurd, la ironia, l’humor i la malenconia són 
ingredients que sempre apareixen, quasi sense 
voler-ho. 

JF: I la humanitat, en la teua obra hi ha una 
presència constant de la figura humana. 
SC: Fent ús, de nou, d’aquest estrany exercici 
de neteja mental, descobrisc escenaris on es 
descriuen històries plenes de teatralitat i misteri. 
La condició humana sempre és l’eix de tots els 
discursos i aquestes empremtes estètiques que 
recorden a l’abstracció geomètrica de la moda 
d’alta costura marquen les claus per a llegir el meu 
treball. 

JF: Tècnica o creativitat?
SC: Perfectament poden anar units els dos 
conceptes. De fet, crec que és necessari fusionar-
los adequadament per a crear alguna cosa 
coherent i vertadera. La tècnica, fent un símil, la 
relacione amb el timbre de veu de cada persona. 
És cert que el timbre ja ens ve donat però va 
modulant-se al llarg dels anys. Tots tenim el nostre 
timbre de veu; pot ser greu, cridaner, serè, agut, 
melodiós, etc. Segur que més d’una vegada sentim 
a algú pròxim a nosaltres i no necessitem veure’l 
per a saber qui és. El seu timbre de veu ens dóna 
la informació necessària per a conèixer la persona i 
sabem que l’entonació peculiar la fa inconfusible.

JF: Crec que sé per on vas. Acaba la metàfora, per 
favor.
SC: En el món de la creació també hi ha un timbre 
o una empremta que ens defineix en l’aspecte 
plàstic. És la unió de molts conceptes i entre ells 
està la tècnica. No tot ha de ser tècnica, però és 
interessant modelar-la per a sentir-nos a gust 

amb aquesta manera de procedir i així dotar 
d’autenticitat totes les nostres idees creatives. 
Aquest toc especial penso que el dóna la tècnica. 

JF: M’alegra que penses així. Això encaixa molt bé 
amb la teua obra, que requereix una tècnica molt 
depurada que, a vegades, passa desapercebuda 
per l’impacte visual del tema i la composició.
SC: Tots podem escriure i desenvolupar històries 
que passen per la nostra ment i plasmar-les, 
d’alguna manera, en un full de paper, però serà la 
nostra tècnica, la manera d’escriure, la combinació 
dels diferents recursos lingüístics, el que farà 
especials les històries. La tècnica és com xicotets 
descobriments que es van fent pel camí de la 
plàstica. Troballes que modelen i defineixen les 
característiques de la labor artística. La nostra 
veu ens defineix com a persones i la tècnica ens 
defineix com a artistes. És per això que la creativitat 
està en funció de la tècnica. I la tècnica engloba 
una part molt palpable del caràcter personal.

JF: Acabem. Inaugurar a l’Octubre una temporada 
és important, t’agrada arriscar? 
SC: En la meua vida personal, fins i tot les sorpreses 
positives poden fer-me trontollar. He de sentir els 
canvis a poc a poc. En el meu treball artístic he 
d’apostar constantment pel que faig, no em queda 
més remei. És el meu camí. Però, sent que no és un 
risc tan gran perquè construïsc el que és real en mi. 
És el compromís amb el meu treball creatiu. 
 
Castelló de la Plana-Peníscola, agost de 2011.
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EXPOSICIONS INDIVIDUALS

2011 	  
Galeria Octubre. “Peñíscoleteando”. Universitat Jaume I. Castelló. 
(Catàleg)

Galeria Míster Pink. València 

2010 	  
Castell de Peníscola. “Historias con mucho cuento”. (Catàleg)

Castalia Iuris. “Historias cocinadas”. Castelló

2009 	  
Sala Vencill d’Art “La Llotgeta”. “Historias cocinadas”. València. (Catàleg) 

Galeria Kessler-Battaglia. València

Galeria ARTLOF. Reus (Tarragona)

2008  
Palau de Congressos de Peníscola. Castelló. (Catàleg)

2007  
Sala de les Aules. Diputació. Castelló. (Catàleg)

Espai d’Art de la Fundació Caixa Vinaròs (Castelló). (Catàleg)

2006 	  
MUCBE Museu de la Ciutat de Benicarló. Castelló. (Catàleg) 

Galeria Fernando Alcolea. Barcelona

2005 
Parador Nacional de Benicarló (Castelló)

2004 	  
Galeria 22. Igualada (Barcelona)

Sala Emília Xargay. “Un món paral·lel”. L’Escala (Girona)

Museu de l’Aigua. “Un món paral·lel”. Peníscola (Castelló)

2003 	  
Galeria Susany. Vic (Barcelona)

Galeria Art 72. Lleida

2002  
Galeria 3 Punts. “Las ciudades anónimas”. Barcelona. (Catàleg)

Galeria Nova. Màlaga

Galeria Laberinto. Granada

Trigoon Art Gallery. Anvers (Bèlgica)

Caja General de Ahorros de Granada. Úbeda (Jaén)

Caja General de Ahorros de Granada. Loja (Granada)

2001 	  
AB Galeria. Granollers (Barcelona)

2000  
Sala de la Generalitat Lola Anglada. Barcelona

Castell de Peníscola. “Castells”. Castelló

1999 	  
Castell de Peníscola. “Un diálogo con peces”. Castelló

1998  
Castell de Peníscola. “Oníric”. Castelló

Sergi Cambrils
Peníscola 1975
 
Llicenciat en Belles Arts  
per la Facultat de Sant Carles  
de la Universitat Politècnica de València  
(promoció 1993-1998) 
 
www.sergicambrils.com
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EXPOSICIONS COL·LECTIVES 

2009  
Cau de l’Art. “Cau d’artistes”. Llucena (Castelló)

Galeria N3. Madrid

2008 	  
Galeria Ignacio de Lassaletta. “Blanco y negro”. Barcelona

2007   
L’illa d’art, L’Illa Diagonal, Galeria Safia. Barcelona

Sala Manaut. València

Centre Cultural Gran Capitán. VI Concurs de Dibuix 
(seleccionat). Granada

Casa de Cultura. “Noves Figuracions”.  
Ulldecona (Tarragona)

Galeria 4spais d’Art. “Homenatge a Picasso”. Lleida

Galeria Anquin’s. Reus (Tarragona)

2006 	  
Galeria Beaskoa. Barcelona

Galeria Antoni Pinyol. Reus (Tarragona)

Premi Penagos de Dibuix (seleccionat).  
XXIV convocatòria. Madrid

2005 
Galeria Decor-Art. Saragossa

Sala Ámbito Cultural. El Corte Inglés.  
“Artistas Laterales”. Barcelona

Casa Forestal. “Presències”.  
Sant Martí d’Empúries (Girona) 

Galeria Anquin’s. Reus (Tarragona)

2004  	  
Galeria Jorge Alcolea. Madrid

Galeria 3 Punts. “Un altre món”. Barcelona

Galeria Ignacio de Lassaletta. Barcelona

2003 	  
Galeria Decor-art. Saragossa

Galeria Alfama. Madrid

Galeria Àmbit Artístic. Cadaquès (Girona)

Galeria 3 Punts. “Estraños niños”. Barcelona

Galeria Ignacio de Lassaletta. “Blanco y negro”. Barcelona

Galeria Ignacio de Lassaletta. “Pequeños formatos”. 
Barcelona

Galeria Anquin’s. Reus (Tarragona)

 
 
2002  
Galeria Laberinto. “30x30”. Granada

Galeria 3 Punts. “On tens el cap?”. Barcelona

Galeria Anquin’s. Reus (Tarragona)

Galeria Jordi Barnadas. Barcelona

Galeria Ignacio de Lassaletta. Barcelona

2001  	  
XVII Biennal de Pintura. Vilafranca del Penedès (Barcelona)

Galeria Dalmau. Barcelona

Artexpo. Galeria 3 Punts. Barcelona

Galeria Susany. “Ad Hoc” 20 aniversari. Vic (Barcelona)

Galeria Anquin’s. “Caixa d’Art”. Reus (Tarragona)

Galeria 3 Punts. 7è aniversari. Barcelona

Cercle de Belles Arts. XVII Certamen de Pintura. Lleida 

2000  	  
Sala Parés. XLII Premi a la Pintura Jove. Barcelona

Auditori Municipal de Vinaròs. XVIII Certamen de Pintura. 
Vinaròs (Castelló)

American Prints. 17è Supermercat d’Art. Barcelona

Galeria Anquin’s. Reus (Tarragona)

Galeria Susany. Vic (Tarragona)

El Corte Inglés. II Concurs de Pintura Jaurena Art. 
Barcelona

1999  	  
Centre Municipal de Cultura. “Temps de primavera”. 
Castelló

1998  	 Museu d’Art Contemporani de Pego. “10 y seis 
historias”. Pego (Alacant)

Galeria Punt i Ratlla. Gravats. València

Concessionari Ford Montalt. “Artistes per al III mil·lenni”. 
València

Auditori Municipal de Vinaròs. XVI Certamen de pintura. 
Vinaròs (Castelló)

1995  	  
Restaurant La Sucursal. “Pintura a la Carta”. València
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PREMIS 

2007 	  
Seleccionat en el VI Concurs de Dibuix. Reial Acadèmia de Belles Arts de Granada 

2006 	  
Seleccionat en el XXIV Premi PENAGOS de Dibuix. Madrid

2004 	  
Guanyador de la VI Beca de Primavera de l’Ajuntament de L’Escala (Girona)

2000 	  
Seleccionat en el XLII Premi de Pintura de la Sala Parés. Barcelona

Primer Premi en el XVIII Certamen de Pintura de Vinaròs (Castelló)

Primer Premi en la XX Edició de Pintura de Cambrils (Tarragona)

Accèssit en el II Concurs de Pintura Jaurena Art.Barcelona

1998  	  
Seleccionat al Festival Internacional de Curtmetratges d’Animació de París. Annecy 98

Primer premi en el XVI Certamen de Pintura de Vinaròs (Castelló)

1997  
Seleccionat al Saló Internacional de Disseny Industrial d’Innovació Tecnològica.  

Cevisama 97. València

 
 
 
COL·LABORACIONS PREMSA

El Periódico de Catalunya

El Magazine de La Vanguardia

Lateral. Revista de Cultura

BCG Publicidad. Barcelona

 
 

OBRA EN

Fons d’Art del Departament de Dibuix de la Facultat de BBAA de València

Diputació de Castelló

Ajuntaments de Peníscola, Vinaròs, Cambrils i L’Escala

Col·lecció “Testimoni” de la Caixa

Banc de Sabadell

Fundación Caja Granada

Obra Social CAM

Fundación Vila Casas

Grupo Zyssa 

Fundació Caixa Vinaròs

Palau de Congressos de Peníscola 

Castalia Iuris 
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Peñiscoleteando. 
Diseño de una tradición 
 
Joan Feliu Franch
Universitat Jaume l. Castalia Iuris

El texto que a continuación pueden leer se divide en dos 
partes. La primera, bajo el título El histriónico teatro del 
mundo, intenta abordar las características de la exposición 
que Sergi Cambrils ofrece en la Galería Octubre de la 
Universitat Jaume I de Castellón, en lo que se podría 
considerar un texto crítico de aproximación a la muestra y 
explicación al espectador. Más o menos lo que se espera 
del texto de un comisario.

La otra, concebida a priori como un epílogo de una docena 
de líneas integrado en la primera, creció hasta merecer 
ser segunda parte, y anunciando: Se extraen almas, ofrece 
una opinión más personal, y por ello menos aséptica, de 
la trascendencia que adquiere la obra de Cambrils, con la 
intención de trasladar claramente que estamos ante uno de 
los mejores creadores del panorama plástico de nuestras 
tierras. Es justo que la Galería Octubre de la Universitat 
Jaume I inicie esta nueva singladura con esta exposición. 
Confieso también que me ilusiona formar parte de la 
trayectoria profesional de Sergi Cambrils. Cosas del ego.

Al lector se le solicita que tenga en consideración la 
advertencia precedente, así como que las líneas que 
seguidamente encontrará impresas se redactaron 
encontrándose el que suscribe preparando la exposición 
rodeado de las imágenes de Sergi Cambrils y, respirando en 
consecuencia el aire viciado de una atmósfera surrealista.

Peñiscoleteando. 
Designing a tradition 
 
Joan Feliu Franch
Universitat Jaume l. Castalia Iuris

The text you can read below is divided into two parts. 
The first, entitled The histrionic theatre of the world, 
attempts to explore the characteristics of the exhibition 
that Sergi Cambrils is showing in the Universitat Jaume 
I’s Octubre Gallery in Castelló, and may be considered as 
a critical text about the show providing an explanation to 
the viewer. More or less what would be expected in the 
curator’s text.

The second, initially conceived as an epilogue of some 
twelve lines within the first section, grew to the point that 
it merited its own section; announcing Souls extracted, 
it offers a more personal – and therefore less restrained 
– opinion of the importance the work of Cambrils is 
acquiring, in an attempt to clearly show that he is one 
of the most creative individuals on today’s artistic 
scene. The decision of the Octubre Gallery to begin the 
new course with this exhibition is quite justified. I must 
also admit that I am excited to be forming part of Sergi 
Cambrils’ professional career. It’s an ego thing.

I ask the reader to take into consideration the above 
caution, and the fact that the following lines were written 
while I was preparing the exhibition, surrounded by Sergi 
Cambrils’ images, and as a consequence, breathing in 
air contaminated by a surrealist atmosphere.
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PRIMERA PARTE. EL HISTRIÓNICO TEATRO DEL MUNDO

El día de la inauguración de la función, a la una y media 
de la tarde, cuando ya el sol estaba alto en el horizonte, 
se levantó el telón y, vestido de etiqueta, con casaca roja 
y sombrero de copa, el artista maestro de ceremonias se 
plantó en el centro de la arena, con una fanfarria de fondo 
y los saltimbanquis haciendo cabriolas a su alrededor. 
Con voz clara, se dispuso a pronunciar su discurso de 
bienvenida:

– ¡Seeeñoooooras  y seeeñoooores! ¡Bienveniiiiidos 
a la Gran Galería Octubre! Niiiñooosss y niiiiñaaasss, 
paaadreeees y maaadreeees, abueeeelooos y 
abueeeelaaaas! ¡Bienveniiiidos a la Gran Feria de 
Variedades! ¡Bienveniiiidos al Gran Teatro del Mundo!

