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“Grand Canyon, Zion and Sedona Experience,” this could be the title 
of an adventure movie or a documentary, but in this case, it is the name of 
this exhibition which consists of 18 paintings made by Jorge Obregon in 
his latest expedition. But looking back at it, why not, it is also the name of 
this catalogue that narrates a little of the history of such excellent artist, as 
well as his participation and relationship with the history of art in Mexico. 
Moreover, it presents us a movie in slow motion, meaning, frame by frame, 
about his adventure through the Colorado Plateau.

Jorge Obregon spent two months, June and July of this year, traveling 
in his trailer and painting en plein air (is a French expression that means “in 
the open air.” It is used by artists to describe the art of outdoor painting) the 
most beautiful views of the Colorado Plateau, an area known as the region 
of the four corners, covering the boundaries of the states of Colorado, 
New Mexico, Utah, and Arizona. It is a place where three majestic artworks 
created by nature throughout millions of years, climb to the sky and give 
their testimony of the passage of time. The first one is the Grand Canyon, 
with a length of 277 miles, a width of 18 miles and a depth of over a mile. It 
has been carved by the Colorado River, layer by layer, throughout millions 
of years, exposing close to 2 billions years of Earth’s geological history. The 
second one is Zion, with a length of 15 miles and a depth of half a mile. It is 
a formation that represents the sedimentation process of 150 million years. 
Currently, Zion is crossed by the Virgin River, and hosts an unusual diversity 
of vegetation and fauna. Lastly, Sedona, which is characterized by its unique 
formation of red rocks that shine in bright tones of orange and red with 
the light of every sunrise and sunset. These three places are witnesses of 
the formation of Earth and have been the home of Native Americans for 
thousands of years.

Jorge Obregon is one of the most notable landscape artists of the 
twenty-first century in Mexico. He is heir to the practices, teachings and 
evolution of the Mexican landscape artists of the 19th and 20th centuries, 
and at the same time he is an explorer of new trends and horizons. He 
has been the successor of the traveling painters, following the tradition of 
plein air painting (painting outdoors), traveling through not only his country 
of origin, but several parts of the world. Each artist selects something to 
paint, something that inspires him and what he connects with. In the case of 
Obregon, he has selected Mother Earth, looking for places that have been 
shaped by nature through millions of years to recreate in his paintings.

Landscape painting in Mexico has its origin with nineteenth century 
traveling painters. Artists who temporarily traveled from Europe to Mexico, 
such as Pedro Gualdi, Daniel Thomas Egerton, Johann Moritz Rugendas, 
Carl Nebel, Baron Jean Baptiste-Louis Gros, Frederick Catherwood, August 
Lohr, Paul Fischer, Conrad Wise Chapman, among others. These artists 
captured the landscapes of Mexico in a realistic style. Their paintings 

Grand Canyon, Zion, and Sedona Experience

showed not only the landscape, but they also included the buildings and 
people who populated those places. Therefore those paintings were more 
than artworks but also historical testimonies of the landscape and customs 
of that time. However, it was not until 1855, with the arrival to Mexico of the 
Italian painter Eugenio Landesio, as a landscape and perspective professor 
at the Academy of San Carlos, that landscape painting truly began in Mexico. 
Eugenio Landesio had several excellent disciples, but the most outstanding 
was Jose Maria Velasco, who was the first Mexican artist to travel all over 
Mexico making excellent landscapes and later exhibiting them abroad, 
showing Mexico to the world.

￼ In the early twentieth century, Joaquin Clausell and other contemporary 
artists were the face of Mexican Impressionism, but the most notable 
contribution to modern landscape painting in the first half of the twentieth 
century was that of Dr. Atl, who after studying at the Academy of San 
Carlos and later in Europe, returned to Mexico to modernize landscape 
painting from that time. Dr. Atl introduced the first ideas of the synthesized 
landscape, eliminated the traditional perspective to replace it with the 
curvilinear perspective and the superposition of planes, he used a vivid 
and vibrant color palette, and created a new technique called Atlcolor, 
which is a kind of encaustic based on waxes, pigments and resins that he 
manufactured. Later, Luis Nishizawa who also studied at the Academy of 
San Carlos, incorporated knowledge and techniques from Japan to his art 
and became the most outstanding landscape painter of the second half 
of the twentieth century in Mexico. Nishizawa synthesized the landscape 
even more, played with the superposition of planes, and took advantage of 
the vividness and qualities of color, in order to achieve clean, pure, bright, 
colorful, and smooth landscapes. Nishizawa, like Dr. Atl, dedicated a large 
part of his life to perfecting his technique and mastering the use of materials. 
For many years Nishizawa taught the course Technique of Materials at the 
Escuela Nacional de Artes Plasticas (National School of Visual Arts), formerly 
known as the Academy of San Carlos, and now part of the UNAM (National 
Autonomous University of Mexico).

