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Formacion, mentoria y estrategia
para artistas que quieren
profesionalizar su carrera.

Marketing artistico - Curaduria - Portfolio - Redes - Venta de obra

Descubre la academiay

—) forma parte de nuestra
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HAY QUE MIRA

Por Antonio Sanchez. Director de 1819 allery’"
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Escribo este prologo desde la conviccion de que el arte sigue siendo una de las formas mas

lucidas de leer nuestro tiempo. En una €poearatravesada por la velocidad, la saturacién de

oz

w

tidos; detenerse ante una obra continta siendo

imagenes y la fragilidad de los relatos com
un acto necesario. Mirar no es una accion- sﬁ;}aesuna forma de pensamiento, una manera
de situarnos ante el mundo y de reconocer é’dﬁellb que, muchas veces, permanece oculto bajo
la apariencia de lo cotidiano.

La pintura figurativa, el paisaje, la materia, el cuerpo, la luz, el archivo emocional, la
naturaleza, el arte postal, la exposicion como relato y las nuevas genealogias de la
sensibilidad actual conforman un mapa amplio, plural y vivo. No se trata de cerrar
definiciones, sino de activar preguntas, establecer conexiones y acompanar al lector en una
aproximacion mas profunda al hecho artistico.

El arte contemporaneo no puede entenderse desde una sola direccidon. Su riqueza reside
precisamente en la diversidad de lenguajes, soportes, escalas y posiciones. Una obra puede
partir de la intimidad y alcanzar una dimension politica; puede trabajar con materiales
humildes_y construir una experiencia de gran densidad; puede recuperar tradiciones
hist()ricg;, y, al mismo tiempo, hablar con absoluta claridad del presente. Esa capacidad de
unir tiempos, cuerpos, territorios y memorias es una de las razones por las que el arte
mantiene intacta su fuerza. .

Como editor'y observador del panorama artistico acﬂhl, me interesa especialmente aquello
que una obra es capaz de activar mas.alla de su primera apariencia. La superficie pictorica, el
gesto, la textura, la luz, el vacio, el ritmo de una exposicion o la circulacién de una postal
artistica contienen modos de conocimiento. El arte no solo representa: piensa, conserva,
desplaza, reune y transforma. #

1819 Art Magazine quiere contribuir a una mirada mas atenta, mas exigente y mas sensible.
Quiere defender el valor de los artistas, de los procesos, de las exposiciones y de las
comunidades que hacen posible la cultura visual de nuestro tiempo. También quiere recordar
que cada obra, por pequena que sea, puede contener una forma de resistencia frente a la
indiferencia.

Leer sobre arte es prolongar la experiencia de mirar. Y mirar, cuando se hace con atencion,

es ya una manera de participar en el mundo.
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ATREVETE A DAR EL SAITO
QUE TU CARRERA MERECE

Hay momentos que marcan un antes y un despues en la trayectoria de un artista.
Decisiones que transforman aspiraciones en realidades palpables.

La Feria Digital de Arte Montmartre es uno de esos momentos.

Imaginate exhibiendo tus obras en la plataforma donde los coleccionistas mas
influyentes del mundo descubren nuevas propuestas.

Imagina ser parte de un evento cuidadosamente curado, que respira excelencia y
proyecta tu arte hacia nuevos horizontes.

No es solo participar en una feria.

Es acceder a un escenario internacional que reconoce el talento, la autenticidad y
la vision.

Es decirle al mundo que estas aqui para dejar huella.

El préximo capitulo de tu carrera comienza ahora.
Da ese paso decidido.



\%Lj | ART sY |

SERVICIOS EXCLUSIVOS
PARA ARTISTAS PARTICIPANTES

Participar en la Feria Digital de Arte Montmartre significa acceder a un conjunto de
servicios disefiados para maximizar tu visibilidad y posicionarte en el mercado del
arte contemporaneo. Cada artista seleccionado recibe:

Exposicion y Viewing Room de tus obras en Artsy

Showroom permanente, donde tus obras estaran disponibles al publico
internacional de Artsy. Un espacio curado especialmente para destacar tu trabajo
durante la feria, generando una experiencia personalizada y diferenciada para
coleccionistas y curadores.