¿No ha sucedido así? Pues, desde luego, eso sería lo 
propio. Porque aquí lo que se nos da es la bienvenida a la 
parada donde a todo hecho real se le da una configuración 
fantástica. Tomen lo fantástico por sentado y lo real como la 
proyección de una posibilidad. 

Señoras y señores, pasen y vean. 

Más allá de la referencia al mundo del circo, ya sé, queridos 
lecto-espectadores, que el título de esta primera parte, 
añadido al general de la exposición, puede parecer una 
copia del magnífico auto sacramental El gran teatro del 
mundo de Don Pedro Calderón de la Barca, pero me he 
permitido emular al ínclito literato, no tanto por el contenido 
sino porque las que titulan su obra son las palabras que 
desde un primer momento han golpeado mi pensamiento 
en cuanto me asomé a las pinturas de Sergi Cambrils y 
contemplé sus historias y sus retratos.  

Excusaré el préstamo del título más adelante, ahora 
presentemos el programa de la función. 

El histriónico teatro del mundo que ha preparado Sergi 
Cambrils se desarrolla en torno a tres espacios ligados entre 
sí: 

En la pista central: Peñiscoleteando. Diseño de una 
tradición. Retratos de personajes concretos en un espacio 
concreto y que bien conoce el autor, pues son los que 
pueblan las fiestas patronales en honor a la Mare de Déu de 
l’Ermitana de Peñíscola.

En la segunda pista: Personajes para un carnaval 
introvertido. Una colección de trabajos sobre papel donde 
el protagonismo se centra en el rostro de unos particulares 
retratos agrupados en diferentes series y donde el espacio 
es el propio antropológico.

En la pista del recuerdo: Historias con mucho cuento. 
Retratos anónimos en variedad de escenarios reconocibles.

Pasen. No tengan miedo. Pasen y vean.

Reconozco que me gustan los pintores que se exceden en 
su teatralidad (y por ello me he permitido la licencia circense 
del inicio del texto), histriónicos capaces de inventarse 
escenarios transmisores de emociones, que desconciertan 
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PART ONE: THE HISTRIONIC THEATRE OF THE WORLD

On the opening day of the performance, at half past one, 
when the sun was high in the sky, the curtain rose and, 
dressed to the nines, in redcoat and top hat, the master 
of ceremonies stood firm in the centre of the arena with a 
fanfare playing in the background and the acrobats leaping 
around him. In a clear voice, he began to pronounce his 
welcome speech:

“Laaaadiiiiiiies and geeeeeentlemen! Weeeelcooome 
to the great Octubre Gallery! Booooyyyys and giiiiiiirls, 
faaaaaaaaatheeeers and mooootheeeers, graaaaniiiiees 
and graaandaaads! Weeelcooome to the Great Variety Fair! 
Weeelcooome to the Great Theatre of the World!”

It wasn’t like that? Well, it certainly would have been 
appropriate. Because what we have here is the welcome to 
the stall where all real events are given a fantastical shape. 
Fantasy is taken for granted and reality is seen as a projection 
of a possibility. 

Ladies and gentlemen, come in and see. 

Beyond the circus reference, I know, dear reader-spectator, 
that the title of this first part, an addition to that of the 
whole exhibition, may recall a copy of Don Pedro Calderón 
de la Barca’s magnificent auto sacramental, El gran teatro 
del mundo; but I have taken the liberty of emulating this 
illustrious man of letters, not only because of the content, 
but also because the words in the title of his work have been 
in my thoughts from the moment I first came across the 
paintings of Sergi Cambrils and contemplated his stories and 
his portraits.

I will apologise for the loan of the title later; now we present 
the programme of the event. 

The histrionic theatre of the world Sergi Cambrils has 
prepared takes place around three spaces linked to each 
other: 

In the central ring: Peñiscoleteando. Diseño de una tradición. 
Portraits of specific characters in a specific place known well 
to the artist, since they are the characters from the patron 
saint’s fiestas to honour the Mare de Déu de l’Ermitana of 
Peníscola.

In the second ring: Personajes para un carnaval introvertido. 
A collection of works on paper centring on the faces of 
individual portraits grouped into different series and in the 
anthropological space itself.

In the ring of memories: Historias con mucho cuento. 
Anonymous portraits in a variety of recognisable scenes.

Come in. Don’t be afraid. Come in and see. 

I acknowledge that the painters I like are those with an excess 
of drama (and for that reason I have allowed myself the circus-
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al espectador por inesperados, encantadores, diversos, 
multicolores y multiformes.

En realidad, más que un circo, es ésta una feria de 
variedades, o un carnaval (introvertido o no), algo muy 
representativo de la obra que ha ido confeccionando Sergi 
Cambrils a lo largo de su trayectoria; unas piezas libres e 
imaginativas donde el dibujo, la pintura y otras técnicas 
plásticas diversas, se entrelazan para recrear situaciones 
sugestivas que nos acercan a su particular teatro del 
mundo. Retratos que cuentan historias abiertas y llenas de 
matices que se nos aparecen como misterios por resolver; 
imágenes de aspecto enigmático aunque ancladas en 
la realidad figurativa de personajes insólitos, absurdos e 
irónicos. Y tradicionales. Y por ello muy nuestros también. 

Una visión, más cósmica que cómica, carnavalesca en fin, 
que integra lo antropológico y lo corporal como un todo 
indivisible, de ahí que el realismo casi grotesco de Cambrils 
no haga diferencia entre el arriba y el abajo, entre lo 
espiritual y lo corpóreo.

Pongámonos un poco serios. 

Los orígenes de la producción de Sergi Cambrils pueden 
rastrearse en las iniciativas de las décadas de entre 
guerras, en el siglo pasado, cuando se estaban gestando 
nuevas corrientes artísticas que en torno al surrealismo 
buscaban manifestar la complejidad del torrente 
imaginativo del hombre. 

Hay algo de ese radicalismo en este artista; hay algo de ese 
deseo incongruente de conseguir a través del arte figurativo 
un notable alejamiento de la realidad.

Pero no sólo el surrealismo se deja ver en los retratos de 
Cambrils. El autor hunde también sus raíces más finas, sus 
acuáticos rizoides, en el conocimiento del movimiento dadá, 
especialmente por lo que su interpretación de la realidad 
supone de revolucionaria, de trasgresión ordenada que, 
aunque no llega a ser de un nihilismo negador del arte, sí es 
sin duda una exaltación de la libertad personal.

Cuando Pablo Picasso incursionó en el cubismo, sus 
imágenes se percibían deformes y grotescas, y la sociedad 
de su época no lo entendió. Decían: los dibujos de 
Picasso son feos. Supongo que algunos dirían lo mismo 
de Hieronymus Bosch como también lo dicen hoy de Hans 
Ruedi Giger. Pero la fractura de los tabúes que infringieron, 
ellos y otros muchos, ha ayudado a nuestra propia 
aceptación socializada en el particular mundo que hemos 
creado y habitamos.

Algo similar pasó cuando los dadaístas, que pretendían 
que el arte no debía tener sentido, asombraron a la 
comunidad plástica de su tiempo con obras espontáneas y 
aparentemente inexplicables. 

Y más de lo mismo con el surrealismo, que presumía de 
emular, mediante el arte, las formas abstractas y oníricas 
del subconsciente humano. 

related license at the beginning of the text), histrionic 
types capable of inventing transmitters of emotions, who 
disconcert the viewer with their unexpected, charming, 
diverse, multicoloured and multi-shaped qualities.

In reality, more than a circus it is a fair, or a carnival 
(introverted or not), that is highly representative of the 
work Sergi Cambrils has put together during his career; 
free, imaginative pieces in which drawing, painting and 
other artistic techniques are interwoven to recreate 
suggestive situations that take us to a particular theatre 
of the world. Portraits that tell open stories full of 
nuances that appear before us as mysteries to solve; 
enigmatic images, but at the same time anchored 
in the figurative reality of unusual, absurd and ironic 
characters. And traditional. And for that reason, also very 
much ours. 

A vision, more cosmic than comic, carnivalesque in the 
end, that integrates the anthropological and the corporal 
as an indivisible whole, such that Cambrils’ almost 
grotesque realism does not differentiate between above 
and below, between the spiritual and the corporal.

Let’s be a bit serious for a minute. 

The origins of Sergi Cambrils’ work can be traced back 
to initiatives during the inter-war decades of the last 
century, when new incubating artistic currents revolving 
around surrealism sought to manifest the complexity of 
the spate of human imagination. 

Something of this radicalism is apparent in Sergi 
Cambrils; something of this incongruent desire to 
achieve through figurative art a notable distancing from 
reality.

But not only surrealism can be seen in Cambrils’ 
portraits. The author buries his finest roots, his aquatic 
rhizoids, in the knowledge of the Dada movement, 
particularly as a result of his revolutionary, rebellious 
interpretation of reality, while not quite a negating 
nihilism of art, is undoubtedly an exaltation of personal 
freedom.

When Pablo Picasso delved into Cubism, his images 
were perceived as deformed and grotesque and were not 
understood by contemporary society. They said Picasso’s 
drawings were ugly. I suppose some would have said 
the same about Hieronymus Bosch, as today they say of 
Hans Ruedi Giger. But the breaking down of the taboos 
that they and many others infringed has helped our own 
socialised acceptance in a particular world that we have 
created and in which we live.

Something similar happened when the Dadaists, 



Me dirán que me marcho muy lejos en el tiempo, y que así 
justifico la utilidad de mis estudios en historia del arte más 
allá de saber contestar las preguntas del quesito marrón del 
Trivial, pero pretendía contextualizar la siguiente pregunta: 
¿es Cambrils un transgresor, como estos movimientos 
estéticos del pasado? 

Piensen que son verdaderamente escasos los creadores 
que hoy en día nos ayudan a pensar, con elegancia y sin 
caer en lo burdo, que en el mundo de las artes plásticas no 
todo se ha inventado. 

Y respóndase ustedes mismos tras ver la exposición. 

Empecemos estableciendo parecidos y diferencias. 
Centrémonos en el surrealismo. A todo visitante de la 
exposición le resultará fácil detectar el alejamiento de la 
realidad en el conjunto de la composición, de la que hablo 
unos párrafos más arriba, pero nótese que no se desprecia 
el realismo en los objetos que componen el todo. Es como 
si ese alejamiento pretendiera adentrarse en el universo de 
los sueños y la fantasía, donde las cosas y las gentes tienen 
apariencia real y reconocible, sólo que se interrelacionan de 
manera diferente. 

¿No ven pedazos de realidades que se representan 
agrupados de manera tan particular que nos parecen 
fantásticos?

Con esta concepción, Sergi Cambrils utiliza su dominio 
técnico para dibujar los objetos y los personajes que 
después modifica y reagrupa en sorprendentes creaciones 
de gran impacto visual y con una alta carga subjetiva.

Por esa razón está ciertamente alejado de Max Ernst, Jean 
Arp, Man Ray, André Masson o Joan Miró, a la vez que 
se acerca a los artistas que perfeccionaron la figuración 
naturalista como Salvador Dalí, René Magritte, Yves Tanguy, 
Giorgio de Chirico o Wilfredo Lam y Roberto Matta. 

La sensación que produce es la de que Cambrils transcribe 
sus sueños, sus recuerdos y su manera de ver las cosas, de 
una manera muy real, transformando los estados delirantes 
y las obsesiones que componen nuestra realidad cotidiana 
en su tema preferido; y cuidando los detalles técnicos, 
especialmente con su maravillosa y minuciosa línea.

En definitiva, una apuesta por una nueva manera de 
conceptualizar la realidad que nos rodea a través de un 
gran dominio técnico y una preferencia temática donde 
tiene perfecta cabida lo maravilloso, la locura y los estados 
de alucinación, lo fantástico y lo sorprendente del propio 
mundo real (pueden subrayar este párrafo como resumen 
explicativo de la exposición).

Al buscar paralelismos, o parecidos, entre la obra de 
Cambrils y otros artistas, creo ver una cierta proximidad con 
el pintor chileno Mario Toral (1934), al menos en la parte de 
la producción de este último donde los aspectos histriónicos 
sobresalen más respecto de toda su depurada obra. 
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whose idea was that art must not be meaningful, shocked 
the art world of their time with spontaneous and apparently 
inexplicable works. 

The pattern was repeated with surrealism, which presumed to 
emulate, through art, the abstract, oneiric forms of the human 
subconscious. 

You will say that I am straying far back in time, so as to justify 
the usefulness of my history of art studies beyond the simple 
ability to answer the brown cheese questions in Trivial Pursuit, 
but I wanted to put the following question into context: is 
Cambrils a transgressor like these past aesthetic movements? 

Consider that creators who help us to think, elegantly and 
without coarseness, are few and far between today, and that 
not everything has been invented in the world of visual arts. 

You can answer for yourselves once you’ve seen the exhibition. 

Let’s start by establishing some similarities and differences. 
Let’s focus on surrealism. Everyone who visits the exhibition 
will have no difficulty seeing the distancing from reality in 
the composition as a whole, as I have mentioned a few 
paragraphs above; but notice that realism is not spurned 
in the objects that make up the whole. It is as though this 
distancing aims to delve into the universe of dreams and 
fantasy, where objects and people have real, recognisable 
appearances but interrelate differently. 

Can you not see pieces of represented realities arranged in 
such a particular way that they seem fantastical to us?

With this conception, Sergi Cambrils uses his technical skills 
to draw the objects and characters that he will later modify 
and rearrange in surprising creations of huge visual impact 
and loaded with subjectivity.

For this reason he is certainly remote from Max Ernst, Jean 
Arp, Man Ray, André Masson or Joan Miró, while at the same 
time he comes closer to artists who perfected naturalist 
figuration like Salvador Dalí, René Magritte, Yves Tanguy, 
Giorgio de Chirico or Wilfredo Lam and Roberto Matta. 

The resulting sensation is that Cambrils transcribes his 
dreams, his memories and his way of seeing things in a very 
real way, transforming the delirious states and obsessions 
that make up our daily reality into his preferred subject; and 
with particular attention to technical details, especially with 
his marvellous and meticulous lines.