The tradition of plein air painting has been the common ground between 
nineteenth-century traveling painters, Jose Maria Velasco, Dr. Atl, Luis 
Nishizawa, and now Jorge Obregon, who was one of the main disciples of 
Luis Nishizawa. The style of Jorge Obregon clearly shows the influence of 
his mentor Luis Nishizawa, in how Obregon synthesizes the landscape, the 
smoothness of his work, and his color palette. However, it can also be seen 
the influence of Dr. Atl on Obregon’s work, one of the artists that Obregon 
admires. This influence is more noticeable in his aerial views, in how he paints 
the vegetation, and also in his color palette. Finally, in the works that make 
up this exhibition, it is possible to see the influence of the American painter 
Christopher Chippendale, with whom Jorge Obregon made contact in 2015.
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But who better than Jorge Obregon to tell us about his own history, 
trajectory, expeditions and this exhibition, for which he answers the following 
questions.

When and how did you discover that you liked painting and wanted to 
be an artist?

Since I was a child I liked painting and I have been developing it as an 
activity that I really enjoy. My parents own an art supplies store, Casa Garies, 
founded in 1890, where I spent many of my vacations working behind the 
counter. There I met several artists. Some of the ones that I met and visited 
their studios were Nicolas Moreno and Ricardo Martinez, from whom I took 
the advice to study the major of visual arts in the UNAM before thinking of 
going and studying abroad. Wisely, they told me: “First, know your history 
and what has been done here in San Carlos and then go and watch other 
horizons.” I visited the National School of Visual Arts and was amazed by the 
workshops and what was doing there. At that time I decided to study this 
profession, and in November of 1990 when I was 18 years old, I enrolled 
to study.

What is your academic education?

Upon entering to the National School of Visual Arts at UNAM, the first 
professor I met was Luis Nishizawa, who was teaching the course of Technique 
of Materials. I took that course my first and second semester, learning how 
to mount a canvas on a stretcher, how to prime the canvas, and how to do 
each of the techniques, from mixing the pigments with each binder to how 
to apply them. It was the course that has helped me the most and from 
which I learned all the chemistry of painting. Standing as his student, master 
Nishizawa once asked me where I had taken the landscape that I had done 
as an exercise, and my answer was, “From a photo,” he immediately told 
me, “Do not paint from a photo, go out and paint live,” that phrase that I still 
remember left me marked to the point that now is the way I work to perceive 
the landscape. That is how I became friends with master Nishizawa, and 
later on he invited me to be part of his team of assistants who would travel 
with him to teach in Guanajuato and Matamoros. In the same way, many 
times on Saturdays we went to the country to “Paisajear” (to landscape) 
with him, and from there I learned a lot of plein air painting. From 1994 to 
1996 I did my thesis project “Volcanes de Mexico, una Experiencia al Aire 
Libre” (Volcanoes of Mexico, an Outdoor Adventure), which had the goal of 
painting all the volcanoes in Mexico, from Veracruz to Nayarit. This project 
took me two years of traveling through the Mexican Neo-Volcanic Axis in 
order to realize a study of Space in Landscape. Aureliano Sanchez was the 
director of my thesis and Luis Nishizawa was the synodal of my professional 
exam.

After awarding my Bachelor’s degree in Mexico, I completed several 
projects and residencies abroad.
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In 1997, at the Center d’Art i Natura in Farrera, Spain, with the project 
“Light in the Catalan Pyrenees”

In 1999, in Kittila, Finland, a residence with the theme “Light in the 
Midnight Sun”

In 2002, an artist residency at the Vermont Studio Center, in Johnson 
Vermont, with the project to paint the light of autumn in Appalachia.

In 2014, at the Montserrat College of Arts, in Boston, I took the workshop 
of Landscape Painting with Master George Nick.

In 2015, at Bennington College in Vermont, I took the course of 
Landscape Painting within the Art New England Program, with the professor 
Christopher Chippendale, and I toured the Hudson River knowing the house 
of Frederick Edwin Church and some places that inspired him to make this 
great group of painters of the Hudson River School.

What professors or artists have been the main influence or inspiration in 
your art and in what way?

Luis Nishizawa with his course of Technique of Materials. The courses 
that I taught as his assistant and the outings to paint in the country. Juan 
Manuel Salazar with his Saturday workshop of Landscape, in which we went 
to the countryside to paint. Aureliano Sanchez with his workshop of Drawing 
with Model and director of my thesis, and Jesus Martinez with his workshop 
of Metal Engraving.

