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La obra de Ramón Isidoro (Valencia de Don Juan, León, 1964) ha ido articulándose a lo largo del tiempo en 

torno a una serie de aspectos a los que, ante cualquier reflexión que se pretenda realizar de la misma, debe 

hacerse, cuando menos de entrada, alusión. En este sentido, buena parte de esas invariantes que aparecen 

en su trabajo pasan por la manera tan abierta e integradora con la que este artista ha entendido desde el 

primer momento de su carrera el fenómeno de la creación, un tiempo y un espacio en donde no existen 

compartimentos estancos, y en el que todo se interrelaciona con todo, fruto, especialmente, de una 

personalidad sensible y capaz de catalizar múltiples estímulos como es, en este caso, la del propio Ramón. 

Esta apertura de miras ha hecho que su obra, aunque aparentemente sencilla en muchas ocasiones, o 

apegada a registros tradicionales como puede ser la pintura, pase por ser una de las más experimentales y 

al mismo tiempo profundas de cuantas se hacen hoy en día en nuestra región. 

 

Ese carácter abierto o permeabilidad que puede constatarse en su trabajo, ha gravitado 

fundamentalmente en torno a la importancia que para este creador tienen otras manifestaciones del arte y 

del saber, como pueden ser la música, la literatura (y en especial, dentro de ella, la poesía), el cine, la 

filosofía, etc., las cuales están en el origen de buena parte de sus piezas. Ahora bien, estas influencias 

nunca se nos muestran para el caso de Ramón Isidoro como citas pedantes de autoridad sobre las que el 

artista pretenda levantar un discurso intelectualizado o pseudointelectualizado, como ocurre con otros 

creadores, y que permita dotar de impostada profundidad a unas obras que por su ligereza se quedan en la 

mera superficie. Muy al contrario, lo que sorprende en el caso de este pintor es la capacidad que su trabajo 

tiene para traducir en unas ocasiones y evocar en otras, pero sin perder en ningún momento la 

especificidad del medio sobre el que se trabaja, y que en este caso es la pintura, esa fuente primigenia que 

muchas veces constituye, efectivamente, un punto de partida, pero que otras se convierte en un puerto, 

incluso inconsciente, de llegada. En este sentido, es mediante una extremada sensibilidad; mediante una 

interiorización de todos esos referentes que acompañan de manera continua al pintor, y con los que éste 

convive en armonía al mismo tiempo que  en tensión; así como por medio de un claro dominio de la técnica 

de pintor y de su “cocina”, como Ramón Isidoro consigue realizar esa operación de alquimia, que se 

concreta la mayor parte de las veces en una pintura de corte abstracto, muy vinculada a la tradición del 

paisajismo interior. En ella destaca la capacidad de este artista para la plasmación de una infinita variedad 

de atmósferas y climas. 

Ahora bien, ninguna de esas atmósferas ha resultado nunca tan extrema y densa como las que Ramón 

presenta en esta exposición. Su título genérico, Negro, es ya toda una declaración de intenciones, pudiendo 

considerarse que en este nuevo paso que ahora da el artista hay una actitud reduccionista, una búsqueda 

de una especie de grado cero de la pintura y de la experiencia estética que resulta altamente interesante. Y 

puede que incluso hasta difícil, complejo y muy hermético de cara a su contemplación por parte del 

espectador. O al menos así lo fue para los que en 1915 contemplaron por primera vez el cuadrado negro 

sobre fondo blanco pintado por Malevich, primer intento serio de clausura mediante la utilización del negro 

del espacio pictórico; o para los que visualizaron a finales de la década de 1950 las célebres pinturas negras 

de Ad Reinhardt, otro de los gestos más radicales acaecidos en el terreno del arte a lo largo del siglo XX. Y 

esto por citar sólo la utilización que han hecho de este color dos creadores con los que Ramón Isidoro 

comparte su inclinación por la abstracción y, para el caso de esta serie, por el monocromo, si bien es cierto 



 

 

que en los negros que ahora presenta el artista leonés no se encuentra la reflexión en torno a la dimensión 

mística de la forma y el color que desarrolló el primero de los pintores citados, ni tampoco esa "nueva 

academia", perseguidora de una pureza estética que preservara la diferencia entre arte elevado y sus 

derivados aplicados que defendió el segundo. Su búsqueda, en este sentido, es triple, coordinada y distinta: 

por un lado, se encontraría una indagación de corte fenomenológico sobre el propio hecho de la pintura, 

dar respuesta, en definitiva, a la pregunta de cómo pintar; en segundo lugar, en Ramón Isidoro también 

habría una reflexión en torno al hecho de qué pintar, es decir, cuáles son aquellas preguntas que desde la 

práctica pictórica, sea cual sea la forma que ésta adopte, pueden formularse, de cara a legitimar que se 

pueda continuar dando una respuesta afirmativa al interrogante, tercero, de por qué pintar o, mejor dicho, 

seguir pintando en la actualidad. 

