


	 La obra de Carlos Medina puede leerse como un símil del camino que ha transitado la 

humanidad para entender su propia existencia y el lugar que ocupa dentro del complejo cosmos 

que habita. Desde muy temprano, su capacidad de observación y análisis del entorno, así como 

el reconocimiento de la naturaleza como una fuente primaria de experiencias, lo han conducido a 

indagar en las capacidades de los materiales para producir logos, ideas que, partiendo de cierto 

impulso corpóreo, hacen de esa fuente iniciática una extensión del pensamiento poético, mediado 

por el profundo conocimiento técnico que como artista ha cultivado para aprehender las propie-

dades físicas de los materiales y las técnicas para abordarlos.

	 En esta búsqueda, ha desarrollado singulares formas volumétricas y gráficas a partir de 

elementos claves, como las hojas de limón, las gotas de lluvia cayendo y ciertas partículas su-

batómicas de masa inaprensible a las que la ciencia denomina neutrinos, las cuales abstrae en 

formas y elementos geométricos para formar volúmenes que aprovechan la riqueza expresiva 

de los materiales, sus propios códigos plásticos y significantes. Paulatinamente, el artista ha ido 

privilegiando el espacio que esos volúmenes ocupan e intervienen por sobre la propia escultura, 

incorporando resoluciones cada vez más instalativas para las cuales los materiales, muchos de 

ellos de origen industrial, son seleccionados no por su nobleza sino por la plasticidad con la que 

hacen visible el propio espacio, lo que ocupa el interior de la materia y la geometría que subyace 

en ella, interesado como está en la posibilidad de hacer cada vez más virtuales esos volúmenes 

iniciales y disolverlos hasta un «grado cero» de su materialidad.

	 La transición es el resultado de casi cinco décadas de búsquedas, experimentando con 

las cualidades de la escultura hasta producir un universo de volúmenes extensísimo, materiales e 

intangibles, que son prolongaciones de su imaginación y trabajo. La contundencia de estos cuer-

pos geométricos hace que reverberan en nuestra memoria, activando esas imágenes primarias, 

arquetipales tal vez, que nos confrontan desde una conciencia poética y filosófica profunda con el 

mundo natural y el misterio alquímico que transforma la materia, haciendo maleable lo que debiera 

ser rígido, firme lo que parece usualmente líquido, e incorpóreo lo que antes fue concreto.

	 Este proceso responde a una de las grandes transformaciones de nuestro tiempo, y tiene 

que ver con el modo en que nos conectamos con lo que nos rodea y los modos en que ello ha ido 

mutando, aproximándonos cada vez más a la desmaterialización de la realidad física tangible en 

procura de la construcción de universos inmateriales, fundados en el espacio digital y las realidades 

alternas que de esto se derivan. En las series más recientes, Medina ha logrado no solo generar 

volumen en el vacío, espacios dentro del espacio, circulaciones, vectores, tramas y vibraciones 

fugaces que inquietan el ojo e incluso lo confunden con nuevas correspondencias entre la masa y 

su entorno; sino que, simultáneamente, ha fijado la atención en un recurso que agrega y subraya 

la inestabilidad de la materia, su posibilidad de ser y también su disolución. 

	 Al incorporar la sombra como prolongación inaprensible de los volúmenes en el espa-

cio, el objetivo ha sido llevar un paso más allá su interés en alivianar la materia de los cuerpos, 

convirtiéndolos ahora en leves presencias que se sostienen sobre la naturaleza ingrávida de la 

luz, multiplicando y ampliando los rastros corpóreos de la materia inicial que ahora se proyecta, 

multiplicada, en el espacio. Así, la escultura se ve despojada de cualquier rasgo o peso matérico, 

privilegiando la relación que su nueva presencia puede establecer entre el espectador y el es-

pacio mismo, intermediado no ya por materiales sólidos sino por la construcción de volúmenes 

aparentes. Las posibilidades a partir de este punto parecen ser infinitas, pues el peso de la labor 

ya no descansa en la contundencia del hierro, la madera o cualquier otro material denso, sino 

en la proyección ampliada que ciertos cuerpos puedan ganar, abarcando el campo circundante 

gracias a uno o varios haces de luz estratégicamente dirigidos para sumergir al espectador en la 

experiencia de una realidad sensorialmente virtual, elevando la obra a un estadio por encima de 

la existencia puramente física.

Richard Aranguren

ESPACIO FRAGMENTOS DE LLUVIA









	 Carlos Medina’s work can be interpreted as a simile of the road transited by humanity in 

its quest to understand its own existence and the place it occupies within the complexity of the 

cosmos it inhabits. From an early age, Medina’s capacity of observation and analysis of his own 

environment, as well as the acknowledgment of nature as a primary source of experiences, have led 

him to inquire the possibilities of materials to produce logoi, ideas which, departing from a certain 

corporeal impulse, turn this source of initiation into an extension of poetic thinking, mediated by 

a profound technical knowledge which he has cultivated as an artist in order to apprehend both 

the physical properties of materials and the techniques to tackle them. 

