
Vector Rays, 2019

Madera, LED WS2813, electrónica y software personalizado
80 x 100 x 15 cm
Colección Arte Fundación Unicaja

Vector Rays, 2019

Wood, WS2813 LEDs, electronics, and custom software
80 × 100 × 15 cm
Collection of Arte Fundación Unicaja

Stella, 2025

Acero al carbono, LED WS2811, electrónica y software personalizado 
400 x 200 cm
Cortesía del artista y Galería Luis Adelantado, Valencia

Stella, 2025

Carbon steel, WS2811 LEDs, electronics, and custom software
400 × 200 cm
Courtesy of the artist and Galería Luis Adelantado, Valencia

Rayleigh, 2025

LED P3, acero al carbono, esmalte, electrónica y software generativo per-
sonalizado
135 x 58 cm
Cortesía del artista y Galería Luis Adelantado, Valencia

Rayleigh, 2025 

P3 LED, carbon steel, enamel, electronics, and custom generative software
135 × 58 cm
Courtesy of the artist and Galería Luis Adelantado, Valencia



Continue Forever II y III, 2021

Acero al carbono, aluminio, accafoam, pintura fotosensible, motores, láser, filamento PLA,
electrónica y software personalizado
160 x 107 x 7 cm
Cortesía del artista y Galería Luis Adelantado, Valencia

Diseñadas, construidas y programadas por él mismo, en la serie Continue Forever, 
Cachito Vallés utiliza máquinas para producir imágenes en constante aparición y 
desaparición. Partiendo de la idea de pensar o reflexionar sobre el tiempo, estas obras 
pertenecen a un estado intermedio entre las piezas centradas en la luz y las pinturas; 
son obras en continuo desarrollo, lo que las conforma es precisamente el proceso, en el 
que un diodo láser que emite luz ultravioleta activa la pintura fotosensible.
 
En relación con las creaciones geométricas y lumínicas de los artistas que formaron 
parte del seminario Generación Automática de Formas Plásticas del Centro de Cálculo 
de la Universidad de Madrid, como Gerardo Delgado entre otros, estas máquinas de 
pintar reúnen varios de los aspectos recurrentes en la producción del artista; por un 
lado, el uso de la máquina auto diseñada y construida; por otro, la reflexión sobre el 
tiempo al que remite su propio título, un tiempo continuo e interminable, un tiempo 
fugaz relacionado con la existencia humana, un eterno presente; la máquina repite de 
forma incansable una acción en el espacio expositivo pero genera una pintura efímera 
que no permanece; la luz ocupa un papel central, una luz que continua para siempre, 
que va apareciendo y se va desvaneciendo; finalmente, la presencia de la geometría, 
en este caso orgánica, pues la máquina va dibujando el patrón creado por Cyril Stanley 
Smith en 1987 como una variante de las baldosas creada en 1704 por Sébastien Truchet. 

Continue Forever II & III, 2021

Carbon steel, aluminum, Accafoam, photosensitive paint, motors, laser, PLA filament,
electronics, and custom software 
160 × 107 × 7 cm
Courtesy of the artist and Galería Luis Adelantado, Valencia

Designed, built, and programmed by the artist himself, in the Continue Forever series 
Cachito Vallés uses machines to produce images in a state of constant appearance 
and disappearance. Originating from a reflection on the passage of time, these works 
occupy an intermediate space between light-based pieces and paintings; they are 
works in continuous evolution, defined precisely by process. A UV laser diode activates 
the photosensitive paint, setting the work into motion.

In dialogue with the geometric and light-based creations of the artists who participated 
in the Seminario de Generación Automática de Formas Plásticas (Seminar on 
Automatic Generation of Plastic Forms) the Computing Center of the University of 
Madrid—among them Gerardo Delgado—these “painting machines” bring together 
several recurring aspects of Vallés’ practice: on one hand, the use of self-designed and 
self-built mechanisms; on the other, the contemplation of time suggested by the title 
itself—a continuous, unending time, a fleeting time connected to human existence, an 
eternal present. The machine tirelessly repeats an action within the exhibition space, 
generating an ephemeral painting that does not endure. Finally, light occupies a central 
role—a light that continues forever, appearing and fading away—and geometry, in this 
case organic, as the machine traces the pattern devised by Cyril Stanley Smith in 1987 
as a variation on the tiles created in 1704 by Sébastien Truchet.



Redshift, 2025

Acero, policarbonato celular translucido rojo, máquina
de humo, motor, focos DMX
180 x 600 cm
Cortesía del artista y Galería Luis Adelantado, Valencia

Realizada específicamente para esta sala considerando la dimensión de su 
arquitectura, la instalación comparte con otras nuevas producciones creadas para la 
muestra un denominador común: el uso de formas curvas. Esto las vincula con los hornos 
de botella característicos del Claustrón Sur, el espacio que mejor conserva la memoria 
industrial del edificio.