Cuatro paginas en el catalogo oficial de la feria.
Un soporte editorial exclusivo que documenta y promociona tu trabajo con un
disefo cuidado y distribucién internacional.

Curaduria personalizada a cargo de Antonio Sanchez
Un texto curatorial que garantiza la coherencia, calidad y visibilidad de tu obra
dentro de la feria.

Campaiia publicitaria de alto impacto valorada en mas de 60.000 euros
Presencia de nuestra feria en medios de comunicacion para proyectar tu arte
hacia audiencias relevantes y cualificadas.

Cuatro paginas en 1819 Art Magazine
Un espacio exclusivo en una de las publicaciones mas respetadas del arte
contemporaneo, amplificando tu presencia y legitimidad.

Acceso exclusivo al grupo de newsletter de la feria
Un canal privado que conecta a los artistas participantes con oportunidades,
noticias y networking de alto nivel.
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En la Feria Digital de Arte Montmartre, cada solicitud se procesa en el momento
en que llega. Las plazas no se reservan: se adjudican Unicamente por orden de
inscripcion.

SPor qué asegurar tu participacion ahora mismo?
Mejor precio garantizado. Cuanto antes reserves tu plaza, mas asequible sera tu
participacion.

Cupo limitado

Las plazas se agotaran por completo, ya sucedi6é en todas la ediciones anteriores.
Este es un evento exclusivo con gran demanda; si esperas demasiado, podrias
guedarte fuera.

No dejes que esta oportunidad se te escape.
Actla ahora y asegurate un lugar en uno de los eventos mas prestigiosos del arte

contemporaneo.

Tu momento es ahora.
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[ OS MEDIOS HABLAN
DE MONTMARTRE...

‘“MONTMARTRE by 1819 Art Gallery no es solo una feria de arte digital. Es un
antes y un después en la forma en que los artistas acceden al mercado, a los
coleccionistas y a la visibilidad global”

“MONTMARTRE no solo muestra, posiciona.
Y en el mundo del arte, estar bien posicionado lo cambia todo”

© Digital Confidencial Actualidad*ABC Capital ¢ NiNERO.., ECH e o
() periodista Digital ~ LlébResn Madrid . @madridiario Nemes = EL BOLETIN

EL AUTONOMICO EI]N:H(E amoncionn BolsaM ‘\t” SCA NOTICIAS Castilla Diario
Qué! 3s51le cxtracolumna® OricniaR10]A CPlazaMayor uCrénica
UTVQ &2 HechosdeHo, R/\ DiariodeMallorca  Mediterranéo laViaEmpresariali:

NOTICIAS s Dures e m PUNTO
eshartstly  informativo MAas STAFF 5 [:al“tal 20129 s AE

“Las ferias de arte suelen abrir sus inscripciones de manera indiscriminada.
MONTMARTRE, en cambio, limita sus plazas.
No se busca llenar un espacio. Se busca construir visibilidad real para los artistas
que participan”

“MONTMARTRE es para artistas que entienden que la visibilidad es un activo.
Que saben que las conexiones adecuadas pueden cambiarlo todo. Que estan
listos para salir del anonimato y empezar a jugar en las grandes ligas”
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ABIERTO EL PLAZO DE INSCRIPCION Y RESERVAS

CUARTA EDICION

DEL 1 DE SEPTIEMBRE /30 DE DICIEMBRE 2026

- kK
PRECIO POR ARTISTA

525€

Consulta las condiciones especiales disponibles en estos
momentos v la posibilidad de pagar en comodas cuotas sin
intereses.

