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Después de algo más de dos años con el proyecto de Ma-
gasé Art Gallery, empiezo a tener algunas certezas de para 
qué sirve o pudiera servir un galerista, pero aún estoy lejos 
de saber qué es un galerista. Probablemente será por mi fo-
bia a definirme profesionalmente, que viene del rechazo al 
encasillamiento que generan los títulos o epítetos. Por eso, 
en vez de ingeniero, católico, antiguo o moderno, prefiero 
ser heterodoxo, así en general.

En la sociedad se imponen numerosas normas o reglas que 
en su total mayoría acaban por destruir u ocultar la esencia 
verdadera de las cosas. Y si algún sentido tiene el arte es ha-
cernos sentir lo verdaderamente puro, que no siempre tiene 
que ser agradable, pero sí verdadero.

La heterodoxia, como vía de evolucionar y crecer dentro de 
unas creencias, unos gustos y costumbres, a través de dife-
rentes perspectivas, formas y nuevos descubrimientos. 

La mayoría de las cosas las hacemos por recomendaciones 
y, que nadie se lleve al engaño, todos accedemos a algo o 
alguien porque hemos percibido un mensaje positivo sobre 
el mismo. Puede ser a través de Google, un bonito anuncio, 
alguien que sabe convencerte de sus virtudes o lo que mejor 
suele funcionar, que te lo sugiera alguien al que tienes en alta 
consideración.

En este caso, fue Daniel Franca el que varias veces me re-
comendó que contara con Federico Jaime para la primera 
exposición, colectiva, de la galería en la sede de la calle Car-
denal Spínola. Sin duda alguna, su obra me generó gran in-
terés y, partiendo de esta base, en mi lista de requisitos solo 
hay una cosa fundamental, y es poder trabajar con plena 
confianza con el artista y que, con todas las aristas que tiene 
una relación galería-artista, dicha relación no deje de ser un 
viaje agradable.

Entendida la excelencia y el éxito como un camino, ¿qué 
habría de positivo en un viaje que uno no quisiera repetir? 
Poder tener este catálogo -que cuenta con el maravilloso 
texto que Juan Fernández Lacomba ha escrito y que con-
textualiza y sugiere distintas vías de aproximación a la obra 
del artista que nos ocupa, y que ha podido imprimirse gra-
cias al patrocinio de la Clínica Mujimsar- y abrir una nueva 
temporada, es un logro, y los logros son solo consecuencias 
para continuar con nuevas etapas, seguir creciendo y gene-
rar nuevos frutos.

Federico Jaime es una persona educada, exquisita y pro-
funda. Exponer es exponerse, y la función del galerista no 
es hablar ni del pintor ni de su obra, es simplemente hacer 
llegar la exposición al mayor número de personas posible; y 
esta era muy necesaria.

Fernando Mañes Izquierdo
Magasé Art Gallery
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 I
                                                                  

Hace años escuché que “nunca es tarde para pintar”, frase 
que oí a un viejo maestro pintor cuando se pronunciaba so-
bre algunas obras que le mostraba un entusiasta aficionado. 
La frase pretendía estimular cualquier acercamiento plástico 
hacia la contemplación individual del mundo. En efecto, lo 
que denominamos como arte y en general toda creación, 
se ha considerado como una parte importante de la capaci-
dad de representación y comunicación humana. Su práctica 
nos ha permitido desarrollar nuestros sentidos, explorar y 
también conocer, en cierta medida, los procesos creativos al 
mismo tiempo que nos proporcionaba todo tipo de satisfac-
ciones. Pero la tarea del artista digamos globalizado resulta 
hoy difícil y ardua a la vez. Dentro de una situación frecuen-
temente compleja y disuasoria se hace muy complicado sin-
tetizar y articular de un modo efectivo y no superficial, por no 
decir insustancial, la atención, la curiosidad y la necesidad 
de interpretar el mundo. Es preciso encontrar mucha energía 
y certidumbre. Es necesario convencimiento y entusiasmo. 
Para el creador y, en general, el individuo curioso de hoy, 
es dificultoso concentrase, decidirse por la configuración de 
una mirada y la creación de un lenguaje frente a tanta oferta 
y seducción. Habitamos en un laberinto de sensaciones y 
tentaciones sociales que sobre nosotros cae en cascada a 
través de la vida urbana y los medios.