In short, a commitment to a new way of conceptualising the 
reality that surrounds us through a great technical mastery and 
preference for a subject in which the marvellous, the madness, 
the hallucinatory states, the fantastic and the surprising from our 
real world all fit perfectly (you can underline this paragraph as an 
explanatory summary of the exhibition).
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En el caso del sudamericano, el drama humano como 
protagonista se manifiesta en imágenes donde la figura no 
está presente físicamente, pero sí está esa dicotomía orden-
caos, ese estremecimiento por todo aquello que de razón y 
de locura existe en el mundo; lo que también aparece en los 
retratados de Cambrils. 

Eso sí, en el caso de Sergi, una paz tensa se adueña de la 
escena y propone un hálito de confianza, de esperanza, 
y hace que pensemos que el mundo es aún un lugar 
hermoso, que siempre lo ha sido. 

O al menos que es posible.

En eso recuerda también a Julio Galán (1959-2006), 
si conseguimos no hacer demasiado caso de la etiqueta 
post-mortem que lo ha convertido en el artista del 
neomexicanismo pictórico y a la vez en el representante 
de un arte charro-gay (confieso que este último término lo 
acabo de inventar).

En estos dos pintores, en Toral y Galán, al igual que en 
Cambrils, están presentes finos procedimientos técnicos 
que apenas se advierten en la estructura; los elementos 
metafóricos de una obra cargada de humor y sarcasmo; y 
una provocativa originalidad. 

Es especialmente similar Sergi Cambrils a Julio Galán en 
cierto aspecto de inmovilidad que adquieren las figuras 
y que me recuerda al mundo de los juguetes. ¿No les 
parecen sus figuras juguetes armados en una escena? 
Pero esta aparente rigidez es más bien la manera en que 
ambos artistas deciden crear un flujo anecdótico que nos 
permita atisbar su mundo imaginario, impresionantemente 
ejecutado.

Es así como estos pintores se esfuerzan para que se revele 
la naturaleza del ser humano, y permiten que contactemos 
con los lados más desconocidos, o mejor retenidos, de 
nosotros mismos. 

Pero para Cambrils, además, la pintura es una manera de 
comprometer su historia personal, su vida en Peñíscola, sus 
vecinos, las tradiciones, las fiestas… eso significa que está 
lejos de cualquier propósito decorativo, lo que hace que 
su obra narre con maestría una visión de lo interior, donde 
casi siempre está presente una historia acechando, o un 
simulacro que se organiza en escenarios de un nostálgico 
mundo hermético que, sin embargo, es el suyo y el nuestro. 

Lo trivial constituye sólo una apariencia, pues es obvio 
que requiere un nivel más profundo de lectura y un 
conocimiento de la historia de las tradiciones, en este caso 
de Peñíscola.

Desde sus primeras obras, Sergi Cambrils ha impuesto 
una forma personalísima de pintar que, como un cofre 
de juegos, acepta todas las técnicas; propone series 
de retratos de seres que parecen no conformarse con 
ser uno solo; nos enseña cuerpos que transcurren 
secretamente más allá de la figuración, que se mimetizan 
con las cosas, muchas veces con fina ironía; un festival de 
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If we look for parallels, or similarities, between the work 
of Cambrils and other artists, I think there is a certain 
proximity to the Chilean painter Mario Toral (1934), 
at least in the part of Toral’s work in which histrionic 
aspects stand out in contrast to all his refined work. 

In the case of the Chilean, the protagonism of human 
drama is seen in images where the figure is not 
physically present, but the order-chaos dichotomy is 
there, that shock caused by everything involving reason 
or madness which exists in the world; and which also 
appears in Cambrils’ subjects. 

In the case of Sergi, a tense peace takes possession of 
the scene and suggests a breath of confidence, of hope, 
and makes us think that the world is still a beautiful 
place, and that it always has been. 

Or at least it is possible.

wThis also recalls Julio Galán (1959–2006), if we 
manage not to take too much notice of the post-mortem 
label that this artist of pictorial neo-Mexicanism has 
become, and at the same time the representative of 
charro-gay art (I confess I have just invented this term).

In the work of these two painters, Toral and Galán, 
as in that of Cambrils, fine technical procedures are 
present that can hardly be noticed in the structure; the 
metaphorical elements of a work laden with humour and 
sarcasm; and provocative originality. 

Sergi Cambrils particularly resembles Julio Galán in 
a certain aspect of immobility their figures have that 
reminds me of toys. Don’t his figures look like toys 
arranged on a stage? But this apparent rigidity is rather 
a way in which both artists decide to create an anecdotal 
flow that allows us to glimpse their imaginary world, 
carried out most strikingly.

In this way these painters strive to reveal human nature, 
and enable us to get in touch with the most unfamiliar, or 
most repressed, sides of ourselves. 

But for Cambrils, moreover, his painting is a way of 
committing his personal story, his life in Peníscola, his 
neighbours, the traditions, the fiestas… this means 
that it is a long way from any decorative proposal, that 
his work is a masterly narrative of an interior vision, in 
which there is almost always a story lying in wait, or a 
simulation arranged in scenes from a nostalgic hermetic 
world that is, nonetheless, his and ours. 

The trivial is only a façade, since it obviously requires 
to be read at a deeper level, and demands historical 
knowledge of the traditions, in this case, of Peníscola.

Since his first artistic works, Sergi Cambrils has imposed 
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representaciones que toca la puerta de la realidad lo mismo 
que el sueño permanece como una ineludible presencia 
en el que está después despierto; el resquicio por donde 
Antoine de Saint-Exupéry logró escapar de sí mismo.

Es este un mundo visual con cierta aura fantástica, una 
proyección sugerente en las asociaciones infantiles, es 
el misterio inquietante que emana de los objetos más 
cotidianos. 

Porque todo se hizo para ser pintado. 

Y el dibujo en Cambrils es el elemento que articula el 
mensaje de la obra, y sirve de vínculo entre la pintura y el 
argumento.

¡Señoras  y señores, bienvenidos a la Gran Galería Octubre! 
¡Niños y niñas, padres y madres, abuelos y abuelas! 
¡Bienvenidos a la Gran Feria de Variedades! ¡Bienvenidos 
al Gran Teatro del Mundo! ¡Bienvenidos a Peñiscoleteando! 
Pasen, pasen y vean. 
 

SEGUNDA PARTE. SE EXTRAEN ALMAS

Disculpen la digresión, serán sólo unas líneas. 

La gran aportación de la exposición de la Galería Octubre 
es la creación de un retrato de Peñíscola, de unas 
fiestas y unas tradiciones, como si fueran un espacio 
antropomórfico.1 

Además, como yendo de lo particular a lo universal, esa 
serie se complementa a la perfección con los retratos 
que son resumen de la trayectoria de Sergi Cambrils. Esta 
composición expositiva merece un breve análisis particular. 

Antropomorfismo viene de anthropos, es decir, el hombre 
fabricado del barro modelado a partir de una forma 
(morphe) que no es ni más ni menos que la imagen y 
semejanza de la deidad, como dice la Biblia y Sánchez 
García.2 

Por otro lado retratar es extraer las rayas que dibujan a 
alguien, robar los trazos de su anatomía física y psíquica 
repitiendo una línea por cada línea real, una arruga por 
cada arruga, ojo por ojo, diente por diente, registrando un 
carácter, una fisonomía con la violencia de quien comete un 
hurto con alevosía.

“¡Mira mi rostro! ¡Ojalá pudieras entrar con tus ojos también 
en mi pecho y ver la paterna ansiedad que lo ocupa!”3 lo 
decía Ovidio. Un retrato es un lugar físico, pero es también 
un lugar psíquico, y como tal se vive, y así se aprecia en las 
historias pintadas de Cambrils.

Se puede afirmar que hay una historia particular para cada 
retrato. Cada imagen es sentida por Sergi Cambrils como 
un reflejo incompleto de su carne, de su historia, de su 
cotidianidad. Cambrils es cómplice, desde las profundidades 
del tiempo convivido con los suyos, en la creación de un 

a highly personal way of painting that, like a toy box, allows all 
techniques; he proposes a series of portraits of people that 
do not appear to be satisfied with being just one; he shows 
us bodies that secretly elapse beyond the figuration, that 
are camouflaged with objects, often with a ironic purpose; a 
festival of representations that knock on the door of reality 
in the same way as a dream remains as an inescapable 
presence once the dreamer has awoken; the chink through 
which Antoine de Saint-Exupery managed to escape from 
himself.

This is a visual world with a certain fantastical aura, a 
projection suggestive of childhood associations; it is the 
disturbing mystery that emanates from the most banal 
objects. 

Because everything was made to be painted. 

And in Cambrils, drawing is what articulates the work’s 
message, and acts a link between the painting and the plot.

Ladies and gentlemen, welcome to the Great Octubre Gallery! 
Girls and boys, fathers and mothers, grandmothers and 
grandfathers! Welcome to the Great Variety Fair! Welcome to 
the Great Theatre of the World! Welcome to Peñiscoleteando! 
Come in, come in and see.

 

PART TWO: SOULS EXTRACTED

Please forgive the digression; it will only be a few lines. 

The great contribution of the exhibition in the Octubre Gallery 
is the creation of a portrait of Peníscola, of fiestas and 
traditions, as though it were an anthropomorphic space. 

Moreover, going from the particular to the universal, this 
series is perfectly complemented by the portraits that 
summarise the career of Sergi Cambrils. The composition of 
this exhibition deserves its own brief analysis. 

Anthropomorphism comes from anthropos, in other words, 
man made from mud modelled from a shape (morphe) that is 
no more and no less than the image and resemblance of the 
deity, according to the Bible and Sánchez García. 

On the other hand, to portray is to extract the lines that draw 
a person, to steal pieces of their physical and mental anatomy 
by repeating a line for each real line, a wrinkle for each 
wrinkle, eye for eye, tooth for tooth, recording a character, a 
physiognomy with the violence of someone who commits a 
cold-blooded robbery. 

“Look on my face; or if my heart lay bare, Cou’d you but look, 
you’d read the father there.” as Ovid said.

A portrait is a physical place, but it is also a psychological 
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ensueño de eternidad que gozamos y compartimos. 

Y tengamos presente que se sueña interpretando millones 
de papeles al unísono. Así son sus retratos.4 

Cambrils compone sus escenas de este modo porque no 
es anónimo respecto a lo que retrata. En este caso las 
pinturas no discurren únicamente por las sendas marcadas 
de la ciencia empírica, aparece la actuación de la analogía, 
la paradoja, la contradicción, la metáfora; en resumidas 
cuentas: el universo conceptual de una lógica que no 
considera el aspecto irracional del ser humano excluido 
de su ser en esta vida. Y nos adentramos en un terreno 
pantanoso, encrucijada donde convergen los ambiguos 
caminos de la tradición, la religión, lo mágico, el recuerdo, la 
memoria, la antropología…

Estas pinturas, cuanto más extrañas, más parecen en 
verdad darnos un sentido de reafirmación respecto a 
quiénes somos. Y es que las distintas sociedades en las 
que vivimos convergen en los puntos en que se rompen las 
barreras emocionales, y por eso estas representaciones son 
un espejo que refleja de forma honesta nuestra mirada.

“El arte se ha vuelto iconoclasta, pero esta postura 
iconoclasta moderna ya no consiste en destruir las 
imágenes, como la de la historia; más bien consiste 
en fabricar imágenes”.5 Y esas imágenes parten de los 
principios ya esbozados: lo dicho, el retrato es un lugar 
físico y psíquico; es una representación de un rostro 
humano, y también del rostro humano (nótese la no tan sutil 
diferencia del cambio de artículo); habita en la conciencia 
humana; es el agujero del muro de las lamentaciones 
donde compartimos un sueño sobre papel; es una escena 
pletórica que rememora y enmascara, que narra… que narra 
historias que se pliegan sobre sí mismas transfigurándose 
en anécdotas, retales de tradición, aforismos. 

Estas historias, en las cuales se estratifica la leyenda del ser 
humano, son la única verdad histórica con la que contamos, 
son ejemplos de un goce por la vida y la muerte que se 
sienten como un hecho infinito. Son sueños de la razón que 
producen escenas monstruosas, vida más allá de la muerte, 
eternidad. 

El Grand Verre de Marcel Duchamp es un ejemplo de todo 
esto pero de forma mucho más brutal, y está presente en la 
obra de Cambrils, aunque no de manera literal, sino como 
estado de ánimo, como música de fondo.6

Y ahora la Gran Feria de Variedades se instala en Castellón. 
La gran diferencia entre la interpretación de Cambrils y la 
de cualquier otro está en el conocimiento de la historia que 
escenifica, en el uso de su memoria particular. 

Sí, Sergi Cambrils pinta su propia memoria, y como la 
de cualquiera, la suya es una memoria individual que se 
corresponde con la realidad sólo para él. 

La memoria es como una novela de páginas sobadas, con 
impresiones de ilustraciones desgastadas, las esquinas 
dobladas y la hoja con los créditos editoriales desparecida 

hace tiempo; son páginas impregnadas de recuerdos de 
olores, nostalgias de sabores, tintes que mancharon su 
papel de coloraciones salinas, suma inconmensurable de 
huellas digitales, rasguños y restos de carmín y cazalla (o 
sol y sombra). 

Y cada uno tenemos nuestra propia novela. Aunque todas 
sean la misma, de la misma edición y contengan las mismas 
palabras; son diferentes, no sólo para cada lector, sino cada 
vez que son leídas. 

A veces heredamos la novela, y ya la encontramos señalada 
y garabateada. Entonces la memoria es como una sábana 
de hotel que conserva el calor del cuerpo humano, que 
supura recuerdos cuando pasa de mano en mano, de 
cuerpo en cuerpo.

Es el mito de la caverna platónica pero en la recreación de 
José Saramago, pues  los humanos no vemos el universo 
como una proyección de vagas sombras en la pared de una 
cueva de espaldas a las ideas que se proyectan a través 
de la luz de la gran bombilla alógena;7 somos nosotros las 
sombras huidizas que dejan el rastro de las imágenes al 
pasar. Nosotros, para los demás, sólo somos las sombras 
que de nuestra existencia alcanzan percibir. 

Podemos concluir que la entidad humana es fantasmal, y 
que como espectros quedamos para la historia, habitando 
en las tres dimensiones en que estamos encarcelados.8

El rostro de la humanidad que Cambrils retrata tiene, 
evidentemente, el aspecto de las sociedades que 
ha vivido, de los lugares donde ha instalado la Gran 
Feria de Variedades, y especialmente, naturalmente, 
maravillosamente, de Peñíscola.