\ 2

Mas informacion:
[819@1819.¢s - whatsApp: +34 62975 33 95
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El arte encuentra
otra forma de ser visto.

MUEVAS OPORTUNIDADES., MAS CONEXIONES. MAS ARTE.

1819 ART GALLERY X ARTSY
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UNA PINTURA CONSTRUIDA
IA VISUAL

7 se articu ho un territorio de
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o"' _ [¥pmtura avanza ' una tension muy
precma e ulm esencia 'y atmos
formal y- campo erosmnado, entre una figuracion
. gnéral y una superficie que

- del proceso. El conjunto

’ra, entre definicion

reconocible en su estr

N
n
. conserva la vibracion'

"”luz Rdz trabaja con iluminaciones
1g1das casi teatrales, que | recortan volimenes y generan
@&'hdsprofunmdad co] tenlda La luz actta

= he% ||l

zonas oscuras adquleren una densida
simples fondos, sino masas pictd



https://www.artsy.net/artist/piotr-rdz
https://www.artsy.net/artist/piotr-rdz

> se expande con una energia aspera; en v i

A las obras una cualidad temporal: la-
amagen parece  haber atravesado ]

El regunen cromatlco 88 Relzombina : - Zil
gamas terrosas, negros profundos, - : ik
blancos enfriados, rojos oxidados, :
azules velados y acentos céalidos de . '

gran potencia ._Vl§1%a1._ -}I.;-,a pal_eta opera ..,
por friccion mdas que por armonia

decorativa. El color aparece como

materia historica, como sqghmento
como resto actlvo’ En algunas.ms

otras, queda absorbido por capas mas a
opacas o se filtra - mediante

transiciones suaves. Esta convivencia
entre saturacion y desgaste coneede a

=

-

dlStlntos estados antes de fijarse anté- “

| espectador. =Y

La superf101e ocupa un lugar centl:@
en e:sta pintura. Rdz trabaja la ma?l;erf#' é
coﬁna combinacién de empaste,
_veladura, arrastre y dibujo visible."
soporte conserva l}uell
irregularidades, grano y cambiqs;' e
densidad que amplian la lectur'_'r-.ﬁ s
alla de la representacion. La pintura se
muestra como acontecimiento ::Fﬁ '\.
El trazo no queda subordmado a
forma; participa de su construccion e _
revela la energia de la mano. En esa T E 5
relacién entre mancha y contorno se - X ;
reconoce una conciencia muy afinada ' '
del oficio: el dibujo organiza, mientras
la materia introduce  vibracién, -—r
accidente  controlado 'y espesor
emocional.
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Desde el punto de vista compositivo, el conjunto
presenta una clara preferencia por estructuras
frontales o de fuerte centralidad perceptiva, aunque
esa centralidad se ve constantemente dinamizada por
diagonales, desplazamientos laterales y contrastes de
fondo. La imagen se ordena mediante masas
compactas, zonas de respiracion y bordes que
mantienen una tension activa con el centro. La escala
perceptiva resulta cercana, envolvente, casi corporal.
El espectador queda situado ante presencias que
ocupan el campo con autoridad, mientras el entorno
pictorico funciona como una camara de resonancia.

Las referencias histéricas que atraviesan esta obra se
perciben en su modo de activar la tradicidén sin
convertirla en cita. Hay una afinidad con la intensidad
luminica del Barroco, con la densidad psicoldgica de
ciertos retratos europeos, con el simbolismo de finales
del siglo XIX y con la materia expresiva de la pintura
moderna. También resuena una sensibilidad
contemporanea vinculada al archivo visual, a la
imagen hibrida y a la recuperaciéon de lenguajes
figurativos en un momento marcado por Ia
sobreproduccion digital. Rdz responde a ese contexto
con una pintura lenta, fisica y resistente, capaz de

devolver espesor a la mirada.
. n b ;F'r..l'




iato. La imagen aparece por capas. Prifn
. L poo -
dz percibe la temperatura cromatica, la direc