Pensada para interpelar al espectador, el título Redshift remite al fenómeno homónimo 
—en castellano, «corrimiento al rojo»—, en el que la luz de un objeto se desplaza 
hacia longitudes de onda más largas, es decir, hacia el extremo rojo del espectro 
electromagnético, cuando dicho objeto se aleja del observador. En cambio, si el objeto 
se acerca, la luz se desplaza hacia longitudes de onda más cortas, en dirección al azul: 
esto se conoce como blueshift o «corrimiento al azul». Esta alteración en la longitud 
de onda, ya sea hacia el rojo o hacia el azul, se debe al efecto Doppler aplicado a las 
ondas de luz y es fundamental para medir el movimiento de los cuerpos celestes. En 
astronomía, el redshift se interpreta como una señal de que una galaxia u otro objeto se 
está alejando, mientras que el blueshift indica acercamiento, lo que permite estudiar la 
expansión del universo y la dinámica de estructuras cósmicas. 

Esta instalación envolvente explora el uso de la luz a través de una atmósfera de 
niebla, una luz que construye, que es una extensión de la materialidad de la obra, pues 
se convierte en materia y adquiere textura, conectando lo material con lo inmaterial, 
conectando con el espectador. Como en la conocida pintura El monje frente al mar 
(1808–1810), de Caspar David Friedrich, que muestra a una figura solitaria enfrentada a 
la inmensidad del mar y el cielo, la pieza busca evocar la pequeñez del ser humano ante 
la magnitud del universo y la profundidad de su propia conciencia, y quizá una conexión 
con lo trascendental, que además tiene un vínculo con el propio espacio en el que se 
ubica, dedicado en su origen, como monasterio cartujo, a la contemplación y el intento 
de reunión con lo divino.

Redshift, 2025

Steel, translucent red cellular polycarbonate, smoke
machine, motor, DMX spotlights
180 × 600 cm
Courtesy of the artist and Galería Luis Adelantado, Valencia

Created specifically for this gallery in response to its architectural dimensions, the 
installation shares with other new works produced for the exhibition a common 
denominator: the use of curved forms. This formal choice connects it to the bottle kilns 
characteristic of the South Cloister, the area that best preserves the building’s industrial 
memory.

Conceived to engage the viewer, its title, Redshift, refers to the astronomical 
phenomenon of the same name—in Spanish, corrimiento al rojo—in which the light 
from an object shifts toward longer wavelengths, that is, toward the red end of the 
electromagnetic spectrum, as the object moves away from the observer. Conversely, 
when an object approaches, its light shifts toward shorter wavelengths, in the blue 
direction, a blueshift. This alteration in wavelength, whether redward or blueward, 
results from the Doppler ggggggeffect applied to light waves and is essential for 
measuring the motion of celestial bodies. In astronomy, redshift is interpreted as 
evidence that a galaxy or other object is receding, whereas blueshift indicates 
approach, allowing scientists to study the expansion of the universe and the dynamics 
of cosmic structures.

This immersive installation explores the use of light through an atmosphere of mist, a 
light that constructs, that becomes an extension of the work’s materiality, transforming 
into substance and acquiring texture, thus linking the material with the immaterial and 
establishing a connection with the viewer. Echoing Caspar David Friedrich’s Monk by the 
Sea (1808–1810), which depicts a solitary figure confronting the vastness of sea and sky, 
the piece seeks to evoke the smallness of human existence before the magnitude of the 
universe and the depths of self-awareness, and perhaps a sense of the transcendental, 
resonating with the history of the space itself, once a Carthusian monastery devoted to 
contemplation and the pursuit of divine communion.



De izquierda a derecha: 

Trace (EPIC 1500), 2024
Acrílico sobre lino realizado con plotter CNC de construcción propia
147 x 96 cm
Cortesía del artista y Galería Luis Adelantado, Valencia

Dibujos preparatorios, 2021-2025
Pintura acrílica sobre papel y lino
Varias medidas
Cortesía del artista y Galería Luis Adelantado, Valencia

Trace (EPIC 1002), 2024
Trace (EPIC 1004), 2024
Trace (EPIC 1003), 2024
Trace (EPIC 1005), 2024
Acrílico sobre lino realizado con plotter CNC de construcción propia
65 x 46 cm
Cortesía del artista y Galería Luis Adelantado, Valencia

Trace (HD 1397), 2024
Trace (HD 1399), 2024
Trace (HD 1400), 2025
Trace (HD 1401), 2025
Acrílico sobre lino realizado con plotter CNC de construcción propia
220 x 142 cm
Cortesía del artista y Galería Luis Adelantado, Valencia

System XV, 2019 
System 09, 2019
Filamento PLA impreso sobre tela y bastidor de madera
135 x 90 cm
Colección particular, Valencia

Noise I, 2019
Grabado láser sobre madera con plotter CNC de construcción propia, 
240 x 160 cm
Colección DKV