Ha tenido la suerte de que esta población se ha labrado la 
estética de una belleza sobrehumana en conservación de 
sus tradiciones, especialmente las festivas que sirven ahora 
de inspiración. 

El rostro de Peñíscola está compuesto de millones de 
anatomías y de sus inquietantes estructuras constructivas 
papalunísticas, charltonhestoneras y berlanguianas, sus 
sonidos de dulzaina y tabal, y el intenso sudor de una piel 
castigada por el sol, la sal y el turista de secano. 

Los personajes que aparecen pintados, y todos nosotros 
al fin y al cabo, no son piezas de un molde, la sociedad 
que componen no es Golem, sus caras no se acuñan 
como las monedas de los monarcas, no son máscaras 
de cera imperturbables, no son imagines maiorum en 
sus altares; son el resultado de una germinación en una 
tierra, bajo un sol concreto; son particulares de Peñíscola, 
y en su individualidad representan la universalidad de las 
particularidades. 
 
La ciudad está compuesta también por millones de 
historias. De entre ellas, las fiestas son un capítulo 
fundamental, porque son como una tragicomedia agradable 
ambientada en un baile de máscaras. Todo espíritu 
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place, and as such it is lived, and can be appreciated in the 
stories Cambrils paints. There is a particular story for each 
portrait. Sergi Cambrils feels each image as an incomplete 
reflection of his flesh, of his history, of his daily routine. 
From the depths of the time he has lived with those close to 
him, Cambrils has been an accomplice, creating a dream of 
eternity that we enjoy and share. 

And we should remember that in dreams, millions of roles are 
played in unison. That’s what his portraits are like. 

Cambrils composes his scenes in this way because he is not 
anonymous vis-à-vis his subject. In this case the paintings do 
not only wander along the paths marked by empirical science, 
the performance of an analogy, paradox, contradiction, 
metaphor appears; in short: the conceptual universe of 
a logic that does not consider the irrational aspect of the 
person excluded from his or her being in this life. And we go 
deeper into muddy, crisscrossed ground where the ambiguous 
paths of tradition, religion, magic, remembrance, memory, 
anthropology all converge.

The stranger these paintings are, the more they really 
seem to give us a sense of reaffirmation of who we are. The 
different societies in which we live converge at points where 
emotional barriers are broken down, and for this reason these 
representations are a mirror that honestly reflects our gaze.

Baudrillard states that art has become iconoclastic, but this 
modern iconoclasm no longer consists of destroying images, 
as in history, but rather in manufacturing images. Add these 
images start out from the principles outlined above: to repeat, 
the portrait is a physical and psychological space; it is a 
representation of a human face, and also of the human face 
(note the not so subtle difference when the article changes); 
it inhabits the human conscience; it is the hole in the wailing 
wall where on paper we share a dream; it is a plethoric scene 
that recalls and disguises, that tells… that tells stories that 
fold onto one another and metamorphose into anecdotes, 
snippets of tradition aphorisms. 

These stories, in which the legend of the human being is 
stratified, are the only true stories on which we can rely; 
they are examples of an enjoyment for life and death felt as 
an infinite event. They are dreams of reason that produce 
monstrous scenes, life beyond death, eternity. 

Marcel Duchamp’s Grand Verre is an example of this but in 
a much more brutal form, and is present in Cambrils’ work 
although not literally, but rather as background music.

And now the Great Variety Fair has come to Castelló. The great 
difference between Cambrils’ interpretation and any other lies 
in the knowledge of the story it stages, in the use of personal 
memory. 

Yes, Sergi Cambrils paints his own memory, and like any, his 

is an individual memory that corresponds to reality only 
for him. 

The memory is like a novel with dog-eared pages, with 
prints of worn illustrations, bent corners and the page 
with the publishers’ credits long missing; these pages 
are impregnated with memories of smells, nostalgias 
of flavours, inks that stained their paper with saline 
colourations, the incommensurable accumulation of 
fingerprints, scratches and traces of lipstick and cazalla 
(or sol y sombra) aguardiente. 

And each one of us has our own novel. Even though 
they may all be the same, the same edition and with the 
same number of words, they are different, not only for 
each reader, but also each time they are read. 

Sometimes we inherit the novel, and it comes to us 
marked and scrawled in. Then, the memory is like a hotel 
sheet that still holds the warmth of human bodies, that 
suppurates recollection when it passes from hand to 
hand, from body to body.

It is the myth of the Platonic cave, but as recreated by 
José Saramago, since people do not see the universe 
as a projection of vague shadows on the cave wall with 
their backs to the ideas projected by the light of a large 
halogen bulb; we are the elusive shadows that leave the 
trace of the images on passing. For everyone else, we 
are only the shadows that can be perceived from our 
existence. 

We might conclude that the human entity is phantasmal, 
and that we remain as spectres for history, inhabiting the 
three dimensions in which we are imprisoned.

The face of humanity that Cambrils portrays obviously 
looks like the societies in which he has lived, the places 
he has set up the Great Variety Fair, and especially, 
naturally, marvellously, Peníscola.

He has been fortunate in that the town has worked 
on the aesthetics of a superhuman beauty in the 
preservation of its traditions, especially the fiestas that 
he takes his inspiration from here. 

The face of Peníscola is made up of millions of 
anatomies and their disturbing Luna Popist, Charlton 
Hestonian and Berlanguian constructive structures, their 
sounds of the dolçaina and tabal, and the intense sweat 
of skin punished by the sun, the salt and the inland 
tourist. 

The characters that appear in the paintings, and all of us 
for that matter, are not pieces from a mould, the society 
they make up is not Golem, their faces are not stamped 
like the coins of the monarchs, they are not unflappable 
wax masks, nor imagines maiorum on their altars; 
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profundo necesita una máscara: más aún, en torno a todo 
espíritu profundo va creciendo continuamente una máscara, 
gracias a la interpretación constantemente falsa, es decir, 
superficial, de toda palabra, de todo paso, de toda señal de 
vida. Nietzsche dixit.9  

El retrato nace de una máscara sentida como una huella 
histórica, vecinal, amigable, rencorosa, traidora y, en fin, 
circunstancial (en el sentido de Ortega y Gasset) en la 
que todos nos reconocemos alguna vez. Si Sergi Cambrils 
tuviera su propia parada en la Feria de Variedades, un cartel 
rezaría a la entrada de la caseta: 

“Se extraeN ALMAS Sin anestesia local”

 
 
 
 
 
 
 
 
 

1 Esta segunda parte del texto se debe en gran medida a la 
lectura histriónica y a veces histérica de una tesis inédita 
que me descubrió unas muy buenas recomendaciones 
bibliográficas y una profunda reflexión desde la opinión 
personal y valiente de: Sánchez García, Miguel Ángel. Espacio 
antropomórfico en la pintura. Memoria de Tesis Doctoral en 
el Departamento de Pintura y Restauración de la Facultad 
de Bellas Artes de la Universidad Complutense de Madrid, 
Madrid, 2002. 
2 Ibídem.
3 Ovidio. Metamorfosis, Espasa Calpe, Madrid, 1995, p. 108.
4 Cole, Jonathan. Del Rostro, Alba ed., Barcelona, 1999.
5 Baudrillard, Jean. La ilusión y la desilusión estéticas,  
Monte Ávila Editores Latinoamericana, Caracas, 1997,  
p. 21.
6 La idea está tomada de Sánchez García, Miguel Ángel.  
Op. cit.
7 Lo de alógeno es para recordar que esta bombilla da luz y 
calor, no cómo los leds a los que nos hemos acostumbrado. 
Eso sí, la historia de las religiones prueba que no es para 
nada una bombilla de bajo consumo.
8 Saramago, José. La caverna, Alfaguara ed., Madrid, 2000.
9 Nietzsche, Friedrich. Más allá del bien y del mal,  
Alianza ed., Madrid, 1993, pp. 65-66. 
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they are the result of germination in a land, under a certain 
sun; they are the people of Peníscola, and through their 
individuality they represent the universality of particularities.

The town is also made up of millions of stories. Among 
them, the fiestas are a vital chapter, because they are like 
an agreeable tragicomedy set in a masked ball. All profound 
spirits need a mask: even more, a mask grows continuously 
around every profound spirit, thanks to the constantly false, 
that is superficial, interpretation of all words, all steps and all 
signs of life. Nietzsche dixit.

The portrait was born form a mask sitting like a historic mark, 
neighbouring, friendly, resentful, a traitor and, in the end, 
circumstantial (in the way Ortega y Gasset meant it) in whom 
all of us recognise ourselves at one time or another. If Sergi 
Cambrils had his own stall in the Variety Fair, a sign at the 
entrance to the booth would read:

“SOULS extraCTED WITHOUT local ANAESTHETIC”

 
 
 
 
 
1 This second part of the text is indebted to a large 
extent to the histrionic and at times hysterical reading 
of an unpublished thesis that revealed some excellent 
bibliographical recommendations and a profound reflection 
based on the personal and brave opinion of Sánchez García, 
Miguel Ángel. Espacio antropomórfico en la pintura. 
Memoria de Tesis Doctoral en el Departamento de Pintura y 
Restauración de la Facultad de Bellas Artes de la Universidad 
Complutense de Madrid, Madrid, 2002.   
2 Ibid.  
3 Ovid. Metamorphoses, Translated by Sir Samuel Garth,  
John Dryden, et al, http://classics.mit.edu/Ovid/metam.html.  
4 Cole, Jonathan. Del Rostro, Alba ed., Barcelona, 1999.  
5 Baudrillard, Jean. La ilusión y la desilusión estéticas,  
Monte Ávila Editores Latinoamericana, Caracas, 1997, p. 21.  
6 This idea is taken from Sánchez García, Miguel Ángel. Op. cit.  
7 It is a halogen bulb to remind us that it gives off light and 
heat, not like the LEDs we have are now used to. Though the 
history of religions proves that it is far from being a low energy 
bulb.  
8 Saramago, José. La caverna, Alfaguara ed., Madrid, 2000.  
9 Nietzsche, Friedrich. Más allá del bien y del mal,  
Alianza ed., Madrid, 1993, pp. 65-66. 
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El poder de la ensoñación 
 
Eric Gras Cruz

«El surrealismo se basa en la creencia en la realidad 
superior de ciertas formas de asociación desdeñadas 
hasta la aparición del mismo y en el libre ejercicio del 
pensamiento. Tiende a destruir definitivamente todos los 
restantes mecanismos psíquicos y a sustituirlos en  
la resolución de los principales problemas de la vida».

André Breton, Manifiesto surrealista (1924)

Me piden que escriba acerca del surrealismo. Difícil 
empresa pero no imposible. Al menos, eso es lo que uno 
piensa antes de adentrarse por completo en dicha cuestión. 
Al hablar de surrealismo a uno le vienen a la mente infinitas 
referencias, algunas de ellas procedentes de nuestro 
hablar coloquial. Recuerdo ahora mismo, mientras escribo 
esta reflexión, una escena del filme británico Notting Hill 
en el que Hugh Grant, tras conocer a una superestrella 
hollywoodiense interpretada por Julia Roberts, afirma que 
ha sido «surrealista, pero bonito». ¿Qué querría decir Grant 
con esa expresión? En el vocabulario del que hacemos uso 
diariamente hemos incorporado el concepto/término del 
surrealismo para designar hechos, situaciones, vivencias 
o experiencias que nos parecen sorprendentes, de difícil 
comprensión. También solemos atribuir esta palabreja a 
expresiones o sensaciones que surgen del inconsciente, es 
decir, procesos e imágenes extrañas cuya plasmación en la 
realidad necesitan de una imaginación desbordante. Dicho 
de otro modo, y para entendernos, cuando hablamos de 
surrealismo hablamos de ensoñaciones, rarezas, utopías... 
¿Y de dónde procede el vocablo? El surrealismo surge de un 
movimiento artístico y literario del siglo XX creado en torno a 
la figura del poeta francés André Breton. 

The power of dreaming 
 
Eric Gras Cruz

“Surrealism is based on the belief in the superior reality 
of certain forms of previously neglected association, in 
the omnipotence of dream, in the disinterested play of 
thought. It tends to the destruction of all other psychic 
mechanisms completely, and to the replacement of them 
with itself, in solving the principal problems of life.” 
 
André Breton, Manifesto of Surrealism (1924)

The second, initially conceived as an epilogue of some  
 
I’ve been asked to write about surrealism. A difficult 
task but not impossible. At least, that’s what I thought 
before I started to immerse myself in the matter. An 
infinite number of references spring to mind when you 
start to talk about surrealism, some of which come from 
our daily language. While writing down this reflection, I 
remembered a scene from the film Notting Hill where 
Hugh Grant, on meeting the Hollywood superstar played 
by Julia Roberts, says, “Nice to meet you. Surreal, but 
nice”. What did Grant mean by that expression? We have 
incorporated the concept/term surreal into our everyday 
language to denote events, situations, experiences that 
we find surprising or difficult to understand. We also 
tend to attribute the word to expressions or sensations 
that emerge from the unconscious, in other words, 
strange processes and images that require a boundless 
imagination to take shape in reality. Put another way, 
to clarify a little, when we speak of surrealism we are 
referring to dreamed fantasies, rarities, utopias... And 
where did the word comes from? Surrealism came out of 
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La pintura y escritura automática, la plasmación de 
cualquier forma de expresión en la que la mente no ejerza 
ningún tipo de control, la creación de un mundo de sueños, 
simbólico. Eso es, a grosso modo, algunas de las bases 
de un movimiento que cambió por completo el proceso 
estético del siglo XX, y por ende, de la historia del arte. 
Algunos de los grandes creadores de nuestro tiempo se 
dejaron seducir por esta fuente de inspiración en la que 
podían evocar todos sus temores y pasiones. La temática a 
abordar era tan basta, que resultaba complicado no caer en 
la tentación de convertirse en un ser surrealista, un amante 
del psicoanálisis y de la profunda e increíble imaginación. 
Gracias al buen hacer de André Breton, así como otros 
artistas y pensadores, fuimos capaces de descubrir un arte 
que se regía por el intento de descubrir las profundidades 
del espíritu, nuestro “yo” más profundo. 