El tiempo de esi
estructura general; :
el modo en que los contornos se afirman o se disuelven, la vibracién del fonde
del gesto. Esa te sorali pnvierte la contemplacion en una experiencia de
Las obras '- m emoria porque no entregan toda su enet

impacto: reti X den su presencia.
figuracion se convierte en un lugat

vigencia del soporte pictorico co
e donde la historia del arte, la materia

actual se encuentt sidas. El conjunto construye una poética’
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Programa para
artistas que quieren
transformar su carrera

MENTORIA  ESTRATEGIA « VISIBILIDAD « PROFESIONALIZACION

Del potencial
auna

con
direccion y
proyeccion.
e s

PLAZAS ABIERTAS B= A

e

Impulsa tu obra. Ordena tu camino.
Haz crecer tu carrera.
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Construye tu camino artistico

Antonio Sanchez
Director y Curador de 1819 Art Gallery
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https://youtu.be/e2NDARW1-3E
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. GUERPO GOMO CAMPO

po. Identidad, género, raza, deseo, enferme

e

to, violencia, placer, vigilancia y exposicior

omo forma ideal, sino como territorio

>s, la historia del arte construyo modelos

ociados a belleza, proporcion, poder o mito. El
{ azado esas categorias. Los ar»q's bajan

vulnerables, ﬁmentados, . ' e

lisidentes, racializados, heridos, performativos
‘Esta transformacion no responde solo a una
] ‘-?Pplica una revision profunda de quién ha
representado y bajo qué mirada. _ \

lve politico porque el cuerpo nunca es

. La forma en que un cuerpo aparece, se
e regula esta ligada a estructuras sociales.

no la imagen corporal puede cuestionar
- nes de belleza, formas de control y
actual, el cuerpq"- se convierte
de inscripcion. La piel puede
nsancio o resistencia. El rostro
o emocional. La postura puede

so la deformacion o el exceso
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A decisi‘:"
al convertir el cuerpo del artista en #aterial de obra.™

Desde Marina Abramovi¢ hasta Ana Mendieta, desde
artistas feministas de los afios setenta hasta practicas
queer contemporaneas, el cuerpo se ha utilizado como
lugar de accion, vulnerabilidad y protesta. La imagen

La performance introd‘lho una transf

ya no representa simplemente el cuerpo; el cuerpo ’;:",;
produce la ifagen. P e

También la fotografia ha desempenado un papel.‘
fundamental. Retratos, autorretratos, registros .de
acciones y escenas construidas han permitido

cuestionar identidades fijas. En una época marcada por 4
filtros y exposicion = permanente, lt
tacion artistica del cuerpo propone una lecturas

y compleja de la presencia.
como campo de ‘batalla visual no i llCi""

violencia. Tamblen implica aflrmaenw >
do y supervivencia. Muchos ar i
os antes excluidos, recuperan ge
afectivas y constru}ﬁ% de dignidad.

El arte cor tsinporaneo mira el cuerpo porque en el se

experiencia. Y. cada ob

amplia nuestra Comp



~ UNAPINTURA DE

NTALI DAD, EXCESO Y

de Eusebio San Blanco trabaja desde
€ intensidad poco complaciente: alli
' acion abandona cualquier idea de
Salizada y convierte el cuerpo en un
flicto, deseo, humor, desgaste y

ida, por la presion de los
Juna materia pictorica que
al gesto y al espacio una
iral. El conjunto no busca
jeia visual; la concentra, la
el espectador con una

s composiciones mediante
VOS, anatomias llevadas al
.una relacion d1 e

~ altera la dlstanma Jhﬁbl’{;  la contemplacion.
La pintura se acerca, 1nvade afirma una escala
"'la sdmagen  en

artista enlaza

corporal que transform@

con una larga trad1c1on eur' C € 16 grotesco,
desde ciertas derivas popu‘fa  del Barroco hasta
Goya, El’lSOI‘,ng_ttQ%@lX o G‘eorge Grosz:
genealogias donde
como caricatura superficial, sino  como

. . deformacién no funciona

instrumento de conocimiento.