Outside of the school of art, I met Nicolas Moreno and his son Alejandro 
Moreno, both landscape artists, when going to the countryside to paint.

Also, I was an assistant in a large-format landscape painting by Raymundo 
Martinez.

The artist that I admire very much is Dr. Atl, since he was a great scholar 
of the landscape from different perspectives and I think that led him to 
greatly enrich his landscape painting.

In general, all the traveling artists have left a mark on me with their 
way of working and traveling, doing expeditions and painting the nature 
of each different country, artists like: Alexander Von Humboldt, Rugendas, 
Egerton, Chapman, Gros, Catherwood, the Mexican Casimiro Castro, and 
the american landscape painters Thomas Cole, Frederick Edwin Church, 
Asher B. Durand, John Ferguson, and Albert Bierstadt.

How did you learn the tradition of plein air painting?

I learned the tradition of plein air painting with the professor Juan Manuel 
Salazar during my undergraduate studies, going to paint in the countryside 
on Saturdays, later with Luis Nishizawa, and since then all the projects that I 
have done have been in situ (on site). Plein air painting generates me a state 
of mind and perception of nature so deep that it helps to capture it in the 

canvas. Also, I like the ascent of mountains and volcanoes. Mountaineering 
is a sport that I perform and enjoy very much combining it with painting.

Could you name some of your plein air projects, and which one has been 
the most challenging?

The different plein air projects that I have carried out start with my thesis, 
from 1994 to 1996, painting during two years the Mexican Neo-Volcanic Axis. 
This was the most extensive and challenging due to the lack of experience 
and all the vast territory I had to travel. More than 300 volcanoes make up 
this axis, from Veracruz to Nayarit. In this thesis I proposed to study the space 
in the landscape, and to analysis the development of landscape painting 
in history, considering how each period of history used and shaped the 
space according to its perspectives and ways of approaching to it. This was 
from Chinese painting, going through Europe and how this genre occured 
there, until the arrival in Mexico of traveling artists and their development in 
Mexico as a genre of pictorial tradition. Other important projects are:

1997 Light of the Catalan Pyrenees, Farrera, Spain

1999 Midnight Sunlight in Finland

2002 Autumn in Appalachian Vermont, Vermont Studio Center, USA

2007 Sierras de Coahuila, expedition with paleontologists through the 
desert of Coahuila 

2009 The Peaks of Europe, Cantabria, Spain

2009 Expedition to the Cayambe Volcano, Ecuador

2012 Volcanoes of Colima, Colima, Mexico

2014 Fuji Volcano Project, Japan

2016 Remains of the Basin, Valley of Mexico, Mexico 

2018 Grand Canyon, Zion and Sedona Experience, USA

Each project and trip had its particular challenges of logistics, travel and 
approach of each motive to paint.

Why did you select Mother Earth as the center of your art?

Nature and contact with, it is something that makes us richer spiritually 
and more sensitive to the world we live. Painting in each site allows me 
to assimilate and better perceive each place, to live it while immersed, 
to see how the changes of light lead me to create my paintings with 
this topographical study very attached to reality, but at the same time 
transporting the viewer to that precise moment and that atmosphere that I 
perceived when painting en plein air.
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Why did you choose the Grand Canyon, Zion and Sedona for this 
exhibition and adventure?

The project of the Grand Canyon, Zion and Sedona was born as a 
personal desire to make a trip in my trailer to find an exhibition theme and 
to present a solo exhibition for the first time in the USA. I chose this area 
of the Arizona desert because of its dramatic formations and because the 
light in the desert, due to low humidity, turns into something very intense 
and clear, this translated into color gives a very rich and vivid tones palette, 
coupled with dramatic topography and vegetation. When I started with the 
logistics of the trip, I found that the Colorado Plateau included four states, 
Utah, Colorado, Arizona and New Mexico, and it was when, in the plan of 
the trip I met Sedona and its magical formation of reddish rocks, and Zion 
National Park, a narrow canyon formed very similar to the Grand Canyon 
with large walls and a very rugged topography, which is an ideal subject to 
paint in this project.

What was the route you took since you left Mexico City?

The route from Mexico City was to first drive 1100 km (683 miles) to the 
border and cross through Laredo, from there I continued to San Antonio 
to unload the frames of this exhibition, took my trailer and started the 
adventure of 13000 km (8,077 miles). I took Highway 10 to El Paso passing 
through Las Cruces in New Mexico, from there I drove to Tucson, passing 
Phoenix to Sedona. There I spent 3 days painting, then I went to the South 
Rim of the Grand Canyon where I stayed for 3 weeks painting, from there I 
went to Zion in Utah, to paint for 4 days and go from there to the North Rim 
of the Grand Canyon, in this place I was 4 days and from there I returned to 
the South Rim and Sedona for another week of plein air painting.