	 In this quest, he has developed remarkable volumetric and graphic forms based upon key 

elements such as lemon leaves, falling raindrops and certain subatomic particles of elusive mass 

which science has named neutrinos, all of them abstracted in geometrical shapes and patterns so 

as to make up volumes which profit from the expressive wealth of the materials, as well as their 

own plastic codes and significances. Gradually, the artist privileges the space occupied by these 

volumes while intervening on the sculpture itself, incorporating increasingly installatorial resolutions 

for which the materials, many of them of industrial origin, are selected not so much for their nobil-

ity, but for the plasticity wherewith they make the space itself as well as the interior components 

of matter and its underlying geometry visible. He is mostly interested in the possibility to make 

these initial volumes increasingly virtual and to dissolve them until a “zero degree” of materiality. 

	 This transition is the result of almost five decades of inquiries, experimenting with the 

sculpture’s qualities until he attains a universe full of widespread volumes, both material and in-

tangible, which is a protraction of his imagination and work. The forcefulness of these geometric 

bodies makes them reverberate in our memory, activating primordial images, perhaps archetypi-

cal, which confront us from a deeply poetic and philosophical awareness of the natural world and 

the alchemical mystery of the transformation of matter, whereby what should be rigid becomes 

malleable, firm what is usually liquid, and incorporeal what used to be concrete.  

	 This process responds to one of the major transformations of our time, having to do with 

the way we connect ourselves with our surroundings and the mutations they have been through, 

increasingly approaching the dematerialization of physical, tangible reality in an attempt to con-

struct immaterial universes, built upon the digital space and the alternate realities derived thereof. 

In his most recent series, Medina has not only attained the generation of volume in the void, of 

spaces within space, of circulations, vectors, fleeting wefts and vibrations that disturb the eye, to 

the point that it becomes confused with new correspondences between mass and environment. He 

has simultaneously fixed the attention on a resource that enhances and underlines the instability 

of matter, its ontological possibilities and also its dissolution. 

	 By incorporating the shadow as an elusive prolongation of volumes in space, his goal was 

to carry on one step further his intent to lighten the material component of bodies, thus turning 

them into slight presences sustained upon the weightless nature of light, multiplying and widening 

the corporeal traces of the initial matter that now projects itself, multifariously, onto space. Thus, 

the sculpture is stripped off any material trait or weight, privileging the potential relationship that 

its new presence is capable to establish between the spectator and space in itself, with the medi-

ation not of solid materials but of apparent, constructed volumes. The possibilities of this starting 

point seem to be infinite, since the burden of the work no longer rests upon the forcefulness of 

iron, wood or any other dense, thick material, but on the enlarged projection that certain bodies 

are able to assume, filling up the surrounding field by means of one or several light beams, strate-

gically aimed in order to submerge the spectator in the experience of a sensorially virtual reality, 

thus lifting the work to a stage above merely physical existence.

Richard Aranguren

ESPACIO NEUTRINOS









Venezuelan sculptor (1953), graduated in Pure Art and Art History at the School of Plastic Arts of 

Caracas. He has been acknowledged from a young age: being 22 years old, he held his first solo 

exhibition at the Museum of Contemporary Art in Caracas. At the age of 25, the Italian government 

granted him a scholarship to complement his art training and studies in Carrara, Italy, where he 

stayed for seven years and projected his activity towards central Europe.

With more than twenty individual exhibitions, his work has been presented in more than forty national 

and international Museums; he is also recognized for his participation in symposia and biennials in 

America, Asia and Europe. He is currently living in Paris, and is represented by important European 

galleries. In the US and Venezuela, he has been an Ascaso Gallery artist since 2013, attending fairs 

and presenting five emblematic exhibitions in Miami and Caracas.
	

He is the creator of thirty-nine monumental public works and has been awarded more than twenty 

national and international recognitions.

Always within the geometric abstraction, his innovative proposals on walls or interventions of sculp-

tural spaces represent the essential and imperceptible geometrization of the universe.

Escultor venezolano (1953) graduado en Arte Puro e Historia del Arte en la Escuela de Artes Plás-

ticas de Caracas. A los 22 años realiza su primera exposición individual en el Museo de Arte Con-

temporáneo de Caracas, y a los 25 años el gobierno italiano le otorga una beca para complementar 

sus estudios de arte en Carrara, Italia, permaneciendo por siete años y proyectando su actividad 

hacia centro Europa.

Con más de veinte exposiciones individuales, ha estado presente en más de cuarenta museos na-

cionales e internacionales; reconocido por su participación en simposios y bienales en América, 

Asia y Europa. Actualmente reside en París, y es representado por importantes galerías europeas. 

En los Estados Unidos y Venezuela es artista de Ascaso Gallery desde 2013, asistiendo a ferias y 

presentando cinco emblemáticas exposiciones en Caracas y Miami.