0 B

Bial. Su obra se impone por una -

e+



https://www.artsy.net/artist/eusebio-san-blanco
https://www.artsy.net/artist/eusebio-san-blanco
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Uno de los aspectos mas relevantes del conjunto es
el tratamiento de la carne. La superficie aparece
recorrida por veladuras calidas, lineas rojizas,
sombras violaceas y transiciones que construyen una
materialidad vulnerable y excesiva a la vez. La piel
no se presenta como envoltorio neutro, sino como
archivo visible de tiempo, placer, cansancio,
representacion y exposicion publica. La pincelada
insiste en los pliegues, en las zonas de tension, en los
ambios de temperatura cromatica. El dibujo
iene la estructura, pero la materia introduce una
16n que vuelve cada presencia mas inestable,

/a y mas incomodamente cercana.
en cromatico combina gamas terrosas,

i : :
i densos, carnaciones encendidas, verdes

ici ocres, rojos profundos y zonas oscuras que
refdl la teatralidad del conjunto. La luz actta

S¥como foco dramatico: ilumina la superficie corporal,
: L L )
S 9 harca contrastes y separa los volumenes del entorno

nru'_%a intensidad deliberada. Frente a esa luz, los
_nd}'!js funcionan como cdmaras simbolicas,
espaci dos de textura y n

~ Imagen qued ganiz
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la profundidad y aumentando la
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La composiciéon de San Blanco se apoya ;b
principales se sitian cerca del primer p I

sensacion de choque visual. El centrosu arla mayor energia, mientras la periferia

refuerza el clima narrativo mediante re ones y texturas. Esta organizacion

convierte la pintura en una es npac a, dor '-;g,dapzana..partlclpa de una misma

temperatura critica. El espectador no coht ' de‘Tuera queda situado en el umbral de

una representacion que combina satira, liturg '.‘ ana y o‘Esg:rvacmn social.

La actualidad de esta obra reside en su manerz C 1m3gen _d}le!l?erpo en una época

dominada por filtros, control visual y prod const nte de apanenmas Frente a la

| carnal, aspera y ra%almente pictorica.

Su obra devuelve peso, humor y ambigiied {ﬂ “la representacion belleza aparece

' vivo, lo Vulner# lo excesivo y lo

pulcritud digital, San Blanco afirma una figu

desplazada hacia una potencia mas compleja: la ..w.-‘

teatralizado.
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vejez, |2
contemporaneosd

Eusebio San Blanco pinta 0
también escenarios. Su obra convierte la
materia en juicio visual, la exageracién en
método y la frontalidad en pensamiento.
Cada composicién afirma la vigencia de una
pintura capaz de incomodar sin perder
oficio, de narrar sin quedar atrapada en la
anécdota y de dialogar con la historia desde
una voz propia. En su conjunto, estas obras
trazan una figuracion intensa, critica vy
profundamente humana.
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A NUESTRA NEWSLET

Recibe novedades, convocatorias,
artistas destacados, articulos y
oportunidades del mundo del arte.
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crea direcciones,

establece  relacion
Los tonos
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~ tension,

0 de 'vista compos1t1vo

Jdeal de espacio T}
ncajes y pau'a ~Las
: un!a clar n
T* ¢sc  cquilibrio  permanece
co, atrpvesado por lineas finas y
€ion. Hay una relacion constante
periferia: el niicleo visual concentra

mientras los margenes prolongand

o
O

encia de entradas 'y sglic'l,_aé, de planos;
an, se velan y se responden.
conecta — con

la abstraccion:

dlsciplina

5( lenguaje
d amentales L dé

la estru¢

: nqq oria del informalismo matérico, $ ur
: K.RM desplaza esas referencias hadid
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https://open.spotify.com/show/6JIr6AfXR2slDOtUns6BFL