What was the preparation for this tour and exhibition?

The preparation consisted of mounting and preparing the linen canvases 
on the stretchers, ordering the frames, and packing and loading in the van 
all the equipment such as easels, paints, varnishes, etc. Then, marking the 
route of the trip and reserving all the RV parks of the route to avoid setbacks 
and to be able to dedicate myself only to paint.

What were the main challenges in this adventure?

The main challenges of this adventure were to have access to each place 
and to be able to choose each view. The weather was also a challenge due 
to the sun, heat and strong winds that dominate the Grand Canyon.

What emotions and thoughts invaded you when you were painting in 
those places?

The emotions that came to me when I was painting were related to 
contact with nature, like observing a couple of California condors in the 
evening flying in front of me, or seeing wild animals like elks, deer, and 
foxes. This gives a magical touch to the environment and exalts the spirit, 
makes me more perceptive when painting. A thought that often comes to 
me is to see how we are so insignificant before these works of nature.

Is there any anecdote that you would like to share about this expedition?

There are many anecdotes. I daily knew someone in particular or saw 
something special, this adventure left me many learnings as a human being 
and as an artist.

What have you learned of plain air painting?

Plein air painting, traveling and discovering very special places in the 
world has led me to see how each culture and even religion go hand 
in hand with their surroundings and in many cases they try to coexist in 
balance and respect, this can mainly be watched within the primitive or 
autochthonous cultures of each place. Plein air painting has allowed me to 
perceive with all my senses each place, and thus through the brush, to be 
able to capture all these emotions and experiences of each place on the 
canvas. This freshness of painting live gives the artwork a special touch, 
which is never achieved in the studio.

Thank you for sharing your thoughts, experiences and learning.

David Adberstein 
Director
Inverarte Art Gallery
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“El Gran Cañón, Zion y Sedona” podría ser el título de una película 
de aventura o de un documental, pero en este caso se trata del 
nombre de la exhibición conformada por 18 obras de arte, resultado 
de la expedición más reciente que ha hecho el maestro Jorge Obregón. 
Aunque recapacitando, porque no, es también el título de éste catálogo 
que narra un poco de la historia de tan excelente artista, así como su 
participación y relación con la historia del Arte Mexicano; además que 
nos presenta una película en cámara lenta, es decir, cuadro por cuadro, 
de su aventura por el Colorado Plateau.

Jorge Obregón estuvo durante dos meses, junio y julio de este año, 
recorriendo en su trailer y pintando al aire libre las vistas más hermosas del 
Colorado Plateau, el cual esta situado en el área conocida como la región 
de las cuatro esquinas, abarcando los límites de los estados de Colorado, 
Nuevo México, Utah y Arizona. Lugar donde tres majestuosas obras de arte 
creadas por la naturaleza a través de millones de años, escalan el cielo y dan 
testimonio del paso del tiempo. El Gran Cañón, con una longitud de 446 
km, un ancho de 29 km y una profundidad de 1,857 metros, ha sido tallado 
por el río Colorado, capa por capa, a través de millones de años para dejar 
al descubierto cerca de dos billones de años de historia geológica de la 
Tierra. Zion, con una longitud de 24 km y 800 metros de profundidad, es 
una formación que representa la sedimentación de 150 millones de años, y 
actualmente es cruzado por el río Virgin, lugar habitado por una diversidad 
inusual de plantas y animales; por último Sedona, caracterizada por sus 
formaciones a base de piedras rojizas encontradas únicamente en esa área, 
y que brillan en tonos naranjas con la salida y puesta del Sol. Estos tres 
lugares además de ser testigos de la formación de la Tierra, han sido hogar 
de los Nativos Americanos desde hace miles de años.

Jorge Obregón es uno de los paisajistas más notables del siglo XXI en 
México, heredero de las prácticas, enseñanzas y evolución de los paisajistas 
mexicanos del siglo XIX y XX, y a su vez explorador de nuevas tendencias 
y horizontes. Ha sido sucesor de los pintores viajeros, llevando en práctica 
la tradición de la pintura al aire libre, recorriendo no sólo su país de origen, 
sino varias partes del mundo. Cada artista selecciona algo que pintar, 
algo que le inspira y con lo que se conecta. En el caso de Obregón, ha 
seleccionado a la Madre Tierra, buscando lugares que han sido moldeados 
por la naturaleza a través de millones de años para recrear en sus pinturas.