Es difícil tener voluntad activa y, más aún, claridad de inten-
ción, sabiendo que muchas de las propuestas, hallazgos y 
soluciones no serán puras o cuando menos serán inevita-
blemente híbridas. Hoy, lo visual y plástico es una parcela 
más, a veces reducida, dentro de un enorme magma comu-
nicativo inconmensurable regulado extraordinariamente por 
los medios y la publicidad. Es difícil pues centrarse en un 
proyecto artístico propio, máxime cuando el arte no asume 
su memoria, ni siquiera la memoria inmediata, en medio de 
un estado de frenesí de consumos e interferencias cultura-
les. Lógicamente también, de manera paralela, existe un arte 
tal vez ensimismado y autorreferente que se satisface a sí 
mismo en su origen y gestación.

El público, incierto, por otro lado, se ha hecho no presen-
cial, con la consecuente pérdida del contacto directo con 
las sensaciones que emite o irradia cada obra en particular. 
Tengamos en cuenta que el arte es un lenguaje basado en 
la comunicación visual y fenomenológica de los sentidos. 
Un arte no verbal, que repara en las posibilidades de la ma-
teria transformada por la energía del creador. Una parcela 
individual posible es la satisfacción de crear, sin pretensio-
nes, de pintar a medida que conoces, aprender a medida 
que amplías perspectivas. Lo que equivale a construir len-
guaje, lo cual requiere tiempo, concentración y aislamiento.
  
El hecho de que los espectadores sean temporales hace 

que, además, sean precarios en sus códigos y complici-
dades. No hay verdadero artista que no sea hoy conscien-
te de ello. Recordemos a este respecto las conclusiones 
de alguien como Ortega relativas a las masas y la cultura. 
Las masas en el mundo digital acceden rápidamente a los 
medios y las redes sociales, donde es fácil expresarse de 
inmediato e incluso opinar, pero donde pocos individuos 
escuchan. El arte parece no encontrar su sitio fuera de 
inercias y convenciones. Por otro lado, la saturación de las 
redes ha hecho que el peso de las propuestas se vuelva 
inconsistente o cuando menos triviales. Se vive en una ac-
tualidad virtual, volátil, donde la formación se ha sustituido 
por la información. Todo parece quedar insustancialmente 
neutralizado.

Esta situación la apuntaba George Steiner cuando puntua-
liza que “Lo que uno sabe de memoria es lo que le perte-
nece a uno mismo… La memoria constituye, pues, una de 
las grandes posibilidades de la libertad, de la resistencia… 
Creo sinceramente que, cuando se deja de lado el aprendi-
zaje de memoria, cuando se descuida la memoria, si no se 
la ejercita igual que un atleta hace con sus músculos, ésta 
se debilita. Nuestra escolaridad, hoy, es amnesia planifica-
da”. Lo mismo podría decirse de la experiencia personal 
de muchos individuos desposeídos de sus potencialidades 
no solo para el arte sino para el goce artístico al desconfiar 
de sus propias sensaciones. La imaginación y la creación 
es su antídoto, la práctica de arte y su complicidad es su 
remedio y la terapia: “nunca es tarde para pintar”.

El mercado sigue demandando con sus leyes implacables 
productos atractivos y seductores, cuando menos mercan-
cías de éxito que desde luego aspiran a ser consumidas por 
las masas, contando con una amplia aceptación. No hay 
pudor ni piedad: el escándalo y el reclamo sensacionalista 
se hacen casi imprescindibles. Lo demagógico funciona y 
los lenguajes se hacen primarios y simples. Muy lejos inten-
cionadamente de una moral humanista, algo que, con diver-
sidad y variados puntos de vista, había prevalecido como un 
fin utópico en la modernidad. Entonces el arte tenía una cla-
ra consideración de “alimento cultural” que antes que nada 
nutría el espíritu y enriquecía la vida de los individuos. De ahí 
el valor de la memoria según Steiner.  
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II