LR EXPOSICION COMO RELATO
NUEVAS FORMAS DE COMISARIAF

Una exposicion no es una suma de obras. Es una
construccion —desentido. El comisariado
transformado

anera en que entendemos el

no se trata unicamente de
brdenarlas en una sala, sino

one

investigacion, p: 1 comul er
visual, dispositivo pedaig(')gico 0 eiperienéiétll
inmersiva. El comisariado ya no solo muestra;
produce  contexto.  Hace  visibl =
problematica, activa una memoria, con
obras con territorio o genera una conversacion
entre disciplinas.
El espacio tiene_un_pa 1S museo,
' una




El texto curafor también ha adquiridoﬂ‘u@a
importancia creciente. Un buen texto no explica
la obra de forma cerrada; abre un marco de
lectura. Debe aportar precision, densidad vy
claridad. El lenguaje curatorial tiene Ia
responsabilidad de cone®ar forma, historia,
politica y experiencia sin convertir la exposicion
en un discurso hermético.

Otra cuestion esencial es la relacion con el
publico. Las exposiciones actuales buscan
ecorridos mas activos, donde el
asivo. El uso de

-y ‘

Tatcriales,

£ dades. Una exposiCion"{bi o1l -cons
ocrmite que las piezas respiren .." vid _}
]

, alggiismo tiempo, formen “partes dcluna

hte

fitclig@fcia colectiva.

n“un presente

Xposicion sigue sie

rado dg'
un format
porque organiza la das Nos en
C
pensamiento y la experiencia estética
forma.de conocimiento compartido.

ptra manera. erte’ el
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ABSTRACCION, SEDIMENTO'Y,
ENERGIA CONTENIDA

i
Tt

B v sy

N

-
e
+

P

.

En Ta obra de Itziar Padilla, la pintura aparece
= como una zona de transito entre materia, luz y
' memoria. Su lenguaje se afirma desde una
abstraccion profundamente fisica, donde el color
no ocupa simplemente la superficie, sino que la
atraviesa, la impregna y la transforma en un
espacio de resonancia. El conjunto presenta una
notable coherencia interna: campos velados,
densidades terrosas, capas transluc1das ge?s’%s;—.?
amplios y una te’nswn sestemda enp&a an51 ,“I;
y.contencion. La 1magen .np ,SQ‘J}I'}R_ '
estpﬁctura o cerrada,f ,se, Sp

.H-rl

"progeso -VlS'lble

. =L b '?‘-l” .


https://www.artsy.net/artist/itziar-padilla
https://www.artsy.net/artist/itziar-padilla

ista construye un equilibrio do
gestual conserva su impulso sin
‘con la arquitectura general de la ina
La superficie ocupa un lugar
veladuras, arrastres, manchds_

grano, acumulaciones y
‘evidencian  una  at
cbg}'ﬁfb&?whﬁento de los m

LTS
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,:a- Mo ¢ n 'ﬁgico plano, sino en varias profundidades simultaneas. El fondo actia como memoria
. de lo que ha ocurrido antes; las capas intermedias sostienen la vibracion atmosférica; los
~ . gestos mas definidos fijan puntos de intensidad. Esta construccion estratificada situa su
trabajo en didlogo con la abstraccion lirica europea, el informalismo matérico y ciertas derivas
del expresionismo abstracto, especialmente aquellas que entendieron la pintura como campo
de experiencia mas que como composicion estatica. Tan{bléri"‘aﬁa:regc una sensibilidad
. cercana a Antoni Tapies en la importancia del sedimento, y a Helen ‘Fr&ﬁke;rithale,t__ en el uso
- dela fluidez como principio estructural. - Rl

tiempo saturado de imagenes rapidas. Padilla no trabaja desde el impacto inmediato, sino