Untitled (Perlin Noise), 2019
Grabado láser sobre chapa de roble con plotter CNC de construcción propia 
80 x 63 cm 
Cortesía del artista y Galería Luis Adelantado, Valencia

En esta sala se reúnen pinturas realizadas en distintos soportes y a través de diferentes técnicas, con 
el denominador común de haber sido realizadas con la intervención de la programación informática 
a través de máquinas diseñadas y construidas por el artista, en una suerte de performance 
«post-humana», en la que estas se utilizan como interfaz o medio. En el uso del ordenador para 
la producción de obras de arte por parte de Cachito Vallés hay un importante factor manual, de 
manufactura, pues al construir las máquinas que hacen de intermediarias entre el artista y el resultado 
final, el proceso —que varía en función de la serie y el resultado que se persigue—, siempre deriva en 
obras que se separan de lo industrial, y mantienen una fuerte impronta humana.

La serie System se compone a través de imágenes construidas vectorialmente con un software de 
ordenador que luego se traducen al volumen y se materializan sobre el lienzo mediante impresión 3D 
con filamento PLA. Se obtiene así como resultado unas piezas inspiradas directamente en los trabajos 
realizados en el Centro de Cálculo a través de módulos en rotación. 

Siguiendo una línea compositiva similar basada en la geometría, Noise I tiene como base la madera, 
en la que un grabado láser genera líneas y rellenos mediante una trama a 45º. El depósito de carbón 
acumulado en las zonas horadadas se fija con barniz en espray, formando una capa sólida que parece 
posarse sobre la superficie.

Las más recientes, dos de ellas de nueva producción, pertenecen a la serie Trace, donde en una 
búsqueda de lo pictórico sobre la tela, las formas evolucionan más libremente, generando un trabajo 
más orgánico. El uso bicolor del fondo de tela cruda y la pintura negra remite a una estética que 
recuerda a las composiciones de Manuel Barbadillo, con resonancias de una pintura de otras décadas. 
Esta referencia visual, sin embargo, contrasta con el enfoque actual del proceso, con una forma nueva 
de hacer y producir, en un desarrollo profundamente personal y artesanal. La máquina pinta bajo 
la guía del artista, a partir de un banco de imágenes procedentes de vídeos propios o programas 
generativos, seleccionadas mediante un software específico y trasladadas al lienzo a través de 
rotuladores cargados con pintura negra monocroma, cuyo trazo obedece a la dirección programada. 
La presión ejercida sobre el soporte y las variaciones tonales —desde negros intensos hasta grises 
más suaves—, junto con el uso de cinta adhesiva para cubrir o descubrir zonas específicas, permiten 
construir composiciones que trascienden la geometría estricta y se abren a una interpretación libre por 
parte del espectador. En algunas áreas se incorporan tramas lineales y en otras, imágenes procesadas 
o zonas de mayor densidad pictórica, componiendo con el lienzo a veces en plano, a veces en 45º. 

Esta composición guiada por la intuición lo aproxima a la tradición de la pintura clásica, aquella que 
surge directamente de la mano del artista. Se trata de una forma de construir la imagen que considera 
la totalidad de la pieza y su resultado final, más allá de la lógica fragmentaria o puramente programada.



This gallery brings together paintings created on different supports and through various 
techniques, all sharing a common denominator: the use of computer programming through 
machines designed and built by the artist himself, in a kind of “post-human” performance 
where these machines act as interface or medium. In Cachito Vallés’s use of computers for art 
production, there remains a significant manual, craft-based component: by constructing the 
machines that mediate between artist and final result, the process, which varies according to each 
series and its intended outcome, always leads to works that move away from the industrial and 
retain a strong human imprint.

The System series is composed of images generated vectorially using computer software, later 
translated into volume and materialized on canvas through 3D printing with PLA filament. The 
resulting pieces draw direct inspiration from the works produced at the Centro de Cálculo through 
rotational modular systems.

Following a similar l approach based on geometry, Noise I is created on a wooden surface, where 
a laser engraving generates lines and fills through a 45º grid. The carbon residue deposited in the 
engraved areas is fixed with spray varnish, forming a solid layer that appears to rest upon the 
surface.

The most recent works, two of them newly produced, belong to the Trace series, in which, through 
a pursuit of the pictorial on canvas, forms evolve more freely, generating a more organic outcome. 
The two-tone contrast between the raw linen and black paint recalls an aesthetic reminiscent of 
Manuel Barbadillo’s compositions, echoing a painting language from other decades. This visual 
reference, however, contrasts with the contemporary approach of the process: a new way of 
making and producing, deeply personal and artisanal. The machine “paints” under the artist’s 
guidance, working from a bank of images drawn from his own videos or generative programs, 
selected through specific software and transferred onto the canvas using paint markers filled with 
monochrome black paint, their movement following programmed directions. The pressure exerted 
on the surface and the tonal variations, from deep blacks to softer grays, together with the use 
of masking tape to conceal or reveal specific areas, enable the construction of compositions that 
transcend strict geometry and open themselves to the viewer’s free interpretation. In some areas, 
linear meshes are incorporated; in others, processed images or zones of greater pictorial density, 
with the canvas sometimes positioned flat and sometimes at a 45º angle.

