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Con motivo del GAMA WEEK, la galería Le Laboratoire se complace en presentar Nexus, exposición que reúne a los artistas Gustavo 
Artigas, Mario Núñez, Luis Felipe Ortega y Roberto Turnbull en el White Box del Hub G.56. 

 
On the occasion of GAMA WEEK in Mexico, Le Laboratoire gallery is pleased to present Nexus, an exhibition that brings together the artists Gustavo Artigas, Mario 
Núñez, Luis Felipe Ortega y Roberto Turnbull in the White Box of Hub G.56.
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La galería Le Laboratoire se complace en presentar Nexus, exposición que se despliega como una zona de confluencia donde la 
práctica pictórica se distancia de la representación para volverse  cavilación y espacialidad. Los lenguajes de Gustavo Artigas, 
Mario Núñez, Luis Felipe Ortega y Roberto Turnbull operan como  vectores que interrogan los límites del plano, transformando la 
superficie en un territorio de cruces estéticos y mutaciones formales. En este trayecto, la materia misma de la pintura se desdobla y 
convierte el lugar en un intersticio de diálogos cruzados.  

La  organicidad de los soportes  y los planos cromáticos suspendidos  de Gustavo Artigas  tensionan el espacio, mientras que 
la poética del vacío y la contención en el grafito de Luis Felipe Ortega suspenden el tiempo del observador. Este silencio visual entra 
en colisión directa con la saturación y la vibrante energía recreativa que Mario Núñez  inscribe a través de sus tramas laberínticas. 
Finalmente, las retículas racionales y las perspectivas ambiguas de Roberto Turnbull otorgan una estructura arquitectónica que 
c o n t ra v i e n e l o s c o n v e n c i o n a l i s m o s . L a m u e s t ra c e l e b ra u n  e n t ra m a d o q u e re d e fi n e u n t e r r i t o r i o d e 
experimentación donde conviven los silencios y la dimensión lúdica del espacio. 

Le Laboratoire gallery is pleased to present Nexus, an exhibition that unfolds as a zone of confluence where the practice of painting moves away from 
representation to become a realm of contemplation and spatiality. The artistic languages of Gustavo Artigas, Mario Núñez, Luis Felipe Ortega, and Roberto Turnbull 
operate as vectors interrogating the limits of the pictorial plane, transforming the surface into a territory of aesthetic intersections and formal mutations. Along this 
journey, the very material of the painting unfolds, turning the venue into an interstice of intersecting dialogues. 

The organic nature of the supports and the suspended chromatic planes in Gustavo Artigas’s work create spatial tension, while Luis Felipe Ortega’s poetics of the 
void and restrained graphite work suspend the viewer's sense of time. This visual silence collides directly with the saturation and vibrant, playful energy that Mario 
Núñez inscribes through his labyrinthine patterns. Finally, Roberto Turnbull’s rational grids and ambiguous perspectives provide an architectural structure that defies 
convention. The exhibition celebrates a framework that redefines a territory of experimentation where silence and the playful dimension of space coexist.
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GUSTAVO ARTIGAS



GUSTAVO ARTIGAS 

(Ciudad de México, 1970)  

Vive y trabaja en Toronto y en la Ciudad de México. El proyecto artístico de Artigas se expande durante los últimos 30 años y se desarrolla en intersecciones 
entre estructuras lúdicas y situaciones de riesgo a través de múltiples medios tales como la instalación, eventos, pintura, fotografía, escultura, procesos 
pedagógicos y textos. Conceptos como la tensión social, el azar, la obra abierta y la risa nerviosa son recurrentes en su producción. La obra de Artigas se ha 
presentado en eventos internacionales tales como la Bienal de la Habana, el Aperto de la Bienal de Venecia, el proyecto binacional inSITE, la Bienal de Liverpool, 
la exposición Mexico City: Exchange rates of bodies and values en el PS1 MoMa-Nueva York, la Bienal de Praga, la exposición Mexico: Escultura Social en el 
Museo de Arte Contemporáneo de Chicago y la Bienal de Argentina.  