S

atmosfera general; después emergen las relaciones entre capas, las variaciones de textura, las
zonas de absorcion, las huellas del gesto y la forma en que la luz queda atrapada en la

superficie. La obra se revela por aproximacion, por demora, por sedimentacion visual.
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La actualidad de esta obra reside en su capacidad para proponer una mirada pausada en un

desde la permanencia. Sus pinturas _chclaman una atencion sostenida: primero se percibe la
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marcada por la veloci gesto de

resistencia, cuidado™y acia. L A5 equ - Amplia en

Stancia y el
uentro. ;

Desde los anos sesenta, el ma de galerias,

museos y mercado. Artistas de distintd a intercan bras, sellos'-=:‘ .

collages, dibujos, fotografias, poemas visuales y dot intervenid portante no
era solo el objeto final, sino la red que se gei ina comu entralizada,
horizontal y experimental.

Hoy, esa tradicion adquiere nuevos sentidos. Fre circulacion 1

redes sociales, la obra postal devuelve valor a al. Tiene peso,

viaje, sello, direccion, manipulacion, posible ds : conti
performativa: crear, preparar, enviar, esperar y parece instanta

v

llega.” 7

Lo . F . o i 3 2
El arte postal también cuestiona la escala de postal de pequeiio formato pued@¥

oy
»

contener una intensidad plastica enorme. P bujo, collage, fotografia o intervencion
grafica se concentran en un espacio reducido qt

ga a tomar decisiones precisa

limitacion se convierte en potencia. El formato intimo favorece la cercania, la comunica
directa y la construccion de archivos personales.



presente. Alli donde la

rda, se toca, se mira de
te recupera una forma esenci omunidad.
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fofmas se abren dentro del campo plctorlco

como si estuvieran atravesadas por una
corriente interna, una energia que organiza
el espacio sin endurecerlo. El conjunto
presentado afirma una figuracion lirica,
sostenida por una materia pictorica fluida,

MMl por una paleta luminosa y por una manera
" de componer que concede al gesto un papel

central en la experiencia de la mirada.

La artista trabaja con una sensibilidad
cromatica de gran amplitud. Azules
acuosos, ocres, tierras, blancos velados,
verdes apagados y rojos calidos construyen
un clima visual cambiante, donde la luz
parece filtrarse desde el interior de la
superficie. No se trata de una iluminacion
descriptiva, sino de una luz emocional,
atmosférica, que envuelve las composiciones
y suaviza los limites entre figura y fondo.
Las zonas mas densas adquieren peso por
acumulacion de pigmento, mientras los
pasajes mas transparentes permiten que la
imagen respire y mantenga una cualidad
abierta..
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ad equilibrio

M.T. "R;i Afirma una _pintura de sensibilidad

) tensa y cqnstrucc;on -ngurosa ~Su- obra

onvierte la superfrcle en un 1ugar_ de resonancia,

de color, gestt)—y uLaGtuan COmo una misma

p 1ra<31on La imagen ap' ce-wspendldﬁ. entre
mlento y quletud entre -presencia corporal y

afision poetica. El conjunto qons'i)hda una

ual reconocible, abierta a la emocion sin

jar a la estructura.-En su plntura lo

dqulere forma, ritmo y permanencia.