This composition guided by intuition brings Vallés closer to the tradition of classical painting, 
the kind that emerges directly from the artist’s hand. It is a way of constructing the image 
that considers the entirety of the piece and its final result, beyond a fragmentary or purely 
programmed logic.

From left to right:

Trace (EPIC 1500), 2024
Acrylic on linen executed with a self-built CNC plotter
147 × 96 cm
Courtesy of the artist and Galería Luis Adelantado, Valencia

Preparatory Drawings, 2021-2025
Acrylic paint on paper and linen
Various dimensions
Courtesy of the artist and Galería Luis Adelantado, Valencia

Trace (EPIC 1002), 2024 
Trace (EPIC 1004), 2024 
Trace (EPIC 1003), 2024 
Trace (EPIC 1005), 2024
Acrylic on linen executed with a self-built CNC plotter
65 × 46 cm
Courtesy of the artist and Galería Luis Adelantado, Valencia

Trace (HD 1397), 2024
Trace (HD 1399), 2024
Trace (HD 1400), 2025
Trace (HD 1401), 2025
Acrylic on linen executed with a self-built CNC plotter
220 × 142 cm
Courtesy of the artist and Galería Luis Adelantado, Valencia

System XV, 2019 
System 09, 2019
PLA filament printed on fabric and wooden stretcher
135 × 90 cm
Private collection, Valencia

Noise I, 2019
Laser engraving on wood made with a self-built CNC plotter
240 × 160 cm
DKV Collection

Untitled (Perlin Noise), 2019
Laser engraving on oak veneer made with a self-built CNC plotter
80 × 63 cm
Courtesy of the artist and Galería Luis Adelantado, Valencia



Sideral, 2025

Acero, policarbonato, metacrilato amarillo, motores
Medidas variables
Cortesía del artista y Galería Luis Adelantado, Valencia

Helix, 2024

Acero al carbono, policarbonato celular, neón LED, electrónica y software personalizado,
176 x 127 x 60 cm
Colección particular, Sevilla

En diálogo con los hornos de cerámica que ocupan la parte central del Claustrón Sur, 
se presentan dos piezas complementarias, dos obras que juegan con la idea de lo 
curvo, lo volumétrico y la verticalidad, relacionándose a nivel formal con los elementos 
industriales que invaden este espacio. 

Sideral, concebida específicamente para este lugar, se presenta como un gran volumen 
triangular o un artefacto técnico ancestral, inclinado 23º en alusión al eje de rotación 
de la Tierra. Su planta reproduce la figura de la «pajarita» de la Alhambra, motivo de 
la cerámica vidriada nazarí, característico por su simetría y dinamismo. Esta forma, 
a medio camino entre la estrella y el ave, remite a la geometría y alude o evoca un 
molino de viento; sugiere movimiento, rotación y vibración. En su interior gira un cilindro 
metálico con lamas de metacrilato amarillo, como referencia a las ráfagas del Sol, cuyo 
extremo, apoyado sobre la pared y orientado al este —por donde amanece cada día—, 
configura un artilugio astrológico inventado o utópico.

En el otro extremo de la sala, se encuentra Helix, una escultura-instalación adosada 
a la pared cuya luz, en movimiento en torno a su eje cilíndrico, transforma la pieza 
constantemente y la conecta con la respiración humana, pues su ritmo sigue el patrón 
temporal estándar de dicha respiración; podría decirse que así, una pieza de estética y 
apariencia industrial se humaniza y vuelve orgánica. 

Sideral, 2025

Steel, polycarbonate, yellow acrylic, motors
Variable dimensions
Courtesy of the artist and Galería Luis Adelantado, Valencia

Helix, 2024

Carbon steel, cellular polycarbonate, LED neon, electronics, and custom software
76 × 127 × 60 cm
Private collection, Seville

In dialogue with the ceramic kilns occupying the central part of the South Cloister, two 
complementary works are presented, pieces that play with the ideas of curvature, 
volume, and verticality, formally relating to the industrial elements that populate this 
space.

Sideral, conceived specifically for this location, presents itself as a large triangular 
volume or an ancestral technical artifact, tilted at 23º in reference to the Earth’s axis 
of rotation. Its plan reproduces the “pajarita” motif from the Alhambra, a design 
characteristic of Nasrid glazed ceramics, notable for its symmetry and dynamism. This 
shape, halfway between star and bird, evokes geometry and alludes to a windmill; it 
suggests movement, rotation, and vibration. Inside, a metal cylinder with yellow acrylic 
slats rotates, referencing the Sun’s rays. Its edge, resting against the wall and oriented 
eastward toward the rising sun, functions as an invented or utopian astrological device.