Liberar la mente de cualquier prejuicio para buscar una 
simbiosis entre el sueño y la realidad. Algo contradictorio, 
pero que sirvió de fuerte inspiración a personajes como 
Salvador Dalí, Paul Éluard, Max Ernst, Yves Tanguy, Tristan 
Tzara, Luis Buñuel, René Magritte, André Masson, Alberto 
Giacometti, Francis Picabia, Man Ray, Jean Arp, Louis 
Aragón, Paul Delvaux, Marcel Duchamp, Óscar Domínguez, 
Meret Oppenheim e incluso Pablo Picasso. Como pueden 
leer, estos nombres son la crème de la crème de las 
vanguardias artísticas surgidas en la pasada centuria. 
Por tanto, no hablamos de un movimiento minoritario y 
poco conocido, más bien, todo lo contrario. La influencia 
del surrealismo era visible en cada una de las tendencias 
culturales de la época marcando un hito. Pintura, escultura, 
literatura, poesía, teatro... El interés por el surrealismo era 
desbordante. 

En el ámbito literario, el surrealismo se centró en la 
creación de un espíritu libertario sin límites y en exaltar 
los procesos oníricos del humor y la pasión erótica. Todo 
valía para “luchar” contra la tradición cultural burguesa 
–¡cuánto se echa de menos esto!–. Las obras de los autores 
surrealistas eran ruidosas, comulgaban más bien poco 
con el poder establecido. Ese objetivo, tan bien planteado 
por André Breton en su Manifiesto surrealista, de 1924, 
fue el que llevó a varios creadores plásticos a probar ese 
“dictado mágico”. Fue en la Galerie Pierre de París, un 
año más tarde, cuando Jean Arp, Giorgio de Chirico y Max 
Ernst protagonizaron la primera exposición surrealista de 
la historia. En ella participaron también André Masson, 
Picasso, Man Ray, Pierre Roy, Paul Klee y Joan Miró –todos 
ellos se separarían del movimiento o se mantendrían unidos 
a él adoptando algunos de sus principios, como toda buena 
banda de pop-rock–.

La rebelión del surrealismo contra la burguesía cultural 
y el orden moral provocó que este movimiento adoptara 
un cariz político –hecho este que, a la postre, sería más 
perjudicial a mi entender ya que la política no siempre es 
buena consejera–. Muchos de estos artistas se afiliaron al 
Partido Comunista Francés, lo que provocó que personajes 
como Salvador Dalí fueran expulsados del círculo al 

a 20th century artistic and literary movement created around 
the figure of the French poet André Breton. 

Automatic painting and writing, the reflection of any form of 
expression in which the mind exercises no type of control, the 
creation of a world of dreams, symbols. These are, broadly 
speaking, some of the foundations of a movement that 
completely changed the aesthetic process of the 20th century, 
and therefore, of the history of art. Some of the great creators 
of our times were seduced by this source of inspiration in 
which they could evoke all their fears and passions. The 
subject they were dealing with was so unpolished that it was 
difficult to resist the temptation to become a surrealist, a 
lover of psychoanalysis and of the profound and incredible 
imagination. Thanks to the insights of André Breton, and 
of other artists and thinkers, we were able to discover art 
governed by the attempt to discover the depths of the spirit, 
our most profound ego. 

Freeing the mind of any prejudice in order to look for 
a symbiosis between dream and reality. Somewhat 
contradictory, but it served as a powerful inspiration for people 
like Salvador Dalí, Paul Éluard, Max Ernst, Yves Tanguy, Tristan 
Tzara, Luis Buñuel, René Magritte, André Masson, Alberto 
Giacometti, Francis Picabia, Man Ray, Jean Arp, , Paul Delvaux, 
Marcel Duchamp, Óscar Domínguez, Meret Oppenheim and 
even Pablo Picasso. These names are the crème de la crème 
of the artistic avant-garde to come out of the last century. 
This is not, therefore, an unfamiliar minority movement, but 
rather the complete opposite. The influence of surrealism was 
visible in every cultural tendency of the time, a landmark in 
painting, sculpture, literature, poetry, drama, etc. The interest 
in surrealism was overwhelming. 

In literary circles, surrealism centred on creating a boundless 
libertarian spirit and on exalting the oneiric processes of 
humour and erotic passion. Everything was valid in the 
‘struggle’ against the traditional bourgeois culture –how that 
is now missed!–. The works of the surrealist authors were 
noisy; their sympathies with the established powers were few 
and far between. This objective, put so well by André Breton in 
his Manifesto of Surrealism in 1924, was what drove various 
creative artists to try this ‘magic dictate’. It was in the Parisian 
Galerie Pierre, one year later, that Jean Arp, Giorgio de 
Chirico and Max Ernst took centre stage in the first surrealist 
exhibition in history. André Masson, Picasso, Man Ray, Pierre 
Roy, Paul Klee and Joan Miró also participated, all of whom 
would either separate from the movement or adopt some of its 
principles and remain, like any pop-rock band worth its salt.

The surrealist rebellion against the cultural bourgeoisie and 
moral order led the movement to adopt a political face – a fact 
that, when all is said and done, to my mind would do more 
harm, since politics is not always a wise counsellor. Many of 
these artists joined the French Communist Party, which led to 
the expulsion from the circle of characters like Salvador Dalí, 
considered to be “friends of fascist tendencies”. Left and right 
came into conflict, as on so many other occasions, spawning 
violent discrepancies in the group. The reason for so much 
conflict lay in the relationship between art and politics.  
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ser considerados “amigos de las tendencias fascistas”. 
Izquierda y derecha se confrontaron, como tantas otras 
veces, y de ahí nacieron violentas discrepancias en el grupo. 
El porqué de tanto conflicto devenía en la relación entre 
arte y política. Imagino que se preguntaron si el arte debía 
estar al servicio de la política y viceversa. Bajo el lema “Le 
surréalisme au service de la révolution” (el surrealismo 
al servicio de la revolución) el movimiento intentó crear 
puentes en pro de la causa comunista. Sin embargo, y 
como en muchas historias dramáticas, el final no fue muy 
feliz. La II Guerra Mundial paralizó Europa y provocó la 
huida de muchos artistas. Breton, y como él otros, marchó 
a los Estados Unidos. Allí surgió una asociación de pintores 
surrealistas alemanes y franceses que influirían en el arte 
estadounidense, particularmente, en el desarrollo del 
expresionismo abstracto de los años 40. En 1946, Breton 
volvió al viejo continente y comprobó que ese movimiento 
onírico que apareció en su mente privilegiada ya estaba 
definitivamente deteriorado. Breton regresó a Europa en 
1946. Así pues, podemos atestiguar que el surrealismo 
nació en 1924, con la publicación del Manifiesto surrealista 
y moriría dos décadas más tarde dejando paso a un mundo 
donde la abstracción de Rothko, Pollock o De Kooning 
impactaría en las retinas de medio mundo.

Antes de continuar, no estaría de más intentar dilucidar 
el origen del surrealismo, ¿no creen? Imagino, y espero 
que ustedes también, que Andrés Breton, el precursor, 
líder y gran pensador del movimiento, tendría ciertas 
preocupaciones e inquietudes que le llevaron a plantear 
su causa. Indagando nos damos cuenta de que así era. 
Anteriormente mencionábamos el año 1924 como el 
punto inicial del movimiento. No obstante, deberíamos 
remontarnos casi una década, al año 1916. Fue entonces 
cuando Breton descubriría las teorías de Sigmund Freud 
y Alfred Jarry, además de conocer a Jacques Vache y 
a Guillaume Apollinaire –este último, por cierto, fue el 
primero en utilizar esa palabreja tan controvertida de 
la que nos hacemos eco aquí: surrealismo–. Asimismo, 
si nos adentramos en la historia del arte, observamos 
con detenimiento y analizamos a pensadores y artistas 
del pasado, se puede comprobar los precedentes al 
surrealismo. Los artistas y escritores de este peculiar 
círculo tenían en su punto de mira al pensador presocrático 
Heráclito –aquel que dijo: «En el mismo río entramos y 
no entramos, pues somos y no somos»–, el Marqués de 
Sade y Charles Fourier, entre otros. Probablemente, la 
influencia con mayor presencia en los surrealistas, en el 
ámbito pictórico, fue Hieronymus Bosch “El Bosco”, que 
en los siglos XV y XVI crearía obras como El jardín de las 
delicias o El carro de heno, auténticas obras maestras 
en las que tienen cabida el sarcasmo, lo grotesco y una 
imaginería onírica que los surrealistas hicieron propia 
con los años. El Bosco era fiel a la cosmovisión medieval 
repleta de hechiceras, la alquimia, la magia, los bestiarios, 
los tesauros, las hagiografías... Elementos procedentes de 
la imaginación humana y de los que se sirvió para crear 
un mundo mitad realidad, mitad ensoñación, y cuyo fin 
era, como no podía ser de otro modo en aquellos tiempos, 

I imagine that they wondered whether art should be used 
to serve politics and vice versa. Under the slogan “Le 
surréalisme au service de la révolution” (surrealism in 
the service of the revolution), the movement attempted 
to build bridges to further the communist cause. 
However, as in many dramas, the ending was not a very 
happy one. The Second World War paralysed Europe 
and forced many artists to flee. Breton, and many like 
him, went to the United States. There, a network of 
German and French surrealist painters grew up that 
would influence US art, particularly in the development 
of abstract expressionism in the 40s. In 1946, Breton 
returned to the old world to discover that this oneiric 
movement, the product of his privileged mind, had 
deteriorated beyond repair. Breton came back to Europe 
in 1946. We can therefore conclude that surrealism 
was born in 1924 with the publication of the Manifesto 
of Surrealism and died two decades later, giving way to 
the abstractions of Rothko, Pollock or De Kooning, which 
would have an impact on those who saw them across 
half the globe. 

Before I go on, it may be useful to try and clarify the 
origin of surrealism. I imagine, and I suppose you do 
too, that André Breton, the forerunner, leader and 
great thinker of the movement, would have had certain 
preoccupations and concerns that led him to put forward 
his ideas. A closer investigation tells us that this was 
the case. I previously mentioned 1924 as the year in 
which the movement began. However, we should go 
back almost a decade earlier to 1916. In that year 
Breton discovered the theories of Sigmund Freud and 
Alfred Jarry, and met Jacques Vache and Guillaume 
Apollinaire; indeed, Apollinaire was the first person to 
use the controversial term of surrealism. At the same 
time, if we go deeper into the history of art, and take a 
close look and analyse the thinkers and artists of the 
past, we find evidence of the forerunners of surrealism. 
The artists and writers of this peculiar circle had their 
sights on the pre-Socratic thinker Heraclitus –he of 
the famous quote “No man ever steps in the same 
river twice, for it’s not the same river and he’s not the 
same man”–, the Marquis de Sade and Charles Fourier, 
among others. Probably the greatest pictorial influence 
on the surrealists was Hieronymus Bosch, who in the 
15th and 16th centuries created works such as The 
Garden of Earthly Delights and The Haywain, authentic 
masterpieces full of the sarcasm, the grotesque and the 
oneiric imagery that the surrealists would embrace years 
later. Bosch was true to the mediaeval worldview alive 
with spells, alchemy, magic, bestiaries, hagiographies... 
He used these elements from the human imagination 
to create a world that was half reality, half dream, the 
purpose of which – and in those times could not be 
otherwise – was to moralise. Surrealism, then, revisited 
these elements and reformulated them with the 
particularities of the time. 

Going back to the foundations of the surrealist 
movement, there are still some questions that have not 
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moralizante. Pues bien, el surrealismo retomó esos 
elementos y volvió a reformularlos con la particularidad de 
la época. 

Volviendo a los cimientos del movimiento surrealista, existen 
ciertas cuestiones que no nos son del todo reveladas. Me 
explicaré. Siguiendo las pautas del psicoanálisis freudiano 
y, creo que también en buena medida del nihilismo 
existencial –aquel que sostiene que la vida carece de 
significado objetivo–, ¿el surrealismo es puro divertimento? 
Formulo esta pregunta al conocer, de cerca, que muchos 
espectadores así lo creen cuando contemplan una obra 
de Dalí, por citar un ejemplo. En este sentido, y sabiendo 
que el surrealismo escapa de toda lógica, debo decir que 
tiene una vertiente muy amplia que deja libertad para 
lograr esa sensación: la de divertirse. El mundo irreal, 
forjado en las mentes de los autores surrealistas, da pie a 
que el humor, sarcasmo e ironía hagan su entrada triunfal. 
Esto es algo que me reconforta gratamente. A pesar de 
ello, el surrealismo es mucho más que eso. Es toda una 
declaración de intenciones, una forma de ver y vivir la vida, 
acorde con los principios de libertad. Creatividad ante 
todo. Y, hablando de ser creativos, en Castellón tenemos 
la suerte de contar con un peñiscolano que seduce, nos 
divierte y alegra la vista con sus obras. Hablamos de Sergi 
Cambrils, el protagonista de la exposición que pueden ver 
en la Galería Octubre de la Universitat Jaume I y la causa de 
que escriba toda esta perorata. Cuando uno ve las obras de 
Cambrils realiza, de forma inconsciente, un viaje a través 
del tiempo para situarse en esas décadas prodigiosas del 
surrealismo. Las piezas que surgen de su imaginación 
recuerdan esos aires donde los sueños eran protagonistas. 
Sin embargo, no hablaré aquí de forma extensa de su obra. 
Mejor vean la exposición y luego ya me contarán. Yo, por mi 
parte, y si me dan permiso, realizaré una última reflexión 
sobre uno de los movimientos que más conmoción han 
provocado en nuestra cultura. 