Artigas's artistic project has expanded over the last 30 years and has developed at the intersection of ludic structures and situations of risk through multiple media such as 
installation, events, painting, photography, sculpture, pedagogical processes, and texts. Concepts such as social tension, chance, the open work, and nervous laughter are 
recurrent in his production.Artigas's work has been presented at international events such as the Havana Biennial, the Aperto section of the Venice Biennale, the binational inSITE 
project, the Liverpool Biennial, the exhibition Mexico City: Exchange Rates of Bodies and Values at MoMA / P.S.1 New York, the Prague Biennial, the exhibition Mexico: Social 
Sculpture at the Museum of Contemporary Art Chicago, and the Argentina Biennial.



Majestic Arp 2 
Madera tzalam y pintura automotriz sobre placa de hierro 
100 x 100 cm, 2018



Majestic Arp 10 
Madera tzalam y pintura automotriz sobre placa de hierro 
100 x 100 cm, 2018



Majestic Arp 12 
Madera tzalam y pintura automotriz sobre placa de hierro 
100 x 100 cm, 2018



MAJESTIC ARP 

Para Mariana Ramírez 

La serie Majestic Arp de Gustavo Artigas surge de una investigación profundamente personal sobre sistemas cromáticos. Comienza como una 
colección de collages—experimentos lúdicos con la aplicación del color—que gradualmente evolucionan hacia una investigación más amplia sobre 
la naturaleza misma del color. Partiendo de los estudios del modernismo sobre el color y su interacción con la luz, Artigas traduce estas 
exploraciones bidimensionales en objetos tridimensionales. Las piezas son ampliadas y realizadas en madera de tzalam, una madera dura, 
densa y resistente, originaria de la Zona Maya del sureste de México y Centroamérica, apreciada por sus tonalidades cálidas y distintivas. La 
elección de este material arraiga las obras en una realidad tangible y orgánica, mientras que las vibrantes placas de color colocadas sobre la 
madera establecen un diálogo entre lo natural y lo sintético, lo estable y lo volátil. 

La serie posee un carácter marcadamente lúdico y festivo. Los collages no son estudios solemnes, sino ensamblajes alegres, y este espíritu se 
intensifica al ser ampliados y convertidos en paneles de madera. El propio título constituye una rica referencia a la historia tecnológica 
mexicana y a la abstracción modernista. “Majestic” fue una reconocida marca mexicana de televisores cuya fábrica pasó bajo el control del 
pionero inventor Guillermo González Camarena (1917–1965) en junio de 1964, con el propósito de producir masivamente televisores a color en 
México utilizando su Sistema Bicolor Simplificado (SBS). Artigas ha hecho uso de los experimentos de González Camarena para desarrollar varias 
series en su estudio sobre la producción de la imagen como fenómeno lumínico. “Arp” hace referencia a la abstracción modernista de Hans 
Arp, estableciendo un diálogo entre industria y arte. Para Artigas, estas obras parecen reflejar ciertas etapas celebratorias de la vida—una memoria 
cromática de momentos de felicidad y luz. Como parte de un contexto creativo más amplio, las piezas no buscan específicamente criticar o 
deconstruir; en cambio, invitan al espectador a entrar en un espacio de placer visual (…). 

 
Gustavo Artigas’s Majestic Arp series stems from a deeply personal investigation into chromatic systems. It begins as a collection of collages—playful experiments with color 
application—that gradually evolve into a broader inquiry into the very nature of color. Drawing upon modernist studies of color and its interaction with light, Artigas translates 
these two-dimensional explorations into three-dimensional objects. The pieces are scaled up and crafted from *tzalam* wood—a hard, dense, and durable timber native to the 
Maya region of southeastern Mexico and Central America, prized for its distinctive warm tones. The choice of material anchors the works in a tangible, organic reality, while 
vibrant color panels set against the wood establish a dialogue between the natural and the synthetic, the stable and the volatile. The series possesses a distinctly playful and 
festive character. The collages are not solemn studies but joyful assemblages, and this spirit is heightened when they are enlarged and transformed into wooden panels. The title 
itself offers a rich reference to both Mexican technological history and modernist abstraction. "Majestic" was a renowned Mexican television brand; its factory came under the 
control of pioneering inventor Guillermo González Camarena (1917–1965) in June 1964, with the aim of mass-producing color televisions in Mexico using his Simplified Bicolor 
System (SBS). Artigas has drawn upon González Camarena’s experiments to develop several series exploring image production as a phenomenon of light. "Arp" alludes to the 
modernist abstraction of Hans Arp, establishing a dialogue between industry and art. For Artigas, these works seem to reflect celebratory stages of life—a chromatic memory of 
moments of happiness and light. Within a broader creative context, the pieces do not seek to critique or deconstruct; instead, they invite the viewer into a space of visual 
pleasure (….).