El paisaje en México tiene su origen con los artistas viajeros del siglo 
XIX, artistas que viajaron temporalmente de Europa a México, como Pedro 
Gualdi, Daniel Thomas Egerton, Johann Moritz Rugendas, Carl Nebel, Baron 
Jean Baptiste-Louis Gros, Frederick Catherwood, August Lohr, Paul Fischer, 
Conrad Wise Chapman, entre otros. Estos artistas plasmaron en sus obras 
los paisajes de México en un estilo realista. Pinturas que mostraban no sólo 
el paisaje, sino que incluían las construcciones y gente que poblaba dichos 

lugares, convirtiéndose en verdaderos testimonios históricos del paisaje y 
las costumbres de ese entonces. Sin embargo, fue hasta 1855, con la llegada 
a México del pintor italiano Eugenio Landesio, como maestro de paisaje y 
perspectiva en la Academia de San Carlos, que se dio origen a la pintura 
de paisaje en México. Landesio tuvo varios excelentes discípulos, pero el 
más destacado de ellos fue José María Velasco, quien fue el primer artista 
mexicano en recorrer todo México para realizar excelentes paisajes y salir al 
exterior a mostrarlos, representando y mostrando a México ante el mundo. 
El impresionismo fue representado a principios del siglo XX por Joaquin 
Clausell y sus contemporáneos. Pero la aportación más notable al paisaje 
moderno de México, en la primer mitad del siglo XX, fue la del Dr. Atl, 
quien después de estudiar en la Academia de San Carlos y posteriormente 
en Europa, regresó a México para modernizar la pintura de paisaje de 
ese tiempo, introdujo las primeras ideas del paisaje sintetizado, eliminó 
la perspectiva tradicional para sustituirla con la perspectiva curvilínea y la 
superposición de planos, utilizó una paleta de color viva y vibrante, introdujo 
una nueva técnica, el Atlcolor, que es una especie de encáustica a base de 
ceras, pigmentos y resinas que él fabricaba. Posteriormente, Luis Nishizawa 
quien estudió en la Academia de San Carlos e incorporó conocimientos del 
arte y técnica de Japón a su trabajo, fue el paisajista más sobresaliente de 
la segunda mitad del siglo XX en México. Nishizawa sintetiza el paisaje aún 
más, juega también con la superposición de planos, y explota aún más la 
viveza y cualidades del color, para lograr paisajes limpios, puros, brillantes, 
coloridos, y tersos. Nishizawa al igual que Atl, dedicó gran parte de su vida 
a perfeccionar su técnica y el uso de los materiales, siendo maestro por 
muchos años de la clase de Técnica de Materiales, en la Escuela Nacional de 
Artes Plásticas, anteriormente conocida como la Academia de San Carlos, 
y ahora parte de la UNAM (Universidad Nacional Autónoma de México).

La tradición de pintar al aire libre ha sido el punto en común entre los 
pintores viajeros, Jose María Velasco, Dr. Atl, Luis Nishizawa y ahora Jorge 
Obregón, quien fue uno de los principales discípulos de Luis Nishizawa. El 
estilo de Jorge Obregón muestra claramente la influencia de su maestro 
Nishizawa, en como sintetiza el paisaje, la tersura de su trabajo, y la paleta 
de color. Sin embargo se ve también la influencia del Dr. Atl, uno de los 
artistas que Obregón admira. Dicha influencia es más notoria en sus vistas 
aéreas, en el trabajo de la vegetación, y también en su paleta de color. 
Por último, en las obras que conforman ésta exhibición, se puede apreciar 
también la influencia del pintor norteamericano Christopher Chippendale, 
con quien Jorge Obregón tuvo contacto en el 2015.

Pero quién mejor que Jorge Obregón para hablarnos de su propia 
historia, trayectoria, expediciones y de esta exposición. Para lo cual nos 
responde las siguientes preguntas.

El Gran Cañón, Zion y Sedona
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¿Cuándo y cómo descubriste que te gustaba la pintura y querías ser un 
pintor?

Desde niño me ha gustado la pintura y la he venido desarrollando como 
una actividad que me gusta mucho, mis padres son dueños de una tienda 
de materiales para artista ,“Casa Garies”, fundada en 1890, en la cual yo 
asistí numerosas vacaciones a trabajar en el mostrador y ahí conocí a varios 
pintores. Entre los que conocí y visité su estudio fue el maestro de paisaje 
Nicolás Moreno y Ricardo Martínez, de ellos tomé el consejo de estudiar la 
carrera de artes visuales en la UNAM antes de pensar en ir y estudiar fuera 
de México, sabiamente me dijeron: “Primero conoce tu historia y lo que se 
ha hecho aquí en San Carlos y luego ve y conoce otros horizontes”. Visité 
la Escuela Nacional de Artes Plásticas y quedé sorprendido de los talleres y 
lo que se hacía, ahí decidí estudiar esta profesión, y en noviembre de 1990 
entré a estudiar a mis 18 años.