At the other end of the gallery stands Helix, a wall-mounted sculpture-installation 
whose light moves around its cylindrical axis, continuously transforming the piece and 
connecting it to human respiration, as its rhythm follows the standard temporal pattern 
of breathing. In this way, an industrial-looking work acquires a humanized, organic 
dimension.



Granular, 2025

LED P10 32x16, Acero al carbono, esmalte, electrónica y software personalizado
32 x 160 cm
Cortesía del artista y Galería Luis Adelantado, Valencia

Continuum, 2025

Tubos LED, placas PCB
150 x 600 cm
Cortesía del artista y Galería Luis Adelantado, Valencia

Granular actúa como un reloj fragmentado, en el que la noción del segundo se 
descompone en intervalos de diferentes tamaños, generando una sucesión de 
alteraciones. Dividida en dos secciones, en una mitad se despliega una serie de formas y 
degradados a lo largo de un minuto, mientras que en la otra se suceden intervalos de un 
segundo hasta completar el ciclo temporal. Esta pieza no solo cuestiona la percepción 
lineal del tiempo, sino que invita a experimentarlo como una secuencia de pulsos y 
transformaciones visuales en constante flujo. 

Frente a ella, una línea de tubos LED fluorescentes modificados con una electrónica 
diseñada por el artista, flota sobre la pared, apagada, en reposo, dormida. Continuum 
retoma investigaciones desarrolladas en obras anteriores y se activa únicamente con 
la presencia del espectador, que enciende los tubos al ocuparlos con el volumen de su 
cuerpo. Invita así a reflexionar sobre la propia existencia y el espacio que se habita. A 
diferencia de las instalaciones que subrayan lo insignificante del ser humano frente al 
universo, aquí se enfatiza la relevancia del visitante, ya que sin él la obra permanece 
inerte. Es el público quien la despierta y la devuelve al reposo, en una suerte lumínica 
que cuestiona la relación entre presencia, ausencia y creación.

Granular, 2025

P10 32x16 LED, carbon steel, enamel, electronics, and custom software 
32 × 160 cm 
Courtesy of the artist and Galería Luis Adelantado, Valencia

Continuum, 2025

LED tubes, PCB panels 
150 × 600 cm
Courtesy of the artist and Galería Luis Adelantado, Valencia

Granular functions as a fragmented clock, in which the notion of the second is broken 
down into intervals of varying lengths, generating a succession of alterations. Divided 
into two sections, one half unfolds a series of shapes and gradients over the course of 
a minute, while the other follows one-second intervals until completing the temporal 
cycle. This work not only challenges the linear perception of time but invites the viewer 
to experience it as a sequence of pulses and visual transformations in constant flux.

Opposite it, a line of fluorescent LED tubes, modified with electronics designed by the 
artist, floats on the wall, turned off, at rest, dormant. Continuum continues investigations 
developed in earlier works and is activated only by the presence of the viewer, 
who illuminates the tubes by occupying them with the volume of their body. In this 
way, it prompts reflection on one’s own existence and the space one inhabits. Unlike 
installations that underscore the insignificance of humans before the universe, here the 
viewer’s role is emphasized: without them, the work remains inert. It is the audience who 
awakens it and returns it to repose, in a luminous cycle that questions the relationship 
between presence, absence, and creation.



Zephyr B, 2024

Acero al carbono, lamé lycra, ventiladores PWM, electrónica y software personalizado
220 x 142 cm
Colección del Centro Andaluz de Arte Contemporáneo, Junta de Andalucía

Vinculada de alguna forma a las piezas ubicadas en el centro del corredor, Zephyr 
B remite igualmente al aire, al viento, al movimiento; es una obra entre la pintura, 
la escultura y la instalación, en la que la protagonista es la tela negra en constante 
movimiento. Tanto el gran móvil amarillo Sideral como Zephyr B se sustentan en la 
entropía como magnitud física que mide el grado de desorden o aleatoriedad de un 
sistema; en termodinámica, esta magnitud indica la cantidad de energía que no puede 
aprovecharse para realizar trabajo útil y cómo, a medida que un sistema evoluciona, su 
entropía tiende a incrementarse, reflejando la inclinación natural hacia el caos. 

Aunque el movimiento de Zephyr B responde a una programación preestablecida, 
persiste un componente de aleatoriedad en la reacción de la tela, pues este se genera 
a través de una matriz de ventiladores regulados por un microcontrolador que produce 
patrones de aire de manera sistemática para provocar un movimiento fluido y orgánico. 
Sus pliegues además evocan la estética de la pintura barroca, reforzando aún más su 
condición de pintura.

Zephyr B, 2024

Carbon steel, lamé lycra, PWM fans, electronics, and custom software 
220 × 142 cm
Collection of the Centro Andaluz de Arte Contemporáneo, Junta de Andalucía

Linked in some way to the works positioned in the center of the corridor, Zephyr B also 
references air, wind, and movement; it is a piece situated between painting, sculpture, 
and installation, in which the protagonist is the black fabric in constant motion. Both 
the large yellow mobile Sideral and Zephyr B rely on entropy as a physical quantity 
measuring the degree of disorder or randomness in a system. In thermodynamics, this 
measure indicates the amount of energy that cannot be used to perform useful work 
and shows how, as a system evolves, its entropy tends to increase, reflecting the natural 
inclination toward chaos.