MARIO NÚÑEZ



MARIO NÚÑEZ 

(Ciudad de México, 1963)  

 
 
Estudió en la ENAP de la UNAM (CDMX) y en el Taller de Experimentación Gráfica CIEP del INBA. Entre sus exposiciones individuales se encuentran “Travesias”,  
galería Le Laboratoire, CDMX (2023); “Metametoninias”, galería Le Laboratoire, CDMX (2019); “Auto / retrato”, Museo de la Ciudad, CDMX (2018); “Marañas”, 
galería Le Laboratoire, CDMX (2017); “Dentro y fuera“, Museo de la Cancillería, CDMX, y “Mutatis Mutandis“, galería Le Laboratoire, CDMX (2015); “Laberinto 
de ecos”, galería Le Laboratoire, CDMX (2013); "Gravedad", galería Le Laboratoire, CDMX (2009); "Puntossucesivos", Celda Contemporánea de la Universidad 
del Claustro de Sor Juana, CDMX. (2008); "Tendederos rítmicos", Pasagüero, CDMX (2006); “Pintura”, Instituto Cultural Mexicano, San Antonio, Texas, EUA 
(1998); “Pinturas”, Iturralde Gallery, Los Angeles, EUA (1997), entre otras. Ha participado en numerosas exposiciones colectivas, en diferentes museos y centros 
culturales, como por ejemplo: Museo de Arte Moderno, Museo de Arte Carrillo Gil, Palacio de Bellas Artes, Museo Universitario del Chopo (México); galerías en 
EUA, Canadá y México.  

He studied at the ENAP of the UNAM (CDMX) and at the CIEP Graphic Experimentation Workshop of the INBA. Among her individual exhibitions are “Travesías”, Le Laboratoire 
gallery, CDMX (2023); ”Metamethoninias”, Le Laboratoire gallery, CDMX (2019); "Auto / portrait", Museum of the City, CDMX (2018); "Tangles", Le Laboratoire gallery, CDMX 
(2017); "Inside and out", Museum of the Chancellery, CDMX, and "Mutatis Mutandis", Le Laboratoire gallery, CDMX (2015); “Labyrinth of echoes”, Le Laboratoire gallery, CDMX 
(2013); "Gravity", Le Laboratoire gallery, CDMX (2009); "Puntosucesivos", Contemporary Cell of the University of the Cloister of Sor Juana, CDMX. (2008); "Rhythmic 
clotheslines", Pasagüero, CDMX (2006); "Painting", Mexican Cultural Institute, San Antonio, Texas, USA (1998); "Paintings", Iturralde Gallery, Los Angeles, USA (1997), among 
others. She has participated in numerous collective exhibitions, in different museums and cultural centers, such as: Museum of Modern Art, Carrillo Gil Museum of Art, Palace of 
Fine Arts, Museo Universitario del Chopo (Mexico); Galleries in the US, Canada and Mexico.