¿Cuál ha sido tu formación académica?

Al entrar a la ENAP (Escuela Nacional de Artes Plásticas) en la UNAM, 
el primer maestro que conocí fue Luis Nishizawa, él daba la materia de 
Técnicas de los Materiales. La llevé como materia el primer y segundo 
semestre aprendiendo desde como montar una tela, como imprimarla, y 
como hacer cada una de las técnicas desde mezclar los pigmentos con cada 
aglutinante hasta como aplicarlos. Fue la materia que más me ha servido 
y de la cual aprendí toda la química de la pintura. Estando de su alumno, 
el maestro Nishizawa en una ocasión me preguntó de donde había sacado 
el paisaje que había yo hecho como ejercicio, y mi respuesta fue: “De una 
foto”, él inmediatamente me dijo: “No pinte de foto mejor salga y píntelo 
en vivo...” esa frase que aún recuerdo me dejó marcado al grado que 
ahora es la forma que trabajo para percibir el paisaje. Así es como me hice 
amigo del maestro Nishizawa y más adelante me invitó a formar parte de su 
equipo de ayudantes que lo acompañábamos a dar cursos en Guanajuato y 
Matamoros. De la misma forma muchas veces los sábados salíamos al campo 
a “Paisajear” con él, y de ahí aprendí mucho de trabajar al aire libre. De 1994-
1996 realicé mi proyecto de tesis “Volcanes de México, una experiencia al 
aire libre”, la cual tenía como objetivo pintar todos los volcanes de México, 
de Veracruz a Nayarit, este proyecto me tomó 2 años de salir y viajar a lo 
largo del Eje Neovolcánico Mexicano para realizar un estudio del espacio en 
el paisaje, el maestro Aureliano Sánchez fue mi director de tesis y el maestro 
Luis Nishizawa sinodal de mi examen profesional.

Posterior a estudiar la licenciatura en México, he realizado diferentes 
proyectos y residencias de arte en el extranjero:

En 1997, en el Centre d Art i Natura en Farrera, España, con el proyecto 
“Luz en el Pirineo Catalán”

En 1999, en Kittila, Finlandia, una residencia con el tema “La luz en el sol 
de medianoche”
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En 2002, residencia artística en el Vermont Studio Center, en Johnson 
Vermont, con el proyecto de pintar la luz del otoño en los Apalaches.

En 2014, en el Montserrat College of Arts, en Boston, cursé el taller de 
Pintura de Paisaje con el maestro George Nick.

En 2015, en el Bennington College en Vermont, tomé el curso de Pintura 
de Paisaje dentro del programa Art New England, con el maestro Christopher 
Chippendale, y realicé un recorrido por el Río Hudson conociendo la casa 
de Frederick Edwin Church y algunos de los lugares que lo inspiraron para 
formar éste gran grupo de pintores del Hudson River School.

¿Qué maestros o artistas han sido la principal influencia o inspiración en 
tu pintura y de que forma?

El maestro Luis Nishizawa con su materia de Técnicas de los Materiales, 
los cursos que impartí como su ayudante y las salidas a pintar en el campo.

El maestro Juan Manuel Salazar con su taller sabatino de paisaje, en el 
cual salíamos al campo a pintar.

El maestro Aureliano Sánchez con su taller de dibujo con modelo y 
director de mi tesis. 

 El maestro Jesús Martínez con su taller de grabado en metal.

Fuera de la escuela de artes, conocí saliendo al campo a pintar al 
maestro Nicolás Moreno y a su hijo Alejandro Moreno ambos paisajistas.

Fui asistente en una pieza de gran formato de paisaje del maestro 
Raymundo Martínez.

Al pintor que admiro mucho es al Dr. Atl, ya que fue un gran estudioso del 
paisaje desde diferentes ópticas y eso pienso yo que lo llevó a enriquecer 
mucho su pintura de paisaje.

De manera general todos los artistas viajeros me han dejado una huella en 
su forma de trabajar y viajar, haciendo expediciones y pintando la naturaleza 
de cada diferente país, como los son: Alexander Von Humboldt, Rugendas, 
Egerton, Chapman, Gros, Catherwood, y el mexicano Casimiro Castro.

