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BROCHE

Privada de los efectos ilusionísticos de otras artes, la escultura es más refractaria a la 

explicación literaria. Ya lo fue incluso cuando servía para soportar dioses, pues atesoraba 

en su pétrea masa un meollo de sombra, del que, sin embargo, se desprendían las luces 

de su modelado externo. En este sentido, ni haciendo pedazos una estatua, material 

y conceptualmente -la empresa moderna por excelencia-, los fragmentos restantes 

nos revelan su secreto. Ni siquiera su reconstrucción sintética contemporánea, que 

ha permitido ahuecarla y hasta hacer transparente su estructura, su esqueleto, con su 

aérea flotación espacial, nos desvela su misterio. Quizás sea por mostrar de manera más 

palpable la opacidad de los cuerpos, su apremiante y descarada tactilidad. La escultura 

exige precaución: hay que saber buscar sus vueltas. 

Empiezo con estas consideraciones obvias, porque se aplican tanto más o tanto mejor 

cuando nos enfrentamos con una obra puramente escultórica; con una escultura, valga 

la redundancia, muy, en efecto, escultórica. Como a mí me lo parece la de Maru Oriol, 

una escultora que, por el momento, no se ha salido por la tangente de la hibridación, una 

fuga muy de moda. Repaso su trayectoria, que ya se remonta casi a un cuarto de siglo de 

labor, y compruebo esa su obstinación por tratar escultóricamente la escultura. Durante 

su primera etapa, mediante una doble estrategia compositiva que me gustaría calificar 

metafóricamente como la del ábaco y la de la serpiente; esto es: ensartando cuerpos o 

haciendo reptar formas. Aunque ambas pueden converger, por ejemplo, en una columna 

salomónica o en la varita mercurial del caduceo. En todo caso, es una manera de poner 

de manifiesto la estirpe clásica sobre la que fundamenta su obra Maru Oriol, decidida, 

desde el principio, a conciliar lo recto y lo curvo, lo dórico y lo jónico, lo estático y lo 



dinámico, la masculino y lo femenino; en definitiva: Europa y Asia, pero a la manera griega, 

dentro de un orden. Las cuentas que ensarta en el ástil son esféricas, pero su dibujo repta 

con una movilidad retráctil avanzando con una circulación laberíntica. ¿No hay detrás 

de todo ello, como ella misma lo ha indicado, el modelo matricial del Laocoonte, esa 

escultura helenística que se sitúo en el centro de la polémica estética precisamente en 

los albores de nuestro mundo contemporáneo? De manera que, por un lado, la salmodia 

de la columna sin fin como un rosario vertical que ensarta y alinea planetas, y, por otro, 

el laberinto reptante, las entrañas del subsuelo iluminando la oscuridad, el envés de la 

luz. Esta doble invocación formal ha obsesionado a quienes se han situado en el quicio 

mismo de lo moderno, esa puerta secreta que separa –o, ¿por qué no?, une- a éste y lo 

clásico. Estamos en la frontera indiscernible entre lo uno y lo otro: lo clásico-moderno. 

Pienso entonces en Miguel Ángel, pero también en Ingres y en Brancusi, modernista en el 

sentido en que el escritor Anthony Burgess denominó así a los modernos inconformistas, 

a los que no se dejaban llevar sin más por la innovación. Éstos, como Maru Oriol, que 

se interrogan desde el presente, pero recogiendo preguntas que se extienden de forma 

parabólica a través del tiempo, proyectándose hacia el origen por entre la inmensa bóveda 

de las noches de los tiempos. 

Esta doble invocación formal que parece plantear la obra de Maru Oriol es también una 

especie de ascensor y descensor a través del espacio, hurgando por entre sus cavidades 

que se estiran y contraen, que se proyectan hacia el afuera u hacia el adentro, en un 

movimiento de sístole y diástole, en un dinamismo cordial. Esta doble invocación formal 

de Maru Oriol manifiesta una dialéctica de fuerzas contradictorias, cuya divergencia 

converge. De esta manera, lo que llamábamos el ábaco, con sus esferas ensartadas en 
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el infinito ástil, nos muestra un desarrollo ordenado, mientras que la subterránea línea 

serpentinata o, como a la propia Maru Oriol le ha gustado nombrar litolaxa, se asoma a 

los entresijos del infinito desorden, cuya musicalidad hay que saber sintonizar, aunque lo 

entrañable posea esa sonoridad de las resonancias, una sonoridad, pues, resonante. Una 

resonancia que hay que afinar.