Maraña 8 
Óleo sobre lino 
170 x 200 cm, 2016



Adentro y afuera 
Óleo sobre tela 
180 x 200 cm, 2026



MARAÑA 

“En la conducta irrefrenable de su dibujar, hay algún tipo de hipergrafismo, compulsión por llenar hojas y hojas de palabras o garabatos, 
que lo lleva una y otra vez a complejizar la trama de sus trazos; enmarañar el miedo al vacío, llenar con naderías, dicciones sin 
significado, apenas gestos, la obra en blanco. Lo cual le ha dado el mérito de haber abierto las posibilidades reticulares en sus 
variedades infinitas, ninguna es igual a la otra. Su trabajo es un abstraerse en el hacer, no pensar; lo contrario a seguir una regla 
preestablecida u operar matemático. Sin fórmulas ni cálculos, sus pinturas son una danza, un ritmo, una meditación, un humoroso 
desvío del pensamiento, un juguetón enroscamiento de las líneas; tretas al orden geométrico que generan vibración visual, la cual 
puede escucharse. Las piezas de Mario Núñez, son como el sonido que se desenvuelve en ondas, van al ritmo del free Jazz, haciendo 
homenaje a la sensualidad y la improvisación”.  
Itala Schmelz 

 
“In the unrestrained nature of his drawing, there is a form of hypergraphia—a compulsion to fill sheet after sheet with words or scribbles—that drives him, time and 
again, to complicate the web of his strokes; to entangle the fear of the void, filling the blank canvas with trifles, meaningless utterances, and mere gestures. This has 
earned him the distinction of opening up infinite possibilities within these reticular forms; no two are alike. His work is an act of immersion in the doing rather than the 
thinking—the antithesis of following a pre-established rule or mathematical operation. Devoid of formulas or calculations, his paintings are a dance, a rhythm, a 
meditation, a humorous detour of thought, a playful intertwining of lines—subversions of geometric order that generate a visual vibration one can almost hear. Mario 
Núñez’s pieces are like sound unfolding in waves, moving to the rhythm of free jazz, paying homage to sensuality and improvisation.”  
Itala Schmelz.



LUIS FELIPE ORTEGA



LUIS FELIPE ORTEGA 

(Ciudad de México, 1966)  

 
 
Luis Felipe es egresado de la Facultad de Filosofía y Letras de la UNAM. Ha escrito para múltiples publicaciones y ha editado varias revistas desde inicios de los años 90. En el 2002 realizó 
una residencia artística en el International Studio & Curatorial Program (ISCP) de Nueva York. Ha recibido varios reconocimientos, incluyendo el Sistema Nacional de Creadores (2006, 
2009, 2015 y 2020) y FONCA, Jóvenes Creadores (1998). Representó a México en la 56 Bienal de Venecia (2015) y su obra se ha incluido en las siguientes bienales: Bienal de Coimbra, 
Portugal (2019), Bienal de Praga, República Checa (2009); Bienal de Tirana, Albania (2001) y Bienal de Gwangju, Corea del Sur (2000). Entre sus exposiciones individuales podemos 
destacar las siguientes:  ...y luego se tornará resquicio, Museo Amparo, Puebla (2022); A Horizon Falls, A Shadow, Mattatoio-MACRO, Roma (2018); A propósito del borde de las cosas, 
Museo Experimental El Eco, México (2017); Así es, ahora es ahora, Laboratorio Arte Alameda, México (2010); Horizonte Invertido, El Clauselito, Museo de la Ciudad de México, México 
(2010); Before the Horizon, Maison d’Art Actuel des Chartreux, Bélgica (2006); Ocupación, Sala de Arte Público Siqueiros, México (2004), Km 96, Kurimanzutto, México (2002: Yo, Nosotros, 
Centro de la Imagen, México (2000) y Campo de acción, Art&Idea, México (1997). Ha participado también en numerosas exposiciones colectivas dentro las cuales podemos destacar las 
siguientes: Between Words and Silence. The Work of Translation, Armory Center for de Arts, Pasadena (2017); Punk, sus Rastros en el Arte Contemporáneo, MACBA/Barcelona, Museo 
Universitario del Chopo/México (2016); Strange Currencies. Art and Action in Mexico City 1990-2000, The Galleries at Moore College of Art and Design, Philadelphia (2016); Moving Time: 
Video Art at 50, 1965-2015, Eli and Edythe Broad Art Museum, Michigan (2016); Antes de la Resaca. Una Fracción de los Noventa en la Colección del MUAC, México (2011); La Era de la 
Discrepancia, MUAC, México, MALBA, Buenos Aires, Argentina/Pinacoteca do Estado de São Paulo, Brasil (2008); Esquiador en el Fondo del Pozo, Jumex, México; After the Act, MUMOK 
Museum Moderner Kunst, Austria (2005);  Cover Theory. L'arte Contemporanea Come Re-interpretazione, Officina della Luce, Italia (2003);  Elephant Juice (Sexo entre amigos), 
Kurimanzutto, México (2003); Ummaguma: Especies de Indeterminación, México, (1995); Jorge Kunst Uit Mexico, Bélgica (1994) y Temístocles 44-I (Decoraciones para el hogar), México 
(1993). 