Es creador de treinta y nueve obras públicas monumentales y merecedor de más de veinte reco-

nocimientos nacionales e internacionales.

Siempre desde la abstracción geométrica, sus propuestas innovadoras sobre el muro y en sus in-

tervenciones espaciales y espacios escultóricos, son una referencia de la esencial e imperceptible 

geometrización del universo. 

CARLOS MEDINA



El concepto Proyecciones, además de representar la nue- 
va propuesta de Medina al utilizar la luz como elemento 
protagónico para mostrar una realidad virtual a través de 
sombras móviles y fijas; también quiere transmitirnos cómo 
su obra, puede influir o proyectarse, sobre otros creadores.

Por ello, en esta muestra, se presentan las colaboraciones 
con las marcas LEMONTREE y MANÙ Concept, las cuales 
crearon sus colecciones en base a conceptos emblemáticos 
de la obra del maestro Medina. 

Antonio Ascaso, James Mathison, Carlos Medina y Manuela Fernández
Foto: Miguel Amaro

Limari de Ascaso, Antonio Ascaso, Karen Matos y Carlos Medina
Foto: Gekko Media

Foto: Gekko Media

The Projections concept, besides representing Medina’s 
newest proposal using light as leading element to show 
a virtual reality through mobile and fixed shadows, also 
means to convey that his work may influence or be pro-
jected over other creators.

Hence, this exhibition presents the collaborations with the 
brands LEMONTREE and MANÙ Concept, which created 
their collections based on emblematic concepts of master 
Medina’s work.

En una colección que fusiona el arte y la moda, la diseña-
dora de moda Karen Matos, CEO de la marca LEMONTREE, 
presenta el resultado de su colaboración con el maestro 
Carlos Medina, encontrando en su trabajo una fuente in-
agotable de inspiración. 

En esta colección las piezas de LEMONTREE cobran vida 
incorporando en sus diseños tramas inspiradas en las 
principales propuestas de Medina: Fragmentos de lluvia y 
Neutrinos. El enfoque es crear un trabajo impecable que 
fusiona la autoría de ambos creadores.

La estética de la colección se define por elegancia minima-
lista, y formas geométricas bajo una paleta dominada por 
blancos, negros y tonos tierra. Cada pieza busca transmitir 
una sensación de sofisticación y modernidad, mientras 
se mantiene fiel a la visión artística de Carlos Medina y al 
estilo reconocible de LEMONTREE.

In a collection which fuses art and style, fashion designer 
Karen Matos, Lemontree’s CEO, presents the results of her 
collaboration with maestro Carlos Medina, whose work is 
an inexhaustible source of inspiration for her own creations.
In this collection, Lemontree’s pieces come alive by incorpo-
rating in their design patterns inspired in some of Medina’s 
main proposals: Fragmentos de lluvia and Neutrinos. The 
approach is creating an impeccable work which fuses the 
artistry of both creators.

The collection’s aesthetics is defined by its minimalistic 
elegance and geometric forms under a pallete dominated 
by whites, blacks and earth tones. Each piece attempts 
to convey a feeling of sophistication and modernity, while 
remaining faithful to Carlos Medina’s artistic vision as well 
as Lemontree’s recognizable style. 

Fotografías: Víctor Pérez



A partir de la visita a la exposición Beyond the visible (2021) 
en Miami, Estados Unidos, surgió la colaboración entre la 
diseñadora de joyas Manuela Fernández (MANÚ CONCEPT) 
y el maestro Carlos Medina. Fue un viaje de descubrimiento 
y creación, logrando una narrativa en piezas únicas.

La colección está integrada por zarcillos, collares y ani-
llos, realizados en plata y oro, los cuales nos ofrecen for-
mas abstractas, versátiles y reinterpretaciones creativas, 
al tomar elementos emblemáticos del trabajo de Medina, 
entre ellos: Los Neutrinos, en su viaje infinito dentro del 
espacio-tiempo y los Fragmentos de lluvia, con gotas en 
su mínima silueta.

Como resultado se presentan piezas elegantes y sofisti-
cadas, donde cada una representa la conexión entre el 
universo de Carlos Medina y la visión artística de la marca, 
en joyas como piezas de arte. 

A visit to the exhibition Beyond the visible (2021) in Miami, 
was the onset of a collaboration between jewel designer 
Manuela Fernández (MANÙ CONCEPT) and maestro Carlos 
Medina. It was a journey of discovery and creation, yielding 
a series of unique pieces. 

The collection features earrings, collars and rings carried 
out in silver and gold, showing abstract, versatile forms as 
well as creative reinterpretations with references to em-
blematic elements of Medina’s work, among others the 
Neutrinos in their infinite journey throughout space-time, 
and the Fragmentos de lluvia with drops in a minimum 
silhouette. As a result, elegant and sophisticated pieces 
are featured, each andevery one of them representing the 
connection between Carlos Medina’s universe and the ar-
tistic vision of the brand, in jewels turned into art pieces.

Fotografías: Miguel Amaro
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