Aunque se haya planteado el complejo nudo de fuerzas que revela la escultura de Maru 

Oriol, no se ha mencionado nada sobre su material, la piedra, una clave, no precisamente 

baladí, para adentrarnos en su espíritu. No es, por supuesto, el único material con el que 

ha trabajado, pues sus comienzos estuvieron marcados por la madera, orgánica y dúctil, 

desde luego, pero también material para tallar, lo que L. B. Alberti consideraba como lo 

más apropiado para un escultor, y, asimismo, fundamento original de la arquitectura. Ya 

hemos visto, de todas formas, que hay un momento en que Maru Oriol se encuentra con 

la piedra, la materia más irreductiblemente sombría, la que ofrece más resistencia, la 

más radical, y, por consiguiente, la que radicaliza más a un escultor. Y en ello sigue Maru 

Oriol radicalizándose cada vez más. En la última exposición así lo puso de manifiesto 

mediante la tensa confrontación entre el basalto, la piedra más compacta, sombría y 

pesante, y el vidrio, con su fragilidad, transparencia y ligereza. Tensión extrema, marcada 

en su caso por el insólito desafío de abrochar la una con el otro; esto es: intentando 

que el vidrio fuera la cogulla, el velo, la casulla que revistiese el negro meollo del duro 

cuerpo del basalto. Haciendo una extrapolación es como la técnica de los paños mojados 

que transparentaban no solo las formas del desnudo clásico, sino su dinamismo, sus 

múltiples recovecos, su calor. Pero ¡vitrificar el basalto parece, de entrada, algo inaudito! 

Obviamente, las dificultades técnicas para lograrlo son tan enormes que han puesto a 
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prueba la curiosidad, el arrojo y la paciencia de Maru Oriol y sus colaboradores. Hay que 

otorgar la importancia que merece, desde luego, a esta experimentación, pero el arte va 

más allá de la técnica en la medida en la que aborda lo material desde una perspectiva 

inmaterial; esto es: no olvida nunca la permanente metamorfosis, la fluidez, la ligereza de 

lo real. De esta manera, las formas más contrapuestas de cristalización, como el basalto 

y el vidrio, pueden acoplarse, abrazarse, o, en efecto, abrocharse. Sólo es preciso hallar 

el punto, el broche. Etimológicamente, el término broche, tomado en su sentido de joya o 

botón de vestido, puede rastrearse, según Corominas, hasta el latino broccus, un adjetivo 

que indica lo que sale o sobresale hacia fuera, como los dientes. Es interesante saberlo 

porque nos induce a pensar en un acoplamiento entre dos cuerpos, uno de los cuales 

sirve de ojal, gracias a cuyo cierre se sostiene un vestido. 

La contraposición extrema entre el basalto y el vidrio se puede entender como el intento 

de conjugación entre lo duro y lo frágil, pero también entre lo terrenal y lo aéreo, lo opaco 

y los transparente, entre la noche y el día. Se trata, en suma, de elementos muy opuestos, 

cuyo origen es, sin embargo, líquido. Abrocharlos, material y simbólicamente, supone un 

proceso muy complejo y arriesgado, que lleva inherente un juego de tensiones al límite. 