Luis Felipe Ortega completed his undergraduate degree in the Faculty of Letters and Philosophy at Universidad Nacional Autónoma de México (UNAM). Since the 1990s, he has published extensively and 

edited several magazines. In 2002, he held an artistic residency in the International Studio & Curatorial Program (ISCP) in New York City. He has received numerous recognitions, including the Sistema Nacional 

de Creadores (2006, 2009, 2015, 2020) and FONCA, Jóvenes Creadores (1998). His work has also been a part of biennials such as: Bienal de Coimbra, Portugal(2019); La Biennale di Venezia, Mexican’s 

National Pavillon, Venece (2015); Pague Biennale, Czech Republic (2009); Tirana Biennale, Albania (2001) and Gwangju Biennale, South Korea (2000). His most important solo exhibitions include: ...y luego se 

tornará resquicio, Museo Amparo, Puebla (2022); A Horizon Falls, A Shadow, Mattatoio-MACRO, Rome (2018); A propósito del borde de las cosas, Museo Experimental El Eco, Mexico (2017); Así es, ahora es 

ahora, Laboratorio Arte Alameda, Mexico (2010);  Horizonte Invertido, El Clauselito, Museo de la Ciudad de México, Mexico (2010);  Before the Horizon,  Maison d’Art Actuel des Chartreux, Belgium 

(2006); Ocupación, Sala de Arte Público Siqueiros, Mexico (2004), Km 96, Kurimanzutto, México (2002); Yo, Nosotros, Centro de la Imagen, Mexico (2000) and Campo de acción, Art&Idea, Mexico (1997). 

Additionally, his work has been included in various group exhibitions:  Between Words and Silence. The Work of Translation, Armory Center for de Arts, Pasadena (2017); Punk, sus Rastros en el Arte 

Contemporáneo, MACBA/Barcelona, Museo Universitario del Chopo/Mexico (2016);  Strange Currencies. Art and Action in Mexico City 1990-2000, The Galleries at Moore College of Art and Design, 

Philadelphia (2016); Moving Time: Video Art at 50, 1965-2015, Eli and Edythe Broad Art Museum, Michigan (2016); Antes de la Resaca. Una Fracción de los Noventa en la Colección del MUAC, Mexico 

(2011); La Era de la Discrepancia, MUAC, Mexico, MALBA, Buenos Aires, Argentina/Pinacoteca do Estado de São Paulo, Brazil (2008); Esquiador en el Fondo del Pozo, Jumex, Mexico; After the Act, MUMOK 

Museum Moderner Kunst, Austria (2005);  Cover Theory. L'arte Contemporanea Come Re-interpretazione, Officina della Luce, Italy (2003);  Elephant Juice (Sexo entre amigos), Kurimanzutto, Mexico 

(2003); Ummaguma: Especies de Indeterminación, Mexico, (1995); Jorge Kunst Uit Mexico, Belgium (1994) y Temístocles 44-I (Decoraciones para el hogar), Mexico (1993).



Sin titulo I (sobre la noción de afecto en peter Pál Pelbart)  
Tinta acrílica y óleos obre lino 
80 x 140 cm, 2023



Sin titulo I (sobre la noción de afecto en peter Pál Pelbart)  
Tinta acrílica y óleos obre lino 
80 x 140 cm, 2023



“¿Qué es un horizonte? Es una línea que aparentemente separa el cielo y la tierra. Sin embargo ese límite es inestable porque depende del 
terreno y de la mirada de quien lo observa, haciendo que siempre tenga algo de relativo y de artificial. En ese sentido, el espacio que se 
genera a partir de esa ambigüedad es producto de una serie de relaciones y nunca es fijo sino más bien variable. A su vez, esas relaciones 
producen diferentes experiencias en los observadores porque lo que está en juego no sólo es su mirada sino su cuerpo, que es el que 
permite la relación. Ese espacio ambiguo e intersticial y la experiencia particular que produce es el que ha explorado Luis Felipe Ortega en los 
últimos quince años(…). 