Although the movement of Zephyr B follows a pre-programmed sequence, a component 
of randomness persists in the fabric’s response. This motion is generated through a matrix 
of fans controlled by a microcontroller, producing air patterns systematically to create 
fluid and organic movement. Its folds further evoke the aesthetics of Baroque painting, 
reinforcing its connection to the pictorial tradition.



Takaluna, 2025

LED P2.5, archivo digital, sonido
512 x 144 cm
Cortesía del artista y Galería Luis Adelantado, Valencia

Concebida como espacio de reflexión y contemplación, Takaluna está compuesta por 
varios elementos que se unen en una sala oscura para invitar al visitante a adentrarse 
en una experiencia casi mística. Inspirada por la danza folclórica tradicional coreana 
ganggangsullae, un baile circular en el que un grupo de mujeres, tomadas de la mano, 
cantan y danzan bajo la luz de la luna llena para asegurar una abundante cosecha, los 
movimientos y el sonido derivados de esta danza se trasladan a la instalación.

La pantalla-objeto-escultura, concebida como un monolito o tótem, impone su 
presencia y establece una relación directa con la escala del visitante. Lo envuelve 
en una atmósfera trascendental, lo impulsa a una vivencia de introspección y a una 
suerte de conexión con lo «divino» a través de una luz que actúa como puente entre 
lo material y lo inmaterial, entre lo cósmico y lo cotidiano, como la energía ritual de 
las mujeres danzantes. Mediante un software generativo, las formas, luces y colores 
emergen y se transforman de manera aleatoria en función de las fases lunares, 
ofreciendo texturas y movimientos cambiantes inspirados en las mareas. 

Las imágenes se acompañan de dos sonidos; uno producido por un artilugio mecánico 
programado que genera un ritmo percutivo y repetitivo inspirado en el de la danza, que 
invita al trance; y otro evocador, trascendente y envolvente que ayuda a desplegar una 
dimensión temporal ilimitada y cambiante, con el propósito de que cada encuentro con 
la obra sea único e irrepetible. 

Takaluna, 2025

P2.5 LED, digital file, sound
512 × 144 cm
Courtesy of the artist and Galería Luis Adelantado, Valencia

Conceived as a space for reflection and contemplation, Takaluna is composed 
of several elements that come together in a darkened gallery to invite the visitor 
into an almost mystical experience. Inspired by the traditional Korean folk dance 
ganggangsullae, a circular dance in which a group of women, holding hands, sing and 
dance under the full moon to ensure a bountiful harvest, the movements and sounds 
derived from this dance are translated into the installation.

The screen-object-sculpture, conceived as a monolith or totem, asserts its presence 
and establishes a direct relationship with the scale of the visitor. It envelops them in a 
transcendental atmosphere, prompting introspection and a sense of connection to the 
“divine” through a light that acts as a bridge between the material and immaterial, 
the cosmic and the everyday, much like the ritual energy of the dancing women. 
Using generative software, shapes, lights, and colors emerge and transform randomly 
according to the lunar phases, offering changing textures and movements inspired by 
the tides.

The visuals are accompanied by two sounds: one produced by a programmed 
mechanical device generating a percussive, repetitive rhythm inspired by the dance, 
inviting a trance-like state; the other evocative, transcendental, and immersive, 
unfolding a limitless and shifting temporal dimension, ensuring that each encounter with 
the work is unique and unrepeatable.



De izquierda a derecha: 

Retícula 03, 2024
Retícula 01, 2024

Acero al carbono, aluminio, neón flex, filamento PLA, electrónica y software personalizado
180 x 120 cm
Cortesía del artista y Galería Luis Adelantado, Valencia

Retícula 07, 2024

Acero al carbono, aluminio, neón flex, filamento PLA, electrónica y software personalizado
180 x 120 cm
Colección Y.A.

Retícula 02, 2024

Acero al carbono, aluminio, neón flex, filamento PLA, electrónica y software personalizado
180 x 120 cm
Cortesía del artista y Galería Luis Adelantado, Valencia

Retícula 06, 2024

Acero al carbono, aluminio, neón flex, filamento PLA, electrónica y software personalizado
70 x 50 cm
Colección particular, Valencia

Esta sala cierra el círculo abierto en la primera dedicada a la pintura, añadiendo 
al carácter pictórico una dimensión lumínica y abriendo un camino hacia la luz, 
protagonista de la última instalación. En conexión con Continuum, pero formalmente 
vinculada con la serie System —presente en aquella primera sala—, las obras de 
la serie Retícula surgen del análisis de detalle de esas obras, de las que se extraen 
fragmentos para ser llevados a piezas situadas entre lo pictórico y lo instalativo. 