Esta proeza técnica comporta una estética aún mayor, inexplicable sin un planteamiento 

moderno, que busca desafiar límites desde una perspectiva irónica, generadora de 

equívocos. En este sentido, Maru Oriol pule el basalto dándole una forma orgánica, 

de diseño curvilíneo, y lo hace levitar mediante su encapsulamiento vítrico. Con esta 

vestimenta transparente, que no sólo se ajusta a la forma del basalto, sino que también flota 

a su aire, Maru Oriol nos recuerda el refinamiento de esos escultores clásico-modernos, 

como Brancusi, Arp o Noguchi, pero su abrochamiento nos aproxima a cierta escultura 
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Pop. Nos encontramos, por tanto, con una irradiación estilística  muy rica, como lo es su 

planteamiento conceptual. Parece, en fin, como si la trayectoria de Maru Oriol la hubiese 

terminado por emplazar en el umbral de una fecunda aventura, quizá la más excitante 

entre las posibles para alguien que parece no concebir la escultura sino escultóricamente; 

es decir: sin que la belleza de lo exterior no remita a otra cosa que a lo interior.

Francisco Calvo Serraller
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BROOCH

Deprived of the illusionary effects of other art forms, sculpture is most impervious to 

literary explanation. It already was so in the days when it served to withstand gods, 

because in its stony mass contained a core of shadow, which nonetheless allowed 

light to beam from its external forms. In this regard, not even when shattering a statue, 

materially and conceptually (the modern day enterprise par excellence), do the remaining 

fragments disclose its secret. Not even contemporary synthetic reconstruction, which 

allows a statue to be hollowed out and its structure or skeleton to be displayed, with its 

aerial and spatial floating quality, reveals its mystery. Maybe this is due to the fact that 

it shows in a more tangible way the opacity of bodies, their compelling and shameless 

tactile nature. Sculpture demands caution: one must know how to look around it.  

I have started out with these obvious recollections, because they are fully applicable 

when we are facing a purely sculptural work; sculpture which, it goes without saying, 

is truly sculptural. That’s what I think about the work of Maru Oriol, a sculptress who 

thus far has not gone off the tangents of hybridity, a very fashionable escape act of our 

day. Looking back on her career, nearly 25 years of works, I can again see her obstinate 

treatment of sculpture in a sculptural manner. During her first stage she achieved this by 

means of a dual compositional strategy that I metaphorically term as that of the abacus 

and the serpent, i.e., piercing through bodies or dragging along shapes. Both strategies 

may converge, for instance, in a Solomon column or in the caducean staff of Mercury. 

In any event, it is a way of manifesting the classical foundations of the work of Maru 

Oriol, determined from the start to reconcile straight lines and curves, the Dorian and the 

Ionian, the static and the dynamic, the masculine and the feminine; in short: Europe and 



Asia, but in the Greek manner, within a higher order. The beads placed around the shaft 

are spherical, but the way they are drawn allows them to crawl with retractile mobility 

advancing in a labyrinth. Is there not behind it all, as she herself has stated the model 

of Laocoon, the Hellenistic sculpture that occupied the centre of discussion precisely 

in the dawning age of our contemporary world? In this way we have, on the one hand, 

the psalmody of an endless column piercing and aligning planets as a vertical rosary 

would and, on the other hand, the reptilian labyrinth, the entrails of the subsoil casting 

light on darkness, the reverse of light. This dual invocation has been an obsession for 

those standing precisely at the threshold of the modern, the secret door that separates 

it from the classic—or might we say rather that it joins them together. We are at the 

indistinguishable frontier between one and the other, the classic and the modern. I then 

think of Michelangelo, but also of Ingres and Brancusi, a modernist in the way that 

Anthony Burgess used the term to refer to the unsatisfied moderns, those who refused 

to jump on the bandwagon of innovation just for the sake of novelty. Like Maru Oriol, they 

question from the present day, but they gather up questions that reach back through 

time like a parabola, projected towards the source through the huge dome, lost in the 

mists of time.

The dual formal invocation posed by the work of Maru Oriol is also an elevator taking 

one up and down through space, probing through cavities that are stretched out and 

contracted, projected outwards and inwards, in a movement of systole and diastole, in a 

cordial, dynamic manner. The dual formal invocation of Maru Oriol shows the dialectics of 

contradictory forces with a converging divergence. In this way, what we call the abacus, 

with its spheres placed around the infinite shaft, shows us an orderly development, 
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whereas the subterranean serpentine line or, as Maru Oriol herself calls it, the litholaxa, 

reaches into the entrails of infinite disorder, the musicality of which one has to know how 

to tune into, although what we find in the soft insides has the sonority of resonance, yes, 

a resounding sonority, a resonance that needs to be fine-tuned.