En Estados Unidos los viajeros: Thomas Cole, Frederick Edwin Church, 
Asher B. Durand, John Ferguson, y Albert Bierstadt.

¿Cómo desarrollaste el gusto por la pintura al aire libre?

El gusto por pintar al aire libre lo conozco con el maestro Juan Manuel 
Salazar al salir los sábados al campo en la licenciatura, posteriormente 
con el Maestro Luis Nishizawa y a partir de él todos los proyectos que he 
realizado han sido in situ. El pintar al aire libre genera en uno un estado de 
ánimo y percepción de la naturaleza tan profundo que ayuda a plasmarlo 
en el lienzo, cabe también señalar que tengo el gusto por el ascenso a 
montañas y volcanes, el montañismo es un deporte que realizo y disfruto 
mucho combinándolo con la pintura.

¿Podrías nombrar los principales proyectos al aire libre que has realizado, 
y cuál de ellos ha representado un mayor reto?

Los diferentes proyecto que he realizado al aire libre comienzan con 
mi tesis, de 1994 a 1996, pintando durante dos años el Eje Neovolcánico 
Mexicano y siendo éste el más extenso, ha sido el que más me costó realizar 
debido a la falta de experiencia y lo largo del territorio que tuve que recorrer, 
más de 300 volcanes comprende este eje desde Veracruz hasta Nayarit, en 
ésta tesis propuse realizar un estudio del espacio en el paisaje, y a partir del 
análisis del desarrollo de la pintura de paisaje en la historia, ver cómo cada 
época de la historia utilizaba y plasmaba el espacio según sus perspectivas 
y formas de abordarlo, esto fue desde la pintura China, pasando por Europa 
y como se da ahí este género, hasta la llegada a México de los artistas 
viajeros y su desarrollo en México como un género de tradición pictórica.

1997 Luz del Pirineo Catalán en Farrera, España

1999 Luz del sol de medianoche en Finlandia

2002 Otoño en los Apalaches de Vermont, Vermont Studio Center, EUA.

2007 Sierras de Coahuila, expedición con paleontólogos por el desierto de 
Coahuila.

2009 Los Picos de Europa, Cantabria, España.

2009 Expedición al volcán Cayambe, Ecuador.

2012 Volcanes de Colima, Colima, México.

2014 Proyecto del volcán Fuji, Japón.

2016 Remanentes de la Cuenca, Valle de México, México.

2018 Grand Canyon, Zion and Sedona Experience, EUA.

Cada proyecto y viaje tuvo sus particulares retos de logística, viaje y 
acercamiento de cada motivo a pintar.

¿Qué te hizo seleccionar a la madre Tierra como centro de tu arte y qué 
significa para ti pintar al aire libre en esos lugares?

La naturaleza y el contacto con ella es algo que nos hace más ricos 
espiritualmente y más sensibles al mundo que vivimos, pintar en cada sitio 
me permite asimilar y percibir mejor cada lugar, vivirlo estando ahí inmerso, 
ver cómo la luz cambia me lleva a crear mis cuadros con este estudio 
topográfico muy apegado a la realidad pero al mismo tiempo transportando 
al espectador a ese preciso momento y a esa atmósfera que percibí al pintar 
al aire libre.
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￼ ¿Por que seleccionaste el Gran Cañón, Zion y Sedona para esta 
exposición y aventura?

El Proyecto del Gran Cañón, Zion y Sedona nace como una inquietud 
personal en realizar un viaje con mi tráiler para buscar un tema de exposición 
y presentarme de forma individual por primera vez en EUA. Escogí esta 
zona del desierto de Arizona por sus dramáticas formaciones y debido a 
que la luz en el desierto al haber poca humedad se convierte en algo muy 
intenso y nítido, esto traducido en color da una paleta muy rica y viva de 
tonos, aunado a lo dramático de su topografía y vegetación. Al comenzar 
con la logística del recorrido encontré que el “Colorado Plateau” abarcaba 
4 estados: Utah, Colorado, Arizona y Nuevo México, y es ahí donde en el 
plan del recorrido me encuentro con Sedona y sus mágicas formaciones 
de peñas rojizas y con el parque nacional de Zion, un cañón estrecho 
formado muy similar al Gran Cañón con grandes paredes y una topografía 
muy accidentada, lo cual viene a ser un tema idóneo para pintar en este 
proyecto.

¿Cuál fue el recorrido que hiciste desde que saliste de la Ciudad de 
México?