Para finalizar, no podía dejar pasar la oportunidad de hablar 
del simbolismo que se esconde dentro del surrealismo. 
Queramos o no reconocerlo, todo lo sucedido en el pasado 
aflora en el presente y forja el futuro. Dicho esto, no es de 
extrañar que el simbolismo, corriente artística aparecida en 
el siglo XIX, también forme parte del grueso de sistemas que 
dio lugar al surgimiento del surrealismo. El pensamiento 
oculto, lo prohibido, fueron fuentes de inspiración para 
muchos de estos creadores, algo común al quehacer 
simbólico. Además, son muchas las referencias que en las 
obras, sean estas pictóricas o literarias, se pueden dilucidar 
mediante la espiritualidad, la imaginación y los sueños. La 
creación de mundos enigmáticos conlleva la realización y 
el uso de los símbolos. Es inevitable, el misterio siempre 
está presente, algo extraordinario que exige toda nuestra 
atención, que perturba y extraña pero que encandila. Así 
pues, y como un consejo que me permito dar a todas 
aquellas personas que lean estas líneas, al contemplar una 
obra surrealista déjense llevar por sus instintos, intenten no 
pensar, seguro que la obra en cuestión les seducirá, vean 
más allá de las formas, liberen su mente. 

been completely clarified. I will explain. Following the 
lines of Freudian psychoanalysis, and to a large extent 
also of existential nihilism – which holds that life lacks 
objective meaning –, is surrealism pure amusement? 
I pose this question because I am aware, from close 
experience, that when looking at a work by Dalí, for 
example, many viewers believe it to be so. In light of this, 
and in the knowledge that surrealism escapes all logic, 
I am compelled to say that surrealism is so broad that 
there is a place for amusement. The unreal world, forged 
in the minds of the surrealists, opens the way for the 
triumphal entrance of humour, sarcasm and irony. This 
is something I find pleasantly comforting. Nonetheless, 
surrealism is much more than this. It is a declaration 
of intent, a way of life and living life in line with the 
principles of freedom. Creativity above all else. And, 
speaking of creativity, in Castelló we are lucky enough to 
have a man from Peníscola who seduces, amuses and 
delights our eyes with his work. I am referring to Sergi 
Cambrils, the protagonist of the exhibition you can see at 
the Universitat Jaume I’s Octubre Gallery, and the reason 
for this long-winded preamble. Looking at Cambrils’ work 
unconsciously sets you off on a journey through time, 
back to these prodigious decades of surrealism. The 
pieces his imagination produces recall this atmosphere 
where dreams were of central importance. I shall not, 
however, speak at great length about his work here. 
You should go and see the exhibition and then tell me 
about it. For my part, if you let me, I will make one final 
reflection on one of the movements that has caused so 
much commotion in our culture. 

To end, I cannot forego the chance to speak of the 
symbolism that hides within surrealism. Whether or not 
we want to recognise it, everything that happens in the 
past flourishes in the present and shapes the future. 
That said, it is not surprising that symbolism, an artistic 
movement that appeared in the 19th century, also forms 
part of the mass of systems that gave rise to surrealism. 
Hidden thinking and anything prohibited were sources 
of inspiration for many of these creators, something 
they had in common with the symbolic movement. In 
addition, there are many references in both literary 
and pictorial works that can be elucidated through 
spirituality, imagination and dreams. The creation of 
enigmatic worlds entails the realisation and use of 
symbols. It is inevitable, mystery is always present, 
something extraordinary that demands all our attention, 
that disturbs and surprises but also illuminates. So, I am 
taking the liberty to give some advice to everyone who 
reads these lines: when you look at a surrealist work, 
let your instincts lead you, try not to think, the piece will 
surely seduce you, you will see beyond the shapes and 
your mind will be freed. 

1 Translation by A.S. Kline, 2010,  
http://www.poetryintranslation.com/PITBR/French/ 
Manifesto.htm  (last accessed on 5 October, 2011)
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Charla con el autor 
Sergi Cambrils nació en Peñíscola (Castellón), es licenciado 
en Bellas Artes por la Facultad de San Carlos de la 
Universidad Politécnica de Valencia. El año 1998 acabó 
su formación y desde entonces desarrolla su actividad 
artística. Diferentes galerías de la geografía española han 
expuesto su trabajo (Castellón, Barcelona, Valencia, Lérida, 
Alicante, Gerona, Málaga, Granada, Jaén, Tarragona, Madrid 
y Zaragoza), junto con la galería Trigoon Art de Amberes 
(Bélgica). Una beca de artes plásticas (Gerona) y diferentes 
premios de dibujo y pintura forman parte de su trayectoria, 
al igual que las numerosas ilustraciones para la prensa que 
marcaron el inicio de su carrera artística.  

Joan Feliu: He copiado tu presentación oficial, pero, ¿quién 
es Sergi Cambrils? 
Sergi Cambrils: Soy un joven de 36 años (en el mundo del 
fútbol ya estaría retirado, pero no en el del arte) [risas] que 
nació en Peñíscola y actualmente vive en Peñíscola. 

JF: ¿Qué querías ser de pequeño? 
SC: Mis recuerdos de infancia siempre han estado ligados 
a mis amigos. De hecho, ellos son mis amigos en la 
actualidad. Es todo un lujo. Hicimos la antigua EGB en 
Peñíscola y luego como corderitos, estudiamos todos en 
el instituto Ramón Cid de Benicarló. No teníamos muy 
claro lo de estudiar, pero era lo que se hacía entonces 
y nos permitía seguir juntos. Cuando no tienes claro tu 
futuro, haces lo que hacen tus amigos. Eso me llevó a 
cursar ciencias puras. Opté por la opción más complicada 
pensando que tendría más salidas en el mundo laboral. 
¡Qué tonto! Me compliqué bastante los estudios pero al 
final, descarté las carreras de ciencias para estudiar Bellas 
Artes.

JF: ¿Y hasta ese momento no te habías planteado meterte 
en esto? 
SC: Desde pequeño me ha gustado dibujar, supongo que 
es algo vocacional, pero nunca piensas que eso puede 
desembocar en lo que ahora es tu trabajo. Soy de los que 
dibujaba en clase, en las mesas, la pizarra, etc. Con los 
amigos, inventábamos historias y yo las dibujaba en forma 
de cómics, incluso los vendíamos por el pueblo, éramos un 
poco “frikis”. Recuerdo también como en una ocasión el 
dibujo me sirvió para aprobar la asignatura de literatura. El 
profesor siempre veía que dibujaba en sus clases, era muy 
buen hombre y nunca me decía nada. Un día me dijo que si 
le hacía una ilustración de Don Quijote y Sancho me daba 
un excelente. Lo hice de manera inmediata.  

JF: Muy tierno, entonces hasta la carrera no pasó nada 
serio…
SC: Son todo recuerdos llenos de ilusión y convencimiento 
por algo que sabes que es real. La carrera me la cogí muy 

In conversation  
with the artist  
Sergi Cambrils was born in Peníscola (Castelló), and has 
a fine art degree from the Faculty of San Carlos of the 
Universitat Politècnica de València. He finished his degree 
in 1988, and has followed his artistic career ever since. His 
work has been shown in galleries all over Spain (Castelló, 
Barcelona, Valencia, Lleida, Alicante, Girona, Málaga, 
Granada, Jaén, Tarragona, Madrid and Zaragoza), as well 
as in the Trigoon Art Gallery in Antwerp (Belgium). A visual 
arts scholarship (Girona) and various drawing and painting 
awards appear in his curriculum, together with numerous 
illustrations for the press which marked the beginning of his 
artistic career. 
 
Joan Feliu: I have copied your official introduction, but who is 
Sergi Cambrils?
Sergi Cambrils: I am a young 36-year-old (if I were a 
footballer I would be retired, but that’s not the case in the 
art world) [laughter] born in Peníscola and now living in 
Peníscola.

JF: What did you want to be when you were young? 
SC: My childhood memories have always been tied up with 
my friends. In fact, they are still my friends today. And that’s 
quite a luxury. We all went to primary school together in 
Peníscola and then like sheep, we went on to the Ramón 
Cid secondary school in Benicarló. We weren’t very sure 
about the studying, but that’s what you did in those days 
and it meant we could be together. When you’re not sure 
about your future, you do what your friends do. That’s why I 
studied pure sciences. I picked the most complicated option, 
thinking that I would have a better chance in the job market. 
How barmy! It made studying quite difficult but in the end I 
gave up the idea of a science degree to study fine art.

JF: And hadn’t you considered going into that until then? 
SC: I’ve always liked drawing, ever since I was little; I 
suppose it’s a bit vocational, but you never think that it 
might be something you end up doing for a living. I’m one 
of those people who drew in class, on the tables, on the 
blackboard… My friends and I invented stories and I would 
draw them in the form of a comic; we even sold some of 
them in the town, we were a bit freaky. I also remember one 
time when my drawing got me through the literature course. 
The teacher always saw me drawing in his classes, he was 
a really good bloke and he never said anything. One day 
he told me that if I did an illustration of Don Quixote and 
Sancho, he would give me full marks. I didn’t need telling 
twice. 

JF: A touching story; so nothing very serious happened until 
your degree…
SC: Everything I remember is full of fervent expectation 
and a conviction about something you know is real. I took 
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en serio y me fue muy bien. Pero no es garantía de nada, ya 
que, la etapa de formación es el inicio de un largo camino. 

JF: Vale, ya eres licenciado, ¿y entonces qué?
SC: Cuando acabé mi formación (la promoción 1993-1998), 
decidí ir en busca de fama y fortuna a Barcelona [risas]. 

JF: ¿Así? ¿A pecho descubierto? ¿Sin ninguna 
recomendación?
SC: Mi hermana vivía allí. No sabía muy bien cómo 
moverme, pero recuerdo que los primeros meses me 
“pateé” toda Barcelona para descubrir los lugares donde 
podía dirigirme. Agencias de publicidad, prensa, galerías 
de arte, editoriales, etc. Además, pintaba en una pequeña 
habitación donde recuerdo haber hecho los cuadros más 
grandes. Elaboraba dosieres fotográficos de mi trabajo 
para llevarlos a las galerías; nunca decían nada, hasta 
que un día sonó la campana. Durante los cinco años que 
estuve en Barcelona colaboré con bastantes galerías de 
arte, pero, recuerdo con cariño los primeros años haciendo 
ilustraciones para la prensa y revistas de cultura.

JF: Pero parece que necesites tu pueblo por encima de todo, 
como lo demuestra esta exposición.
SC: He vuelto a mis raíces, tengo mi estudio en Peñíscola 
y compagino la docencia de la plástica con mi actividad 
artística. Eso ha formado parte de un camino que aún estoy 
recorriendo. 

JF: Una de tus series que más me gusta gira en torno a la 
gastronomía ¿y eso? 
SC: Es cierto que la gastronomía ha sido y sigue siendo uno 
de los conceptos más recurrentes en mi trabajo (Historias 
cocinadas, La Llotgeta, Valencia, 2009). A partir de ella he 
recreado historias abiertas y llenas de matices. Hasta el 
momento, recurrir a las verduras, hortalizas, frutas, carnes, 
pescados, etc., hace evidente otra de mis pasiones: la 
cocina. De hecho, hubo una temporada que me replanteaba 
estudiar para ser cocinero. Pero bueno, es una pasión 
latente que puedo satisfacer cuando me apetece con la 
gente más próxima a mí. 

JF: ¿Tu plato preferido?
SC: En Peñíscola, y en prácticamente todas las poblaciones 
costeras de la Comunidad Valenciana, se come muy bien, 
tenemos productos magníficos. La tradición marinera de 
Peñíscola es notable, por ello, si tengo que decidirme por un 
plato, tendrá que ver con la mar. ¡¡Buff!!, hay muchos, el que 
ahora mismo me comería es un arroz meloso con bogavante 
hace días que lo tengo en la cabeza. Pero, tenemos el 
famoso arrossejat; algo más sofisticado el all i pebre de 
llongos, langostinos y cocochas de merluza (este es una 
pasada); unos simples boquerones fritos con una cervecita; 
en invierno la olleta que prepara mi abuela Teresa, cada 
momento tiene un manjar. Y si te gusta todo lo que sale de 
la cocina, como a mí, pues ya ves. No le hago “feos” a nada.

JF: ¿Maniático? 
SC: Dibujar y pintar son mis disciplinas elegidas para 
inventar escenarios. La manera de solucionar técnicamente 
mis pinturas seguro que habla de mí. Soy meticuloso y un 
tanto obsesivo. A menudo me esfuerzo para no serlo, pero 
no hay manera. A la mente hay que darle de comer a parte. 
Cuido la estética de las cosas y eso marca mucho mi trabajo 
e incluso mi manera de ser. 

JF: La pregunta ya venía por eso.
SC: Tan pronto me levanto por la mañana hago la cama, 
me ducho y ordeno lo próximo para sentirme un poco 
mejor. Supongo que al observar la composición ordenada y 
minuciosa de mis imágenes ya nos lo podíamos imaginar. Es 
evidente que somos un poco lo que pintamos.

JF: Ahora va a resultar que eres más esteticista que 
conceptualista.
SC: Leer mis dibujos no es un acto sencillo. Hay un 
barroquismo, a menudo gratuito, que enturbia la lectura. 
¿Esa elección estética forma parte de mi carácter personal?

JF: El que pregunta soy yo. ¿Es esa elección estética una 
obsesión que condiciona lo conceptual?
SC: Reconozco que la obsesión por las cosas puede tener 
consecuencias negativas, pero, ¿quién no se obsesiona? 

JF: Creía que había quedado claro quién hace las preguntas 
y quién responde. No me obligues a enfocarte a la cara con 
la lámpara.
SC: En mi pintura es evidente que hay obsesión. Una 
obsesión sana por repetir elementos, formas, etc. Los 
pimientos fueron durante algún tiempo casi un símbolo que 
se repetía constantemente. Te preguntas porqué, pero no 
hay respuestas claras. Ahora ya me ha pasado esa neura, 
pero siempre vienen otras. 

JF: Cuenta, cuenta…
SC: Capturar texturas visuales de las revistas de moda ha 
marcado también una obsesión. La ropa de los glamorosos 
modelos, incluso ahora, me ha servido para vestir a mis 
personajes. Fusionaba tendencias de la alta costura en 
particulares trajes cargados de barroquismo y geometría. 

JF: Aún no ha quedado claro si eres más esteticista que 
conceptual.
SC: Al final, valorando todas las sanas obsesiones 
acumuladas, creo que dejan entrever cómo lo creado 
parece haberse convertido en una especie de fiesta de 
disfraces. Un carnaval donde no hay que buscarle el 
sentido. 

JF: ¿Cuántas horas le echas al día?
SC: Es cierto que hay que echar muchas horas de trabajo 
para que el trabajo fluya y vaya por buen camino. Sentirse 

my degree very seriously and I did very well. But that 
doesn’t guarantee you anything; the training is just the 
beginning of a long road. 

JF: So, you get your degree, and then what?
SC: When I finished my training (1993–1998), I 
decided to seek my fame and fortune in Barcelona 
[laughter]. 