 

Se trata todas ellas de preguntas estrechamente relacionadas unas con otras. Así, e intentando 

procurarles una respuesta, se aprecia en estas obras que ahora presenta Ramón Isidoro, en primer lugar, y 

como en buena parte de su trabajo anterior, una profunda preocupación por enfatizar, más allá de 

interpretaciones ulteriores, la importancia que en la elaboración de un cuadro puede y debe darse a la 

estructura pictórica, entendida ésta en clave de juego con la materialidad de los pigmentos, presentados de 

manera puramente visual. Es más, la elección en buena medida del monocromo por parte de este creador 

debe ser entendida como una decidida apuesta suya por remarcar, entre otras cosas, el carácter reflexivo 

que puede tener la obra de arte, así como su propia autorreferencialidad. En este sentido, resulta 

fundamental acercarse a las obras de Isidoro y comprobar la gran complejidad que, más allá de un rápido 

golpe de vista inicial, presentan en cuanto a su factura, producto de ese placer por experimentar con los 

medios plásticos, sin ninguna otra atadura de tipo conceptual. Adensamientos y aligeramientos de la 

materia, presencia de las huellas del rodillo utilizado para su extensión, aplicación de barnices, sutiles 

vibraciones cromáticas o moteados, etc., constituyen, de este modo, todo un repertorio de recursos 

formales sobre los que el artista construye su particular gramática de la creación, su cómo pintar, que 

nunca es neutro, ni mucho menos impersonal. Al contrario, parece como si a través del mismo, de la 

utilización de esas huellas y de esos rastros, el alma del creador intentara inscribirse en el cuerpo del 

cuadro. De igual modo, entre esos mecanismos antes citados también destaca el juego que a veces se 

procura en estas piezas entre el color y la superficie vista del cuadro, operación en la que hay algo de 

revelación desde la literalidad, al mismo tiempo que literal, del propio acto de pintar, entendido éste como 

la extensión de un pigmento más o menos manipulado y, en algunos de estos casos, hasta un punto 

determinado, sobre un plano. Para el caso concreto de estas piezas, esa superficie es la madera, que a 

Ramón Isidoro le gusta mostrar con todos sus veteados, de cara a revelar no sólo su condición tectónica 

sino también su potencial expresivo. Por último, e independientemente de que el negro aparezca asociado 

con el dorado, o lo haga con la madera, también parece haber en estos trabajos un intento por parte del 

artista de entroncar con su pasado y de seguir dialogando con el formato del díptico al que, por 

experiencias anteriores, ya nos tenía acostumbrados, aunque valorando más en este caso la irregularidad y 

el carácter tembloroso de la separación, que se convierte en otro recurso de vital importancia en la 

valoración formal de estos cuadros. 

 

En este sentido, precisamente por la manipulación tan cuidada de los medios plásticos, podría decirse que 

Ramón Isidoro ha decidido con su nueva serie de cuadros, entre otras cosas, pintar la pintura, sirviéndose 

para ello principalmente de un color, el negro, que en sus manos, y esto es lo más destacado, consigue no 

quedarse en esa materialidad antes descifrada, sino proyectarse hacia niveles de significación más 

elevados. Es precisamente en esta habilidad que se observa en el leonés para pasar del plano físico de la 

creación a una especie de metafísica de la pintura, sin que ninguno de los dos niveles se excluya, sino más 

bien al contrario, estando ambos perfectamente coordinados, donde reside uno de sus mayores valores 



 

 

como artista. A ello ha venido a contribuir, como se ha dicho al principio, una serie de referencias musicales 

y literarias que son encarnación de su deseo de habitar y, en ocasiones, de perforar también la negrura, 

como en su día lo hiciera, aunque en otro registro, su admirado Antonio Saura, convencido Ramón Isidoro, 

a la manera en que José Miguel Ullán señalara, de que no puede existir poesía que no tenga  querencia por 

lo oscuro. O que sólo en la oscuridad, como apunta Charles Wright, puede alcanzarse la luz, horizonte 

muchas veces último de su propio proyecto artístico y que, junto con el de hondo, se trata del concepto 

que más aparece repetido en los títulos de los cuadros. Así, entre el todo y la nada, entre la cima y el 

abismo y entre la plenitud y el vacío parecen moverse estas últimas pinturas del artista leonés que, 

apartadas de lo que pudiera ser una especie de risa nihilista, en la que pueden caer ciertas desviaciones de 

la monocromía, son capaces de reenviar y convertirse en manifestación, en cualquiera de sus posibles 

expresiones, de lo absoluto. Quizás en ello resida la clave de qué es lo que en este momento está pintando 

el artista, el cual se encontraría en un momento de madurez absoluto, desde el que afrontar la posibilidad 

de dar respuesta a la pregunta de por qué seguir pintando. 

 

Efectivamente, un creador que en una de sus anotaciones  manuscritas más recientes es capaz de señalar 

que “mi trabajo puede que sea una especie de descodificador interior, ya que no puedo mostrar nada más 

allá de mis obras, ni puedo verbalizar sentimientos”, no puede menos que seguir viendo en esta disciplina 

artística un medio ideal de comunicación. Quizás el único que le queda no sólo a él sino también a otros 

muchos creadores, para destilar todo un mundo de sensaciones y experiencias, cada vez más depuradas y 

decantadas en su caso, a través de las cuales el pintor leonés ha venido vertebrando uno de los discursos 

artísticos más interesantes y coherentes de este tiempo.  