Although we have spoken of the complex array of forces revealed by the sculptures 

of Maru Oriol, nothing has been said of the material, stone, a key item, and certainly 

not a lesser one, if we are to come close to grasping her spirit. Of course it is not the 

only material she has worked with, because her beginnings were marked by wood, 

organic and ductile, it goes without saying, but also a material to be carved, what L. 

B. Alberti considered the most appropriate material for a sculptor, and also the original 

foundation of architecture.  Be it as it may, we have seen that there is a point where 

Maru Oriol has an encounter with stone, the most irreducibly sombre of materials, the 

one offering the strongest resistance, the most radical and hence the material that does 

the most to bring out the radical in a sculptor. And here we have Maru Oriol, ever the 

radical. She attested to this in her last exhibition, by means of a tense confrontation 

between basalt, the most compact, sombre and weighty of stones, and the fragility, 

transparency and lightness of glass. An extreme tension was sought, marked in her 

case by the uncommon challenge of fastening one with the other; that is, trying to get 

glass to become the chasuble, the veil, the habit adorning the black core, the hard 

body formed by basalt. If we allow ourselves an extrapolation, it is like the wet cloth 

technique that conveyed not only the shapes of classic nudes, but also their dynamism, 

the many pleats and folds, the warmth. To start with, vitrifying basalt seems something 

unheard of. Obviously the technical difficulties involved are so great that they have 
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tested the curiosity, the boldness and the patience of Maru Oriol and her collaborators. 

One must grant this experimental approach the importance it deserves, but art goes 

beyond technique insofar as what is material is assessed from an immaterial standpoint; 

that is, it never forgets the permanent metamorphosis, the fluidity, the lightness of the 

real. In this way, the most opposing forms of crystallisation, such as basalt and glass, 

can be coupled together, embraced or fastened by a brooch. All you need to do is find 

the brooch. Etymologically, the term brooch, understood as an ornament or button on a 

dress, goes back to the Latin broccus, an adjective used to depict that which protrudes 

outwards, such as teeth. It is interesting to know this because it leads us to think of a 

coupling between two bodies, one of which serves as a buttonhole, which when closed 

holds the dress on. 

The extreme distinction between basalt and glass can be understood as an attempt to 

combine the hard and the fragile, but also the earthy and the aerial, the opaque and the 

transparent, night and day. They are very opposed items and yet their origin is liquid. 

Fastening them, both materially and symbolically, represents a very complex and risky 

process, inherent to which there is a play of tension taken to the limit. This technical 

probity entails an even greater aesthetic feat, unexplainable without a modern approach, 

seeking to defy the boundaries from an ironical standpoint, generating ambiguity. In 

this regard, Maru Oriol sands down the basalt to give it an organic form, with a curved 

design, and makes it float within its glass capsule. With this transparent dressing, which 

not only adjusts to the shape of the basalt but also floats on its own, Maru Oriol reminds 

one of those refined classic and modern sculptors such as Brancusi, Arp and Noguchi, 

but the brooches take us near certain pop art sculptures. We are therefore before a very 
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rich irradiation of style, paralleled by the conceptual approach. It seems as if the artistic 

trajectory of Maru Oriol has set her at the threshold of a fertile adventure, perhaps the 

most exiting route among those available for someone who can only think of sculpture 

in sculptural terms; that is, in such a way that external beauty refers to nothing else but 

interior beauty.