A partir de relaciones entre paisajes, arquitecturas, objetos y cuerpos, pero también entre imágenes y volúmenes, marcados por la 
tradición del arte minimal y conceptual norteamericano y del movimiento neoconcreto brasileño, Ortega se ocupa de producir espacios 
liminares donde los materiales y técnicas de ejecución se vuelven fundamentales: tanto el tamaño de las piezas, así como sus materiales 
llevan consigo un trabajo específico que permiten una imaginación peculiar del tiempo invertido en su realización. De esta forma, los tiempos y 
espacios conviven de maneras singulares y sólo pueden ser percibidas estando allí, en el espacio de exhibición. Es por eso que la sencillez 
aparente de cada una de las obras es eso, pura apariencia: en la medida en que se ven con cuidado y que se transitan, van adquiriendo una 
dimensión diferente haciendo manifiestas la multitud de capas que las componen(…). 

Daniel Montero 

 
 

“What is a horizon? It is a line that appears to separate the sky from the earth. That limit is nevertheless unstable because it depends on both the land itself and the 
observer’s gaze, such that there is always something relative and artificial about it. In that sense, the space that emerges from that ambiguity is a product of a set of 
relationships, and is never static, always moving. Those relations, in turn, generate different experiences among observers because they involve not only their respective 
gazes but also their bodies, which enable that relationship. Luis Felipe Ortega has been exploring this ambiguous, interstitial space and the particular experience it produces 
over the last fifteen years… (.) Drawing on relationships between landscapes, architectures, objects, and bodies, as well as between images and volumes, and influenced 
by the tradition of minimalist and conceptual art in the United States and the neo-concrete movement in Brazil, Ortega tasks himself with producing liminal spaces in which 
the materials and techniques he uses become fundamental: both the scale of the pieces and the material components of each of them entail a specific work that together 
enable a peculiar way of imagining the time invested in their completion. In this way, times and spaces coexist in unique ways and can only be perceived in the experience of 
being there, in the exhibition space. That is why the apparent simplicity of each piece is just that: pure appearance. Insofar as they are observed carefully and they move about, 
they take on a different dimension, manifesting the multitude of layers they comprise(.)…” 

 
Daniel Montero



ROBERTO TURNBULL



ROBERTO TURNBULL 

(Ciudad de México, 1959)  
    

Pintor y grabador. Recibe premios de adquisición en 1992, 1998 y mención honorífica en 2006 en la Bienal Nacional Rufino Tamayo, y el premio Omnilife en 
Guadalajara en 1994. Ha realizado exposiciones individuales en las principales galerías y espacios del país: Museo de Arte Carrillo Gil (1985), Sala de Arte Público 
Siqueiros (1992), Museo de Arte Contemporáneo de Oaxaca (1995), Museo de las Artes de la Universidad de Guadalajara (2000), Museo de Arte Moderno en la 
Ciudad de México (2000 y 2008), Museo de la Universidad de Hong Kong (2015), Sala de Arte Público Siqueiros (2022). Ha formado parte de numerosas colectivas 
alrededor del mundo como en Estados Unidos, Japón, Noruega, Canadá, Colombia, Bélgica y Francia. En 1989 participa en diversas bienales como la Bienal de la 
Habana y la Bienal de Cuenca, Ecuador.  Su obra se encuentra en importantes colecciones públicas y privadas del país y en el extranjero, en el MoMA de Nueva 
York (USA); Museo de Arte Moderno, Museo Universitario de Arte Contemporáneo (Muac), Colección Coppel, ESPAC (CDMX); MUSA, MUSAS (Guadalajara), entre 
otros.  