Ni qué decir que otra de las consecuencias de la posmo-
dernidad ha sido la determinación y la intromisión de esos 
mercados en la misma génesis y estrategias del arte de hoy, 
sin duda afianzada por los medios de la era tecnológica y su 
consumo generalizado por las masas. Se trata, desde lue-
go, de una nueva realidad implantada muy aceleradamente 
durante las dos últimas décadas del siglo XX. Pero frente 
a ello, no cabe duda que la pintura moderna está repleta 
de episodios significativos y obras estelares. Transitar por 
ella constituye todo un legado de aciertos, conocimientos y 
revelaciones. Viene a ser un repertorio plástico de estéticas 
muy diversas y puntos de vista. En realidad, abarca toda una 
tradición, con todo un catálogo de miradas, concepciones, 
sensibilidades, posibilidades formales y personalidades de 
referencia. Especialmente transformadoras, con una impor-
tante contribución como parte de los movimientos tras la 
gran crisis del arte europeo a partir de las primeras décadas 
del siglo XX. 

Pero dentro de la pintura como lenguaje específico, incluso 
antes de mediados de siglo, se impuso una nueva concep-
ción física y empírica de los elementos que intervenían como 
lenguaje expresivo, de manera que se hacían más evidentes 
y relevantes los procesos de la gestación del arte, en espe-
cial el tiempo de ejecución psicológico de la misma pintura. 
Así se acuñaron principios fundamentales como “menos es 
más”, “lo inacabado como terminado”, “el fragmento por el 
todo”, etc. Nociones y categorías que desarrollaron una nue-
va mirada. Un tipo de mirada abierta, pero que descubría 
también funciones, percepciones, idoneidades y emociones. 
En definitiva, una mayor eficacia en la intensidad de los len-
guajes visuales. Las formas en sí y la propia materia de la 
pintura adquirieron una nueva dimensión dentro del debate 
artístico; fueron, de hecho, nuevos valores y sentidos en-
riquecedores. Lo formal adquiría una dimensión simbólica, 
suscitadora, con contenido psicológico, a la vez formal y 
metasimbólico, propiamente. El suprematismo, el construc-
tivismo y el arte geométrico posmondrianesco, junto el lla-
mado Arte Concreto, fueron episodios muy significativos de 
la modernidad que incluso hoy es necesario revisar. Es en 
ese tipo de relecturas donde se inserta la obra de Federico 
Jaime como pintor. Sin duda, una elección específica en su 
caso.

Con la pintura moderna el concepto de cuadro adquirió una 
nueva disponibilidad, teniendo como antecedente la céle-
bre definición de una pintura debida a Maurice Denis: “un 
cuadro es esencialmente una superficie plana cubierta de 
colores reunidos con un cierto orden” (1890). Con ello, la 
pintura en sus propias cualidades intrínsecas parecía diri-
girse a unos universos de lenguajes formales y cromáticos 
en todas sus posibilidades, incluso favorecidos después

por estadios derivados del automatismo y el subconscien-
te. Andando el tiempo, tras la pintura de acción y las de-
rivas conceptuales igualmente, se propiciaron posiciones y 
propuestas híbridas, en una implícita necesidad evolutiva 
de orden lógico, como la después tan cacareada pintura 
expandida. Todos estos aspectos dejarían abiertas nuevas 
vías y direcciones para el desarrollo de la abstracción, vías 
que también darían lugar a decisivas aportaciones cromáti-
cas, compositivas y matéricas como el Abstraccionismo de 
nuevo cuño y los Color Fields, hasta prácticamente nuestros 
días.  



13

III

En esa posición de revisión de esa misma tradición de lo 
pictórico y de las nuevas posibilidades de lo compositivo, 
junto a la irradiación creativa de nuevas estructuras y cáno-
nes, es donde Federico Jaime quiere estar como creador, 
identificándose con la tarea y la condición de pintor: “un ha-
cer” que le posibilita un camino, el jugar con la ilusión de los 
hallazgos y sucesos a la vez que disfrutar de los procesos 
que conlleva “lo pictórico”. Descubrir y celebrar. Encontrar 
satisfacción creativa en sus hallazgos compositivos, en los 
encuadres insospechados, las alusiones suscitadoras de las 
formas y las interacciones de la forma-color respecto del 
área. Encontrar los ritmos internos de la pintura, pintura sus-
tancia y pintura física, pintura espacio, superficie o cuerpo: 
con las densidades o fragmentaciones del color, bien como 
materia o vibración. Encontrar el valor de la “puesta de la 
pintura” y el mismo peinado del pincel. La fuerza elocuente 
del ductus del trazo... La irradiación de las formas respecto 
de las escalas y los espacios; en sus interferencias o en su 
misma presencia, respecto de sí y respecto de los períme-
tros de la superficie del cuadro. Finalmente, ser cómplice 
con el espectador y descubrir las posibilidades de insertarse 
en la memoria de una tradición. 