System partía de estructuras geométricas y hallaba su referente formal en la pintura 
abstracta, evocando figuras como Elena Asins o Sol LeWitt. De la extracción de 
secciones de esa serie, nacen obras que conservan lo esencial de la composición y 
establecen una conexión con la serie Die Fahne hoch! de Frank Stella. Mientras en 
sus lienzos las líneas blancas surgen de la ausencia de imprimación, en Retícula se 
materializan mediante tubos de neón flex blancos. El conjunto de pinturas negras de 
Stella se considera un preludio de la abstracción geométrica frente al expresionismo 
abstracto, así como la antesala del minimalismo. Cachito Vallés retoma esta herencia y 
la transforma, creando estas pinturas de luz minimalistas que profundizan en el estudio 
de su propia obra anterior como referente y fuente de reflexión.

From left to right:

Retícula 03, 2024 
Retícula 01, 2024

Carbon steel, aluminum, flex neon, PLA filament, electronics, and custom software 
180 × 120 cm 
Courtesy of the artist and Galería Luis Adelantado, Valencia

Retícula 07, 2024

Carbon steel, aluminum, flex neon, PLA filament, electronics, and custom software
80 × 120 cm 
Y.A. Collection

Retícula 02, 2024

Carbon steel, aluminum, flex neon, PLA filament, electronics, and custom software 
180 × 120 cm 
Courtesy of the artist and Galería Luis Adelantado, Valencia

 
Retícula 06, 2024

Carbon steel, aluminum, flex neon, PLA filament, electronics, and custom software 
70 × 50 cm 
Private collection, Valencia

This gallery closes the circle opened in the first room dedicated to painting, adding 
a luminous dimension to the pictorial character and opening a path toward light, the 
protagonist of the final installation. In connection with Continuum, but formally linked 
to the System series, present in that first room, the works in the Retícula series emerge 
from a detailed analysis of those earlier pieces, extracting fragments to create works 
situated between painting and installation.

System originated from geometric structures and found its formal reference in abstract 
painting, evoking figures such as Elena Asins or Sol LeWitt. From the extraction of 
sections of that series arise works that retain the essence of the composition and 
establish a connection with Frank Stella’s Die Fahne hoch! series. While in Stella’s 
canvases the white lines emerge from the absence of primer, in Retícula they are 
materialized through white flex neon tubes. Stella’s series of black paintings is 
considered a prelude to geometric abstraction in contrast to abstract expressionism, as 
well as a precursor to minimalism. Cachito Vallés revisits this heritage and transforms it, 
creating these minimalist light paintings that deepen the study of his own previous work 
as a point of reference and source of reflection.



Solitude, 2025

Madera, tela, acero al carbono, focos LED programados controlados mediante Raspberry Pi,
metacrilato y aceite industrial
Medidas variables
Software generativo de las frecuencias de sonido diseñado por Gustavo A. Domínguez
Cortesía del artista y Galería Luis Adelantado, Valencia

Esta última gran sala está dominada por la instalación de mayor escala realizada por 
Cachito Vallés hasta la fecha. Solitude invita al espectador a adentrarse en un espacio 
lumínico e intangible, una experiencia del vacío y de la luz concebida como elemento 
casi místico. La pieza se articula como una formación circular dentro del espacio 
expositivo, compuesta por tres grandes estructuras curvas que se disponen en la sala 
creando tres paramentos con tres huecos de acceso/salida para establecer una dualidad 
entre un espacio interior y otro exterior. El espacio exterior es en sí mismo la propia sala, 
lo que produce una sensación ambigua de estar fuera y dentro al mismo tiempo. 

Al cruzar el umbral, el visitante se encuentra rodeado por tres fuentes de luz 
envolventes. La configuración remite a arquitecturas arcaicas como Stonehenge: 
fragmentos que, sin cerrar del todo el círculo, delimitan un interior simbólico. Si las 
piedras megalíticas marcaban el tránsito solar y lunar, aquí la radiación es pura 
luz artificial, un resplandor uniforme que suspende la temporalidad. El espectador 
se encuentra en un estado de soledad habitada: aislado del entorno inmediato, 
acompañado únicamente por la vibración de la luz. En el centro de la instalación, una 
especie de bañera circular negra contiene un líquido cuya superficie vibra al ritmo de 
frecuencias sonoras emitidas por transductores ocultos. Estas vibraciones generan 
patrones de movimiento en la superficie, añadiendo una dimensión hipnótica y sensorial. 
Así, el interior se convierte en un espacio sagrado, donde cada elemento adquiere una 
resonancia simbólica profunda.