Painter and engraver. He received acquisition awards in 1992, 1998 and honorable mention in 2006 at the Rufino Tamayo National Biennial, and the Omnilife award in Guadalajara in 
1994. He has had individual exhibitions in the main galleries and venues in the country: Carrillo Gil Art Museum (1985), Siqueiros Public Art Hall (1992), Oaxaca Museum of 
Contemporary Art (1995), Museum of Arts of the University of Guadalajara (2000), Museum of Modern Art in Mexico City (2000 and 2008), Museum of the University of Hong Kong 
(2015), Sala de Arte Público Siqueiros (2022). He has been part of numerous collectives around the world such as in the United States, Japan, Norway, Canada, Colombia, Belgium 
and France. In 1989 he participated in various biennials such as the Havana Biennial and the Cuenca Biennial, Ecuador. His work can be found in important public and private 
collections in the country and abroad, at the MoMA in New York (USA); Museum of Modern Art, University Museum of Contemporary Art (Muac), Coppel Collection, ESPAC (CDMX); 
MUSA, MUSES (Guadalajara), among others. 



Interior Piramide 
Técnica mixta sobre tela 
190 x 190 cm, 2026



La cara del sol 
Acrilico sobre tela  
190 x 190 cm, 2026



Teotihuacán II 
Acrilico sobre tela 
200 x 170 cm, 2026



“Por qué fragmentar la representación de cuerpos de humanos, de animales, de objetos diversos y volúmenes geométricos ? ¿ Por 
qué desechar las perspectivas convencionales para conjuntar personajes y cosas que no responden a una lógica previsible ? ¿ Por 
qué pasar de imágenes nítidas a a metamorfosis desconcertantes ? Por qué transitar de la sensatez a lo absurdo, de lo pedestre a 
lo sublime, del drama entre individuos a la confrontación de formas abstractas ? Todo ello responde a la certidumbre de Turnbull 
para alcanzar metáforas visuales que den forma a los cambiantes descubrimientos de su propia subjetividad. 
 
  (…) Indiferentes a la posibilidad de ser calificado de ecléctico, concibió un programa a mediano plazo sustentado en dos atributos 
principales: un geometrismo que bordeara la nueva abstracción o el minimal, y un cromatismo desligado de todas las 
restricciones vanguardistas. Ni gestualidad ni lirismo. La composición se concentra en distribuir cuadrados y rectángulos de colores 
contrastados y peculiares sobre un plano neutro, en ocasiones levemente texturado. En los cuadrados, los rectángulos y las escuadras 
no hay gradaciones tonales, aunque se permiten algunas matizaciones, redes, dibujos o superposiciones que individualizan cada una 
de las obras.“ 

Raquel Tibol 

“Why fragment the representation of human bodies, animals, various objects and geometric volumes? Why discard conventional perspectives to bring together 
characters and things that do not respond to a predictable logic? Why go from sharp images to bewildering metamorphoses? Why move from the sensible to the 
absurd, from the pedestrian to the sublime, from the drama between individuals to the confrontation of abstract forms? All of this responds to Turnbull's certainty 
in reaching visual metaphors that give shape to the changing discoveries of his own subjectivity. (...) Indifferent to the possibility of being described as eclectic, he 
conceived a medium-term program supported by two main attributes: a geometry bordering on new abstraction or minimalism, and a chromaticism detached 
from all avant-garde restrictions. Neither gestures nor lyricism. The composition concentrates on distributing squares and rectangles of contrasting and peculiar 
colors on a neutral plane, sometimes slightly textured. In the squares, rectangles and brackets there are no tonal gradations, although some shades, nets, 
drawings or superimpositions are allowed that individualize each of the works.“ 
Raquel Tibol









G.56 Hub creativo 

Calle General León 56 
Col. San Miguel Chapultepec, 11850 CDMX 
www.lelaboratoire.mx  

____________________________________ 

FB:     https://www.facebook.com/galeria.lelaboratoire/   
IG:     https://www.instagram.com/galerialelaboratoire/   
T:        https://twitter.com/lelaboratoiremx   

http://www.lelaboratoire.mx
https://www.facebook.com/galeria.lelaboratoire/
https://www.instagram.com/galerialelaboratoire/
https://twitter.com/lelaboratoiremx