Por lo demás, en relación con su contexto y a pesar de 
contagios, pandemias, elipsis, vacunas y destierros, su pro-
ducción tiende hacia una planitud simple que se proyecta 
en aciertos compositivos, que generalmente tienden a una 
cierta plenitud o fragancia pictórica de gran efecto. General-
mente basada en el color y su temperatura psicológica. Se 
trata de obras elegidas y custodiadas por su autor como si 
se tratara de talismanes pictóricos, con cierta cualidad afec-
tiva o predisposición hacia algún valor sustantivo de “pie-
za”. Obras que irradian una poética sencillez o en las que se 
vislumbra una selectiva condición o serendipia. En realidad, 
se trata de piezas poseedoras de una magia que irrumpe 
ante el espectador de una manera a veces inesperada pero 
siempre efectiva. Lo que supone un método abierto de tra-
bajo en el artista (lejos de aquel “ostinato rigore” al que se 
refería Leonardo), propiciando siempre el encontrar por ca-
sualidad algo que no se buscaba en el punto de partida. No 
obstante, el afecto poético hacia ciertos temas y la intuición 
de algunos de los momentos germinales prevalecen en sus 
obras, dejando rastros sin prejuicios ni quiebros argumenta-
les. Una manera quizás de retrotraer el debate plástico a una 
situación posmoderna que tampoco rechaza como ocurre 
con buena parte de sus colegas generacionales en un cier-
to “decorativismo de aspecto interesante”.  En todo caso, 
adobado de situaciones, concreciones al modo de posibles 
ilustraciones de un proceso, en un juego postconceptual 
que dispone de una nueva inteligencia plástica, que siempre 
germina del propio “placer de lo pictórico”. Un tipo de ejer-
cicio pictórico en el que prevalece cuando menos la idea de 

cuadro, sostenida por una estructura a la vez seductora en 
su propia irradiación. La pintura sabiéndose un lenguaje no 
verbal, juega entonces sostenida como una tradición, como 
un hacer intuitivo e inspirador. El cuadro “pieza” se impone 
así como un hallazgo o una feliz-aparición. Gracias a cier-
to magicismo pseudoinfantil, como ocurría con muchas de 
las producciones de Klee, Miró, Calder o Milton Avery, entre 
otros, que se justificaban a sí mismos. 

En el actual contexto expositivo, y de cara a la crítica y la 
interpretación hermenéutica, siempre una primera expo-
sición resulta un hecho muy determinante: en cuanto esta 
supone una puesta en escena (accrochage / instalación) de 
las intenciones y el compromiso de un determinado artista 
respecto a un lenguaje. Sin duda, un punto de partida de 
“un hacer”: en este caso el pictórico, como decíamos, en su 
tradición y sus perspectivas. Un momento donde Federico 
Jaime escenifica su intención y la voluntad de dar sentido 
a sus propuestas. Solo podemos quizás encarar la historia, 
incluidas sus contradicciones, desde cierta estrategia de 
“ingenuidad aprendida”, tal como puso de relieve el filósofo 
Javier Gomá. Pero, en el caso de Federico Jaime, más que 
nada a la tradición a la que nos referíamos era la de la prác-
tica de la pintura como un valor y un fin en sí. De naturaleza 
abstracta en origen, pero de vocación concreta. Concreta 
en su especifidad, empírica, entendiendo el hecho pictóri-
co como “suceso plástico”. En su caso particular con una 
vocación no representativa, aunque sí referencial y alusiva. 
De hecho, el mismo artista ha titulado con el epígrafe “Tierra 
blanda” este conjunto de obras que ahora nos habla de todo 
su proceso. Un vocablo extraído de las meditaciones de 
Gaston Bachelard cuando este habla de cierto energetismo 
imaginario: “El trabajo de los objetos, contra la materia, es 
una especie de psicoanálisis natural. Ofrece oportunidad de 
rápida cura porque la materia no nos permite equivocarnos 
respecto a nuestras propias fuerzas”. 