El recorrido desde la Ciudad de México fue manejar primero 1100 km a 
la frontera y cruzar por Laredo, de aquí continué a San Antonio para dejar 
los marcos de esta exposición y coger mi tráiler y comenzar la aventura de 
13,000 km. Tomé la carretera 10 hasta El Paso para llegar a Las Cruces en 
Nuevo México, de aquí manejé rumbo a Tucson, pasando Phoenix hasta 
llegar a Sedona. Ahí estuve 3 días pintando, posteriormente fui al South 
Rim del Gran Cañón para establecerme 3 semanas pintando, de aquí fui a 
Zion en Utah, para pintar por 4 días y recorrer de ahí al North Rim del Gran 
Cañón, en este lugar estuve por 4 días y de aquí volví a regresar al South 
Rim y a Sedona por una semana más de trabajo al aire libre.

¿Cómo te preparaste para hacer este recorrido y exposición?

La preparación constó desde preparar y montar las telas de lino sobre 
bastidores, mandar hacer los marcos y empacar todo el equipo de trabajo 
como caballetes, pinturas, barnices, etc., en la camioneta, marcar la ruta del 
viaje y reservar todos los RV parks del recorrido para evitar contratiempos y 
poderme dedicar sólo a pintar.

¿Cuáles fueron tus principales retos en esta aventura?

Los retos de esta aventura fue el poder tener acceso en cada lugar y 
poder escoger cada vista, el clima fue un reto debido al sol, calor y vientos 
fuertes que dominan el Gran Cañón.

¿Qué emociones y pensamientos te invadían cuando estabas pintando 
en esos lugares?

Las emociones que me llegaban en los momentos de pintar están de la 
mano con el contacto de la naturaleza, desde ver una pareja de cóndores 

californianos en el atardecer volando frente a mi, ver animales salvaje como 
elks, venados, zorros, dan un toque mágico al entorno y esto enaltece el 
espíritu y lo vuelve a uno más perceptivo al estar pintando. Un pensamiento 
que a menudo me llega es el ver y mostrarnos como somos algo tan 
insignificante ante estos accidentes de la naturaleza.

¿Alguna anécdota que te gustaría compartir de esta expedición?

Anécdotas hay muchas, diario conocía a alguien en particular o veía algo 
especial, esta aventura me dejó muchos aprendizajes como ser humano y 
como pintor.

¿Qué aprendizaje o enseñanza te ha dado la pintura al aire libre?

El pintar al aire libre, viajar y conocer rincones muy especiales en el 
mundo me ha llevado a ver cómo cada cultura e incluso religión van de la 
mano con su entorno y en muchos casos tratan de coexistir en equilibrio 
y respeto, esto se ve más con las culturas primitivas o autóctonas de cada 
lugar. La pintura al aire libre me ha permitido percibir con todos mis sentidos 
cada lugar y así a través del pincel poder plasmar todas estas emociones y 
vivencias de cada lugar sobre la tela, ésta frescura de pintar en directo le da 
a la pintura un toque especial, el cual nunca se logra en el taller.

Gracias por compartir tus pensamientos, vivencias y aprendizaje.

David Adberstein 
Director
Inverarte Art Gallery
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Shadows at Grand Canyon 
Oil on linen 
20 x 47.25 in 
2018
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Grand Canyon at Sunset 
Oil on linen 

23.75 x 35.5 in
2018
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Colorado River from Desert View 
Oil on linen 
39.5 x 21.75 in 
2018
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The North Rim from the South Rim 
Oil on panel 

12 x 16 in
2018
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Sunrise at South Rim 
Oil on linen 
21.75 x 16 in 
2018
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Sunset at Grand Canyon North Rim 
Oil on linen

21.5 x 39.5 in
2018
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Grand Canyon from Grand View 
Oil on linen 
20 x 47.25 in
2018
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Grand Canyon from North Rim Cape Royal 
Oil on linen 

23.75 x 43.5 in
2018
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Grand Canyon from Shoshone Point 
Oil on linen  
21.75 x 39.5 in
2018
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Grand Canyon 
Oil on linen  

20 x 31.75 in
2018
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Grand Canyon Sunset 
Oil on linen  
20 x 31.75 in 
2018
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Grand Canyon South Rim 
Oil on linen  

24 x 18 in
2018
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Last Light in Zion 
Oil on linen 
12 x 16 in 
2018
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Zion 
Oil on linen 

23.75 x 43.5 in
2018
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Zion 
Oil on linen 
24 x 35.5 in
2018
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Sedona 
Oil on linen

16 x 21.75 in
2018
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Cathedrals at Sedona 
Oil on linen 
16 x 21.75 in 
2018



27

Sedona 
Oil on linen 

23.75 x 35.5 in
2018
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