JF: Really? Just like that? All on your own? Without any 
recommendation?
SC: My sister was living there. I didn’t have much idea 
about how to get a footing, but I remember tramping 
all over Barcelona in those first months, hunting out 
places where I could make contacts. Advertising 
agencies, the press, art galleries, publishers, etc. I 
was also painting in a small room where I remember 
doing my largest paintings. I put together photographic 
dossiers of my work to take around the galleries; they 
never said anything until one day my luck changed. 
In the five years I spent in Barcelona I worked with 
a number of art galleries, but I have fond memories 
of the first years doing illustrations for the press and 
cultural magazines.

JF: But it seems that more than anything else, you 
need your town, as this exhibition shows.
SC: I’ve come back to my roots; my studio is in 
Peníscola and I combine art teaching with my 
artistic work. This has been part of the path I am still 
following. 

JF: One of your series I most like revolves around 
gastronomy. Why is that? 
SC: It’s true that gastronomy has been and continues 
to be one of the most recurrent concepts in my work 
(Historias cocinadas, La Llotgeta, Valencia, 2009). I 
have taken it to recreate open stories full of nuances. 
The way I use vegetables, fruits, meat and fish has 
been a clear indication of another of my passions: 
cooking. In fact, there was a time when I thought 
of retraining to be a chef. But anyway, it’s a latent 
passion that I satisfy when I like with my nearest and 
dearest. 

JF: What’s your favourite dish?
SC: In Peníscola, and in practically all the coastal 
towns in the Valencian Region, the food is excellent, 
we have some wonderful ingredients. Peníscola is 
renowned for its fishing tradition, so if I had to choose 
just one dish, it would have to be something to do with 
the sea. Oooh!, there are so many; right now I could 
eat a creamy lobster rice; I’ve been thinking about 
it for days. But we’ve also got the famous arrossejat 
(fisherman’s rice); a bit more sophisticated is the 
“sea cucumber, langoustines and hake cheeks with 
garlic and paprika” (to die for); a few simple fried fresh 

anchovies over a beer; in winter, my grandma Teresa’s 
stew makes; there’s a delicacy for every moment. And 
if you like everything that comes out of the kitchen, like 
me, well you can see. I don’t turn my nose up at anything.

JF: Persnickety? 
SC: Drawing and painting are my chosen disciplines 
for inventing scenarios. The way I tackle my painting 
technically must surely say something about me. I am 
meticulous and a bit obsessive. I often make an effort 
not to be, but it makes no difference. Your mind is a 
world apart. I take care of the aesthetics of things and 
that leaves its mark on my work and even on the way I 
am. 

JF: That’s why I asked the question.
SC: As soon as I get up in the morning I make the bed, 
have a shower and tidy up around me so I feel a bit 
better. I suppose you could guess that from looking at 
the ordered and meticulous composition of my images. 
We are obviously a little what we paint.

JF: So now it turns out that you are more of an aesthete 
than a conceptualist.
SC: Reading my drawings is no easy task. Quite often 
gratuitous Baroquism makes it confusing to interpret. 
Does this aesthetic choice form part of my personal 
character?

JF: I’m asking the questions here. Is this aesthetic choice 
an obsession that conditions the conceptual?
SC: I recognise that obsession with things can have 
negative consequences, but who doesn’t get obsessed? 

JF: I thought we’d sorted out who’s asking the questions 
and who’s answering. Don’t make me shine a light in 
your eyes!
SC: It is obvious from my painting that there is obsession. 
It’s a healthy obsession with repeating elements, shapes, 
etc. At one time peppers were a constantly repeated 
symbol. You can ask why, but there are no clear answers. 
I’ve got over that particular compulsion now, but others 
always come along. 

JF: Go on, go on …
SC: Another obsession was with taking visual textures 
from fashion magazines. I’ve used the clothes of 
glamorous models to dress my characters, and I still do. 
I used to merge haute couture trends with clothes full of 
Baroquism and geometry. 

JF: It’s still not clear whether you are more aesthetic than 
conceptual.
SC: In the end, taking account of all these accumulated 
healthy obsessions, I think we can glimpse that the end 
creation seems to have turned into some kind of fancy 
dress party. A carnival in which we shouldn’t try to look 
for meaning. 
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cómodo con la manera de proceder y con el discurso elegido 
es básico para que el trabajo sea coherente. Por ello, es 
conveniente tener un horario de trabajo. Cuanto más tiempo 
se conviva con el proceso más despiertos estamos para la 
creación. Es como ir a correr, al principio nos duele todo el 
cuerpo, pero a medida que avanzan los días, nuestro cuerpo 
está más ligero y nos sentimos mejor.

JF: ¿De dónde salen esos temas? 
SC: De qué forma nacen las ideas es algo extraño, pero 
cuando se está en predisposición y atento a todo lo que 
nos rodea, al final, siempre sale algo. A veces, comienzo un 
dibujo sin proponerme contar una historia. Sin embargo, 
es evidente que flotan elementos que apuntan a la 
consecución de la misma.

JF: ¿No tienes una especie de fondo de armario?
SC: En mi estudio tengo sobre una estantería cercana a mi 
mesa seis gruesos blocs de dibujo. Los he ido llenando de 
ideas y esbozos durante todo este tiempo y la verdad es que 
se han convertido en mis diarios de imágenes imaginadas. 

A menudo los ojeo y veo muchas cosas que han captado 
mi interés. Referencias que definen todo mi trabajo hasta 
ahora. 

JF: ¿Cómo cuáles?
SC: Recortes de revistas, imágenes de periódicos, 
fotografías, etc. Un tema puede surgir ojeando una revista 
de cocina, por ejemplo. Llevar las ideas a nuestro terreno 
siempre es mejor, tenemos que sentirnos cómodos. Plantear 
el trabajo como un juego donde es obligatorio divertirse. Si 
nos divertimos es que la cosa va bien. Me gusta trabajar en 
bloques temáticos o series que tengan un nexo de unión. 
Ahora, como sabes, estoy trabajando en una serie sobre la 
tradición festera de mi pueblo.

JF: ¿Idealista o pragmático? 
SC: No sé porqué he pensado en la relación del dinero con 
el arte. ¿Te refieres a eso?

JF: Ya que lo has mencionado.
SC: No puedes pensar en el dinero cuando te dedicas 
al mundo de la creación. No es la vía más utilizada para 
llegar al triunfo económico. El dinero no puede ser el motor 
que te haga funcionar, o por lo menos a mí. Nadie tiene 
que encargarte algo para sentir que vales. No debemos 
sentirnos decepcionados por no estar seleccionados en 
concursos de pintura, etc. Todos pueden opinar de arte 
diciendo: me gusta o no me gusta. Pero cuando tú eres el 
que se entrega, supongo que hay que tener algo de fortaleza 
para ser honesto con este tipo de profesión, que en sí, ya 
es bastante idealista. El mundo de las Bellas Artes tendrá 
muchos caminos, pero pintar y dibujar lo que a uno le dé la 
gana no parece el camino más fácil en esta sociedad para 
tener una seguridad en lo económico. Eres fiel a un camino 
elegido y te aferras a él casi por lealtad. 
JF: O sea, que eres un idealista.
SC: Sí, creo que soy idealista, y bastante. No sé, me siento 
como un niño en la manera de pensar. Sabemos que el 
dinero es necesario para vivir. Pero, no es nada conveniente 
pensar en él como una manera de salvación o motor vital. 
La imaginación y la creatividad fluyen por otras vertientes. 
Si el compromiso es verdadero, el dinero siempre está en 
segundo plano. Ya veremos. Apuntando un recurrente dicho: 
no es el que más tiene sino el que menos necesita [risas]. 

JF: Un idealista con los pies en el suelo.
SC: Nuestro trabajo es como el de un artesano, creamos 
cosas con nuestras manos y nuestra mente, es un oficio 
antiguo y humilde. Y, lejos de la imagen exuberante y 
pomposa que en ocasiones los artistas mostramos, 
tenemos que tener en cuenta que nuestra profesión es 
humilde. Así, pues, es mejor decir nuestra verdad sin falsas 
pretensiones. 

JF: ¿Crees que hay sitio para soñar en nuestra sociedad? 
SC: Es posible que el tiempo que vivimos no sea el mejor 

JF: How many hours do you spend on your work each 
day?
SC: You have to spend long hours if the work is to 
flow and go in the right direction, for sure. Feeling 
comfortable with the way you proceed and with your 
chosen discourse is essential to the coherence of 
your work. That makes it a good idea to have a work 
timetable. The longer you spend with the process, the 
more vigilant you are to the creative process. It’s like 
running; at the beginning your whole body aches, but 
as time goes by you become more supple and you feel 
better.

JF: Where do these subjects come from? 
SC: It’s a strange thing how ideas are born, but when 
you are predisposed and attentive to everything 
around you, in the end something always comes out. 
Sometimes I start a drawing without setting out to tell 
a story. However, it is obvious that some elements 
are floating around that point to the way it can be 
accomplished.

JF: Don’t you have some kind of trunk in the attic?
SC: There’s a shelf in my studio near my table with six 
thick drawing pads on it. All this time I’ve been filling 
them with ideas and sketches, and actually they have 
become my diaries of imagined images. I often flick 
through them and see a lot of things that have attracted 
my attention. References that define all my work up to 
now.

JF: Such as?
SC: Magazine cuttings, images from newspapers, 
photographs, etc. A subject can come up when I’m 
looking through a cookery magazine, for example. It is 
always better to bring ideas into our own territory; we 
have to feel comfortable, to approach work as a game 
in which enjoyment is compulsory. If we are having fun 
it means things are going well. I like working in subject 
blocks or series that have a unifying hub. Now, as you 
know, I’m working on a series about the tradition of 
fiestas in my town.

JF: Idealistic or pragmatic? 
SC: I don’t know why the relationship between money 
and art springs to mind. Is that what you mean?

JF: Now that you mention it.
SC: You can’t think about money when your work 
involves creativity. It’s not the most usual route to 
economic success. Money can’t be the force that drives 
your activity, at least in my case. You don’t need a 
commission to feel valued. We mustn’t feel disappointed 
if we aren’t selected for painting awards, etc. Everyone 
can give their opinion about art by saying they like it or 
they don’t like it. But when you dedicate yourself to it, I 
suppose you have to have some kind of strength to be 
honest in this type of profession, which in itself is already 
fairly idealistic. The fine art world has numerous paths, 
but painting and drawing what one pleases doesn’t seem 
to be the easiest way to financial security in today’s 
society. You are true to the path you’ve chosen and you 
stick to it almost through as sense of loyalty.

JF: So, you are an idealist.
SC: Yes, I think I am an idealist, quite strongly. I don’t 
know. I feel like a child in the way I think. We know we 
need money to survive. But it certainly isn’t a good idea 
to think about money as a form of salvation or the driving 
force in your life. Imagination and creativity flow in other 
dimensions. If there is a true commitment, money always 
takes second place. We’ll see. Like the refrain says: the 
wealthy person isn’t the one with the most, but the one 
who needs the least [laughter]. 

JF: An idealist with his feet on the ground.
SC: Our work is like that of an artisan, we create things 
with our hands and our brains; it’s an ancient, modest 
trade. And far from the exuberant and pompous image 
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para contemplar obras de arte.
Todo va muy rápido y no hay tiempo para detenerse y 
observar lo que podría emocionarnos. Transitamos por 
laberintos que nosotros mismos construimos para avanzar 
en una sociedad donde el tener está por encima del ser. 

JF: El arte, ¿tiene un fin en sí?
SC: Mientras todo se mueve a gran velocidad, los 
artistas caminamos lentamente entretejiendo nuestras 
inseguridades para convertirlas en algo bello. Y sentimos 
que en ello radica nuestro compromiso social. Quizás sea un 
compromiso poco valorado y difícil de medir en la sociedad 
que nos toca vivir. No aportamos ninguna certeza tangible 
para evolucionar en lo material. Y es posible. Pero me 
gusta pensar que sí podemos incentivar al espectador en lo 
emocional.

JF: ¿Incentivar en lo emocional? ¿De qué manera? 
SC: Nuestro trabajo es de funambulista. Avanzamos como 
podemos por un terreno inseguro, donde la imaginación 
y la creatividad son los pilares más sólidos para recrear 
algo que capte el interés de la gente. O por lo menos que 
se detengan. Que hagan un alto en el camino. Los artistas 
somos como guardias de tráfico que os aconsejamos 
reducir la marcha cuando excedéis el límite de velocidad 
en vuestra vida y os decimos: “¡no vayas tan rápido y mira 
esto! Relájate y observa con calma esta pintura… ¿qué te 
parece?”. Ese momento de reflexión que os ofrecemos, 
sumado a otros, arañan en lo emocional. 

JF: ¿Vanguardia o tradición?
SC: Ojeo un catálogo de Piero Della Francesca y no me 
importan los más de 500 años de diferencia. Veo sus 
pinturas y motivan mi imaginación. Cuando estudiaba, veía 
algo antiguo pero ahora veo ingenio y creación. Observas 
El jardín de las delicias de El Bosco y nadie diría que 
pertenece a esa época. Somos modernos gracias a los 
clásicos. La vanguardia es un estallido de percepciones y 
riqueza visual. Y, en la actualidad, nos toca movernos dentro 
de ese caos de iniciativas.

JF: ¿Fusión, entonces?
SC: Es grato, divertido y estimulante desconectar de la 
realidad de nuestro mundo y viajar por un espacio en el que 
se fusiona lo antiguo y lo moderno. Mi trabajo está a caballo 
entre esas dos nociones temporales, y quizás sea por mi 
afán de mezclarlo todo. Un cúmulo de sensaciones visuales 
que confunden. Las piezas no están ordenadas y se crea 
un “agradable caos”. Ya inmersos de lleno en él, me gusta 
pensar que se origina una dulce contradicción llena de 
detalles, símbolos, texturas y matices. 

JF: Todo el mundo alaba a los antiguos e intenta crear algo 
nuevo a partir de ellos, pero pocos son los que reconocen la 
inspiración en los coetáneos.
SC: Resulta gratificante recorrer diferentes galerías de 

arte y descubrir el amplio abanico que las vanguardias 
nos ofrecen a nivel artístico. Es genial. Tenemos suerte de 
vivir en una época llena de información. Va muy bien para 
conocer y evocar nuestra intención artística. La información 
de las vanguardias y la tradición pintada son fuentes 
básicas en mi inquietud artística. Quizás, el mundo de las 
ideas proviene en mayor porcentaje de las vanguardias, 
mientras que la plasticidad la aprendes mejor de la 
tradición.