Quizás, en el caso de nuestro artista esto se constata en 
una búsqueda de cierta verdad, física y fenomenológica, con 
su aspiración de querer hacer de su trabajo algo verdadero, 
cierto y, a la vez, poético. Como ocurría en el caso de Ro-
thko, cuando nos habla de su pintura entendida como “el 
resultado de una experiencia”. En realidad, con la certidum-
bre de proponer algo por donde de una manera u otra se ha 
transitado, como hombre y como artista. Pero anhelando a 
través de la pintura persistir en el tiempo con fe, a lo largo de 
una trayectoria lo más dilatada, intensa y feliz posible.

        
Juan Fernández Lacomba 
Sevilla, septiembre, 2021.



Por tanto, no es sorprendente que la escala de dureza 
de las materias trabajadas sea por muchos conceptos 
una escala de madurez psicológica. El hoyo hecho en 
la arena, luego en la tierra blanda, corresponde a una 
necesidad psíquica del alma infantil. Hace que el niño 
viva la edad de la arena. Vivirla es la mejor manera de 
superarla. A ese respecto pueden ser nocivas las prohi-
biciones. Resulta interesante ver que un Ruskin, cuya ju-
ventud fue vigilada estrechamente escriba: “Lo que me 
gustaba más que nada era hacer hoyos [/-/] no contaba 
con la aprobación materna”.

G. Bachelard. ‘La tierra y los ensueños de la voluntad.’
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Forma roja

Óleo sobre lienzo
195x162 cm
2021 Tierra Blanda · Federico Jaime
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Tierra Ocre

Óleo sobre lienzo
46x38 cm
2021 Álbum (serie)

Dibujo 1
Dibujo 2
Dibujo 3
Dibujo 4

Pastel al óleo 
sobre papel
21x29,7 cm

2020/21
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Coral

Óleo sobre lienzo
41x33 cm
2021
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Negro

Óleo sobre lienzo
41x33 cm
2021

21Tierra Blanda · Federico Jaime



Recuerdo (l)

Óleo sobre lienzo
24x33 cm
2021
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Recuerdo (ll)

Óleo sobre lienzo
33x24 cm
2021

23Tierra Blanda · Federico Jaime



Álbum (serie)

Dibujo 5
Dibujo 6
Dibujo 7

Pastel al óleo 
sobre papel
21x29,7 cm

2020/21
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Dibujo 8

Pastel al óleo
29,7x21 cm
2021

25Tierra Blanda · Federico Jaime
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Velado 

Óleo sobre lienzo
27x35 cm
2021



Blanco, azul, amarillo

Óleo sobre lienzo
27x35 cm
2021

27Tierra Blanda · Federico Jaime



Emblema

Óleo sobre lienzo
35x27 cm
2020
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Nocturno

Óleo sobre lienzo
146x162 cm

2019

32



33Tierra Blanda · Federico Jaime







Calado

Óleo sobre lienzo
55x46 cm
2019

Abertura

Óleo sobre lienzo
81x65 cm

2021
36



37Tierra Blanda · Federico Jaime
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Secuencia (serie)
Pintura 1 

Óleo sobre lienzo
27x22 cm
2019
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Secuencia (serie)
Pintura 2 

Óleo sobre lienzo
27x22 cm
2019

Tierra Blanda · Federico Jaime
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Secuencia (serie)
Pintura 3

Óleo sobre lienzo
27x22 cm
2019
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Secuencia (serie)
Pintura 4 

Óleo sobre lienzo
27x22 cm
2019

Tierra Blanda · Federico Jaime
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Secuencia (serie)
Pintura 5

Óleo sobre lienzo
27x22 cm
2019
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Secuencia (serie)
Pintura 6 

Óleo sobre lienzo
27x22 cm
2019

Tierra Blanda · Federico Jaime
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Secuencia (serie)
Pintura 7

Óleo sobre lienzo
27x22 cm
2019