Solitude, 2025

Wood, fabric, carbon steel, LED spotlights programmed and controlled via Raspberry Pi, acrylic,
and industrial oil 
Variable dimensions 
Generative sound frequency software designed by Gustavo A. Domínguez 
Courtesy of the artist and Galería Luis Adelantado, Valencia

This final large gallery is dominated by the largest-scale installation Cachito Vallés has 
created to date. Solitude invites the viewer into a luminous and intangible space, an 
experience of emptiness and light conceived as an almost mystical element. The work 
is structured as a circular formation within the exhibition space, composed of three 
large curved structures arranged to form three panels with three access/exit openings, 
establishing a duality between interior and exterior space. The exterior space is, in fact, 
the gallery itself, producing an ambiguous sensation of being both outside and inside 
simultaneously.

Crossing the threshold, the visitor is surrounded by three enveloping sources of light. The 
configuration evokes archaic architectures such as Stonehenge: fragments that, without 
fully closing the circle, delineate a symbolic interior. While megalithic stones marked 
solar and lunar transitions, here the radiation is pure artificial light, a uniform glow that 
suspends temporality. The viewer finds themselves in a state of inhabited solitude: 
isolated from the immediate surroundings, accompanied only by the vibration of light.

At the center of the installation, a circular black basin contains a liquid whose surface 
vibrates in response to sound frequencies emitted by hidden transducers. These 
vibrations generate movement patterns on the surface, adding a hypnotic and sensory 
dimension. In this way, the interior becomes a sacred space, where each element 
acquires profound symbolic resonance.



EXHIBITION

CACHITO VALLÉS.  The Eternal Present
South Cloister and Arch of Saint Michael   |  10.30.25 – 05.24.26

CACHITO VALLÉS | Sevilla, 1986

Sun Twist, 2025

Acero al carbono, esmalte, tubo LED, software personalizado, agua destilada y madera
270 x 311 x 700 cm
Cortesía del artista y Galería Luis Adelantado, Valencia

Realizada específicamente para este espacio, la instalación Sun Twist se relaciona con 
la idea del «eterno retorno», de Friedrich Nietzsche, un concepto filosófico que sugiere 
que el universo y todos los eventos que ocurren en él se repiten de manera cíclica, una 
y otra vez, de forma infinita, lo cual no solo es una reflexión sobre la naturaleza del 
tiempo, sino también un desafío existencial.

Concebida como un «túnel del tiempo» compuesto por seis tramos iluminados por 
hexágonos de luz LED cuya progresión y ritmo lumínico generan una experiencia 
temporal cíclica, se despliega como un elemento que se retuerce y expande en el 
espacio, como repetición continua y expansión espacial.

El público se enfrenta a una superficie reflectante situada justo debajo de la estructura, 
que coloca al espectador en el interior de la pieza sin estarlo, pues contempla su reflejo 
dentro de ella. La reflexión visual sustituye el tránsito físico, creando una sensación de 
tiempo fragmentado y estableciendo una conexión entre presencia y luz, que sitúa al 
visitante en un rol contemplativo y reflexivo.

Como ocurre con otras obras del Claustrón Sur, la instalación busca provocar una 
experiencia sensorial y espiritual, intensificada por su emplazamiento en el Arco 
de San Miguel. Este espacio es el vestigio de un antiguo claustro ubicado en el lado 
del evangelio de la iglesia de la antigua Cartuja de Santa María de las Cuevas, y la 
orientación de la pieza hacia la cabecera del templo, en dirección al este, intensifica su 
condición de portal hacia lo místico y trascendente.

CACHITO VALLÉS | Seville, 1986

Sun Twist, 2025

Carbon steel, enamel, LED tube, custom software, distilled water and wood
270 × 311 × 700 cm
Courtesy of the artist and Galería Luis Adelantado, Valencia

Created specifically for this space, the installation Sun Twist engages with the idea 
of the “eternal return,” as formulated by Friedrich Nietzsche, a philosophical concept 
suggesting that the universe and all events within it repeat cyclically, again and again, 
infinitely. This notion is not only a reflection on the nature of time but also an existential 
challenge.

Conceived as a “time tunnel” composed of six sections illuminated by LED hexagons 
whose progression and luminous rhythm generate a cyclical temporal experience, 
the work unfolds as a twisting and expanding element within the space, embodying 
continuous repetition and spatial expansion.

Visitors encounter a reflective surface positioned directly beneath the structure, which 
situates the spectator inside the piece without physically placing them there, as they 
observe their reflection within it. Visual reflection replaces physical transit, creating a 
sensation of fragmented time and establishing a connection between presence and 
light, placing the visitor in a contemplative and reflective role.

As with other works in the South Cloister the installation aims to provoke a sensory and 
spiritual experience, intensified by its location at the Arch of Saint Michael. This site 
is a vestige of an old cloister on the Gospel side of the former Carthusian Monastery 
of Santa María de las Cuevas, and the work’s orientation toward the east, in the 
direction of the temple’s apse, reinforces its condition as a portal to the mystical and the 
transcendent.

EXPOSICIÓN

CACHITO VALLÉS.   El Eterno presente
Claustrón Sur y Arco de San Miguel  |  30.10.25 – 24.05.26