JF: Desde luego estamos en la sociedad de la información.
SC: Claro, por ejemplo, la televisión también es como una 
galería de arte. Lo creativo está en todas partes. Cuesta ser 
original en un mundo donde parece estar todo inventado, 
pero, igual no es tan importante poseer ese pensamiento 
de originalidad por encima de todo, como pilar básico en la 
creación. Todos copiamos, copiamos sin darnos cuenta y, de 
algún modo, también se apunta hacia lo original. 

JF: No es lo mismo copiar que inspirarse o reinterpretar. 
SC: Más de una vez oímos: “tu pintura me recuerda a tal 
pintor”. ¡Pues claro, que te recuerda! Tengo un catálogo suyo 
que he visto cientos de veces y me encanta. Sabes lo que te 
gusta y te impregnas de esa esencia. Ser original es “copiar” 
sin que se den cuenta, pero para ello, es preciso aportar 
algo tuyo y convertir lo visto en algo nuevo. 
 
JF: ¿Misterio o realidad? 
SC: Atender a esas imágenes de cariz enigmático es 
descubrir mi manera de relacionarme con lo estético. 
Cualquier cosa, objeto o situación puede provocar la 
narración de una historia. Todo lo que nos rodea es perfecto 
para trabajar la imaginación, ya que valoro las cosas, no 
tanto por lo que son, sino por lo que pueden llegar a ser 
en nuestra mente. Esa percepción da más juego para la 
creación.
JF: Tus obras hacen soñar.
SC: A veces, hago el esfuerzo de ver mi trabajo con otros 
ojos, como si yo no los habría pintado, limpio mi mente e 
intento intuir lo que ve el público con mis dibujos para sentir 
lo que ellos podrían percibir. Es un extraño ejercicio que no 
sé si tiene mucho sentido, pero mi intención es provocar 
interrogantes con la lectura de la imagen creada. Que sea 
un misterio por resolver. Llevar al límite la imaginación para 
descubrir nuestra visión. El absurdo, la ironía, el humor y la 
melancolía son ingredientes que siempre aparecen, casi sin 
quererlo. 

JF: Y la humanidad, en tu obra hay una presencia constante 
de la figura humana. 
SC: Haciendo uso, de nuevo, de ese extraño ejercicio de 
limpieza mental, descubro escenarios donde se describen 
historias llenas de teatralidad y misterio. La condición 
humana siempre es el eje de todos los discursos y esas 
huellas estéticas que recuerdan a la abstracción geométrica 
de la moda de alta costura marcan las claves para leer mi 
trabajo. 
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we artists sometimes display, we have to remember that ours 
is a humble profession. So it’s better to tell our truths without 
any false pretensions. 

JF: Do you think there is room for dreams in today’s society? 
SC: Maybe the times we are living in are not the best for 
contemplating works of art.
Everything goes so fast and there’s no time to stop and 
ponder on the things that can move or excite us. We travel 
through labyrinths that we ourselves construct in order to 
advance in a society where having takes priority over being. 

JF: Does art have an end in itself?
SC: While everything around us moves so fast, as artists we 
wander slowly, intertwining our insecurities to turn them into 
something beautiful. And it is here that we feel our social 
commitment lies. Maybe this commitment is not greatly 
appreciated and is difficult to measure in this society we are 
destined to live in. We don’t contribute any tangible certainty 
to material evolution. And it is possible. But I like to think that 
we can trigger the viewer’s emotions.

JF: Trigger emotions? In what way? 
SC: Our work is like tightrope walking. We move forward as 
best we can through unsure territory, where imagination and 
creativity are the firmest cornerstones on which to recreate 
something that captures people’s interest. Or at least slows 
them down, makes them pause on their way. Artists are 
like the traffic police who tell you to take your foot off the 
accelerator when you break the speed limit of your lives, by 
saying, “Don’t go so fast and look at this! Relax and take 
your time to contemplate this painting … what do you think?” 
This moment of reflection we offer you, along with others, 
scratches the emotional. 

JF: Avant-garde or tradition?
SC: When I look at a catalogue of Piero Della Francesca, the 
500 plus years that separate us don’t seem to matter. I look 
at his paintings and they stir my imagination. When I was 
studying, I regarded them as old, but now I see ingenuity 
and creation. You look at Bosch’s The Garden of Earthly 
Delights and nobody would say it was from that period. We 
are only modern because of the classics. The avant-garde is 
an explosion of perceptions and visual richness. And today we 
have to move within that chaos of initiatives.

JF: Fusion then?
SC: It’s pleasurable, amusing and stimulating to disconnect 
from the reality of this world and travel around in the fusion 
of the old and the modern. My work is halfway between 
these two notions of time, maybe because of my desire to 
mix everything up. An accumulation of visual sensations 
that confuse. The works are not ordered and it creates an 
‘agreeable chaos’. I would like to think that total immersion 
in this chaos gives rise to a sweet contradiction full of details, 
symbols, textures and nuances. 

JF: Everyone praises the Old Masters and tries to use 
them to create something new, but few recognise the 
inspiration of their peers.
SC: It is gratifying to visit different art galleries and 
discover the wide range that the avant-garde offers us at 
an artistic level. It’s fantastic. We are lucky to live in an 
age bursting with information. It’s a great help in finding 
out and evoking our artistic intent. Information about 
the avant-garde and the painting tradition are essential 
sources for my artistic concerns. Maybe the world of 
ideas comes more from the avant-garde, while you learn 
expression more from tradition.

JF: We certainly are living in the information society.
SC: Sure, for example, the television is like an art gallery 
too. Creativity is all around us. It’s not easy to be original 
in a world where everything seems to have been invented 
already, but perhaps it is not so important to have this 
idea of originality above all else, like a basic keystone for 
creativity. We all copy; we copy without realising it, and in 
some way, it also leads towards originality. 

JF: Copying is not the same as being inspired or 
reinterpreting. 
SC: More than once we hear, “your painting reminds 
me of such and such an artist”. Well of course it does! 
I have one of his or her catalogues that I’ve looked at 
hundreds of times and I love it. You know what you like 
and you steep yourself in that essence. Being original is 
‘copying’ without it showing, but to do that you have to 
add something of your own and convert the familiar into 
something new. 
 
JF: Mystery or reality? 
SC: Observing these images with their enigmatic 
presence is to discover my way of relating to the 
aesthetic. Any thing, object or situation can stimulate the 
narration of a story. Everything around us is perfect for 
stirring the imagination, since I appreciate things not so 
much for what they are, but for what they can become in 
our minds. This perception allows creation a much freer 
rein.

JF: Your work makes people dream.
SC: I sometimes try to see my works through other eyes, 
as though I hadn’t painted them, I clear my mind and try 
to imagine what the public sees in my drawings so I can 
feel what they might perceive. It’s a strange exercise and 
I don’t know if it makes much sense, but my intention is 
to raise questions in the reading of the created image. 
A mystery to be resolved. To take the imagination to its 
extremes in order to discover our vision. Absurdity, irony, 
humour and melancholy are ingredients that always 
appear, almost by themselves. 

JF: And humanity, the human figure is constantly present 
in your work. 
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JF: ¿Técnica o creatividad?
SC: Perfectamente pueden ir unidos los dos conceptos. De 
hecho, creo que es necesario fusionarlos adecuadamente 
para crear algo coherente y verdadero. La técnica, haciendo 
un símil, la relaciono con el timbre de voz de cada uno. Es 
cierto que el timbre ya nos viene dado pero va modulándose 
a lo largo de los años. Todos tenemos nuestro timbre de 
voz; puede ser grave, chillón, sereno, agudo, melodioso, 
etc. Seguro que más de una vez oímos a alguien próximo 
a nosotros y no necesitamos verlo para saber quien es. Su 
timbre de voz nos da la información necesaria para conocer 
a la persona y sabemos que esa peculiar entonación la hace 
inconfundible.

JF: Creo que sé por dónde vas. Termina la metáfora, por 
favor.
SC: En el mundo de la creación también existe un timbre 
o una huella que nos define en lo plástico. Es la unión de 
muchos conceptos y entre ellos está la técnica. No todo 
tiene que ser técnica, pero es interesante modelarla para 
sentirnos a gusto con esa manera de proceder y así dotar 
de autenticidad a todas nuestras ideas creativas. Ese toque 
especial pienso que lo da la técnica. 

JF: Me alegra que pienses así. Eso encaja muy bien con tu 
obra, que requiere una técnica muy depurada que, a veces, 
pasa desapercibida por el impacto visual del tema y la 
composición.
SC: Todos podemos escribir y desarrollar historias que 
pasan por nuestra mente y plasmarlas, de algún modo, en 
una hoja de papel, pero va a ser nuestra técnica, la manera 
de escribir, la combinación de los diferentes recursos 
lingüísticos, lo que hará especiales a esas historias. La 
técnica es como pequeños descubrimientos que se van 
haciendo por el camino de la plástica. Hallazgos que 
modelan y definen las características de la labor artística. 
Nuestra voz nos define como personas y la técnica nos 
define como artistas. Es por ello que la creatividad está en 
función de la técnica. Y la técnica engloba una parte muy 
palpable del carácter personal.

JF: Terminemos. Inaugurar en la Octubre una temporada es 
importante, ¿te gusta arriesgar? 
SC: En mi vida personal, incluso las sorpresas positivas 
pueden hacerme tambalear. Tengo que sentir los cambios 
poco a poco. En mi trabajo artístico tengo que apostar 
constantemente por lo que hago, no me queda más 
remedio. Es mi camino. Pero, siento que no es un riesgo 
tan grande porque construyo lo que es real en mí. Es el 
compromiso con mi trabajo creativo. 
 
Castellón de la Plana-Peñíscola, agosto de 2011

SC: Again, by using this strange mind-clearing exercise, 
I uncover scenes that describe stories full of drama and 
mystery. The human condition is always the focal point of 
all the discourses and these aesthetic traces that recall the 
geometric abstraction of high fashion give the clues to reading 
my work. 

JF: Technique or creativity?
SC: The two concepts can go hand in hand perfectly. In fact, 
I think they have to be properly blended to create something 
coherent and true. To give a simile, I associate technique 
with each person’s tone of voice. It’s true that your tone is 
something you’re born with, but it changes over the years. We 
all have our own tone; it may be deep, raucous, serene, sharp, 
melodic, etc. I’m sure that we’ve all heard someone close to 
us and we don’t need to see them to know who they are. The 
tone of their voice gives us all the information we need to 
recognise them and we know from that particular intonation 
that it can’t be anyone else.

JF: I think I know what you’re getting at. Can you finish the 
metaphor, please?
SC: In the creative world there is also a tone or a mark 
that defines our way of expression. It is the combination of 
many concepts, including technique. Not everything has 
to be technique, but it is interesting to shape it so we feel 
comfortable with this way of working and so lend authenticity 
to our creative ideas. I think technique is what gives this 
special touch. 

JF: I’m glad that’s what you think. That fits very well with 
your work, which requires a highly polished technique that 
sometimes goes unnoticed because of the visual impact of 
the subject and the composition.
SC: We can all write and develop stories that pass through 
our minds and put them down, one way or another, on a 
piece of paper, but it is our technique, the way we write, the 
combination of different linguistic resources, that makes 
these stories special. Technique is like little discoveries that 
keep happening on the expressive journey. The findings that 
shape and define the characteristics of the artistic labour. 
Our voices define us as people and technique defines us 
as artists. That is why creativity depends on technique. And 
technique includes a very palpable part of the individual 
character.

JF: We are coming to an end. Opening the season in the 
Octubre Gallery is an important step; do you like taking risks? 
SC: In my personal life, even positive surprises can make 
me tremble. I have to feel changes gradually. In my artistic 
work I have to constantly commit to what I’m doing, I have 
no other option. It’s my path. But I don’t feel it’s such a 
big risk because I construct what is real in myself. It is the 
commitment to my creative work. 
 
Castelló de la Plana-Peníscola, August 2011



El cavallet de la noche 
Mixta/paper. 50x70 cm. 2011

¡Rápido, rápido! Empiezan las fiestas  
Mixta/paper. 50x70 cm. 2011

Sesión fotográfica 
Mixta/paper. 50x70 cm. 2011

¡Ale, ale… que se va el barquito!  
Mixta/paper. 50x70 cm. 2011

Ceremonia en la iglesia azul 
Mixta/paper. 70x50 cm. 2011

Hoy salimos a bailar 
Mixta/paper. 70x50 cm. 2011

Sí pasarán 
Mixta/paper. 70x50 cm. 2011

Se oye el repicar de las campanas 
Mixta/paper. 50x70 cm. 2011

Lucha ancestral 
Mixta/paper. 50x70 cm. 2011

Danzando bajo la lluvia 
Mixta/paper. 50x70 cm. 2011

Peñiscoleteando. Diseño de una tradición Personajes para un carnaval introvertido

Historias con mucho cuento

Loa I 
Mixta/paper. 70x50 cm. 2011

Loa II 
Mixta/paper. 70x50 cm. 2011

Loa III 
Mixta/paper. 70x50 cm. 2011

Loanza a una dama  
Mixta/paper. 100x100 cm. 2011

Personaje con sentido 
Mixta/tela. 110x150 cm. 2010

Personaje con sentido 
Mixta/paper. 40x30 cm. 2010

Personaje que está de moda 
Mixta/paper. 40x30 cm. 2010

Cuidado con la planta cactácea 
Mixta/tela. 170x125 cm. 2009

Despliegue I 
Mixta/tela. 80x80 cm. 2010

Despliegue II 
Mixta/tela. 80x80 cm. 2010

No somos pijos I 
Mixta/paper. 40x30 cm. 2009

El misterioso lugar de los cítricos  
Mixta/tela. 162x130 cm. 2009

Sala de ocio 
Mixta/tela. 146x114 cm. 2008

Equilibrio sobre barra II 
Mixta/papel. 30x50 cm. 2007

Equilibrio sobre barra IV 
Mixta/papel. 30x50 cm. 2007

Cuidado con el tigre  
Mixta/paper. 40x30 cm. 2009

Cuidado con el cactus 
Mixta/paper. 40x30 cm. 2009
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