Francisco Calvo Serraller
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S/T. Basalto, vidrio. 22 x 111 x 52 cm. 2011
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S/T. Basalto, vidrio, imán. 235 x 124 x 42 cm. 2011  21
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S/T. Basalto, vidrio, metacrilato. 187 x 70 x 24 cm. 2011 25
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S/T. Basalto, vidrio.  40 x 70 x 24 cm. 2011
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S/T. Basalto, vidrio, imán. 150 x 234 x 94 cm. 2011 35
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S/T. Basalto, vidrio, metacrilato. 89 x 20 x 20 cm. 2011
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S/T. Basalto, vidrio, acero, imán. 164 x 73 x 20 cm. 2011  41
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S/T. Basalto, vidrio, acero, metacrilato. 58 x 80 x 33 cm. 2011  45
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S/T. Basalto, vidrio, acero, imán. 184 x 105 x 18 cm. 2011  49
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Maru Oriol Icaza (Madrid, 1965). A comienzos de los ochenta comienza 

su formación artística en esa misma ciudad, asistiendo a las clases de las 

históricas academias Peña y de D. Amadeo Roca. En el periodo 1984-90 

realiza estudios en la Facultad de Bellas Artes de Madrid, especialidad de 

escultura. En paralelo a los estudios universitarios, comienza su actividad 

expositiva en diversas colectivas, que culminarán con la primera exposición 

individual, en la madrileña Galería Luis Gurriarán, en 1999, a la que 2005, 

2008 y 2012. 

Maru Oriol Icaza Icaza (Madrid, 1965). In the early 1980s, Maru started 

training as an artist in Madrid at the long-established academies of Peña 

and Amadeo Roca. From 1984 to 1990, Maru studied at the School of Fine 

Arts in Madrid, specialising in sculpture. Maru first showed her work at 

several group exhibitions while she was studying her degree, and had her 

first solo exhibition at the Luis Gurriarán Gallery in Madrid in 1999, followed 

by subsequent shows in 2005, 2008 and 2012.

Francisco Calvo Serraller (Madrid, 1948). Es catedrático de historia del arte 

en la Universidad Complutense de Madrid. Asimismo, colabora como crítico 

de arte en las páginas del diario El País desde su fundación y dirigió el Museo 

del Prado en 1993 y 1994. Entre sus numerosas publicaciones cabe destacar 

los siguientes libros: Teoría de la pintura del Siglo de Oro (1981), Del futuro 

al pasado. Vanguardia y tradición en el arte español contemporáneo (1989), 

La novela del artista (1990), Artistas españoles entre dos fines de siglo: de 

Eduardo Rosales a Miquel Barceló (1991), La imagen romántica de España 

(1995) y «Las Meninas» de Velázquez (1996).

Francisco Calvo Serraller (Madrid, 1948). Professor of Art History at the 

Complutense University in Madrid and art critic for El País newspaper since 

its foundation, Calvo Serraller directed the Prado Museum in 1993 and 1994. 

He has published a number of books including Teoría de la pintura del Siglo 

de Oro (1981), Del futuro al pasado. Vanguardia y tradición en el arte español 

contemporáneo (1989), La novela del artista (1990), Artistas españoles entre 

dos fines de siglo: de Eduardo Rosales a Miquel Barceló (1991), La imagen 

romántica de España (1995), and Las Meninas de Velázquez (1996).
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Esta obra nace de la libertad que me dais, cuando siento que sois felices. 

Es un trabajo en equipo que carga de sentido nuestras vidas. Son estas 

piezas el ejemplo que os sé aportar, con la esperanza de que sean dignas 

de vuestro orgullo, cuando me hagáis abuela.

Me gustaría también contar con vuestro perdón, por ser tan extremista a la 

hora de vivir y buscar un ideal. Al final... lo que a mi me haría feliz sería, que 

encontrarais  vuestra propia libertad.

 55



 55



 57

AGRADECIMIENTOS
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largo de tres años. Es posible que la idea viviera dentro desde lejos.

El materializarlo ha supuesto un gran empeño a la hora de manipular un material tan frágil 
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ellos tampoco se cansen aún de mi.

.  Vicente. La cantidad de fotos y emails….

. Lesmes (escayolista). Tres días sin estar en casa….
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. Nico. Por su fuerza y nobleza, no me olvidaré el día de la recogida… hasta las 5,00 

de la mañana.

. Ramona y Vanesa... que cubren mis ausencias.

. Covadonga Icaza (La Trapecista). Autora de la película maravillosa.
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