LA LUZ COMO MATERIA PICTORICA

La luz ha sido siempre uno de los grandes
problemas de la pintura. Sin embargo, en el ange

contemporaneo ha dejado de entenderSe

unicamente como efecto Optico para convengirse

en materla conceptual, emocional y estructual. .
La luz ya no sirve solo para iluminatf Jo ) 89
3 representado organlza la imagen, activa la f'.
\%superflcle y determma la experiencia del '.h
espectador A ' . *\f | 1 3 ' “:
En la pintura clasica}, la luz modelaba cuefpos (X 1
creaba | volumen y dirigia la mirada. _El :
claroscung ars oco la convirti6 en drama. El } .
1mpre51on1§_; lh transformé en percepmon P ©O\——_— :
cambiante. J0& abstraccion la llevo al campo del _ : .

b | : L ¥
color. Hoy®miuchos artistas trabajan con*esa e . .
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herencia ' des registros  diversos:

atmosférica,'- iz espiritual, luz artificialy

pantalla, 'luzér bana, luz interior o lu'z como

-

residuo de una ‘memoria.
La luz puq

le aparecer como claridad e)tpandld%z
como destello, como transparencia o
,an-aste extremo. Puede envolver u‘ha -
icturarla. Puede hacer visible mna \
vertirla en sombra. En todos los

na como una fuerza que modifica el

\.dentro de ella

VE 5
En la pintu'ﬂ» la lu

. ? — e -
construir presencia psicolégica.~Un rostro

parcialmente iluminado, una ‘habitacion en ¢
penumbra, un cuerpo atravesado por un reflejo o

una escena nocturna pueden condensar- una

intensa carga emocional. La luz dirige la

atencion hacia lo visible, pero también sefiala lo

que permanece oculto.



parencia, la vibracion superfiﬁ
entre opacidad y brillo. [K'n
puede abrir profundidad; uﬂ-r*-
puede activar la materia; un azul th
puede producir sensacion de distanciaj,
puede absorber la mirada ?"‘&5’

artifigiales. gn Pantallas, neones,
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| /1 e
transfor #do nuestra percepcion.
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a’ »  Pero la iz cqnserva>una dimension! E}l‘fn
pfofunéiéj_ Desde las trm_s_reji‘_;é_jésﬁsf he |
el cine, desde Turner hasta Rothko, ha si€
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Pensar la luz como materia pictérica implica

v asociada a revelacion, pérdidas
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comprender que iluminar es construir sentido.

La luz no solo permite ver; cre

y pensamiento visual.

encuentra una de
-_—actuales de intensidad.
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“UNA PINTURA DE ENERGIA
ATMOSFERICA Y PROFUNDIDAD

SENSORIAL

La pintura de Adelina Calderon se afirma desde
una relacion intensa entre materia, movimiento.y
clima visual. Su_Qbra no se 11m1ta a representar
un espacio: 1o actlva El conlunt& presentado
construye una experiencia pictorica donde la
superficie aparece atravesada - por  fuerzas
contrapuestas por expansmnes cromaticas, por

~direcciones internas y por una luz que cambia de

temperatura segun la densidad del campo Todo

: 'f_sucede' ‘én-un . territorio de frlccmn entre
;flguracmn y d1s01u010n entre gesfto y atmosfera

entre presencia narratwa ¥ apertura abstracta.

“La _prlmerﬁ cualldad que define este conjunto es
£y caﬁ&z}ldad para generar- inmersion. Calderén
'trabaja cor'r fbndosw de” gran actividads donde la
_-'plntura SE comporta como Amna materla 'viva,
!'eros1onada fluiddy camblante Las gdmas frias

~Cazulés, grises, verdes apagad_os- conviyen con
ingupciones /calidds de ocfesnaran;jas; tietras y

,bIancos encepdidos, Esa 7, tension, cromaticass
organiza la,mirada ¥y produce ufra sensacion’ de :

mtemperie: la imagen pareed  respirar ‘desde
dentro, como si cada zona’'conservara el eco de
un desplazamiento, de una corriente o de una
presiéon ambiental.
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La luz ocupa un lugar decisivo. No aparece
como iluminacion estable, sino como fenémeno
movil. En algunas areas se expande de forma
difusa, suavizando los bordes y abriendo
profundidad; ~en otras se concentra con
intensidad, marcando contrastes y elevando la
temperatura emocional del conjunto. Esta luz,
mas atmosferica que descriptiva, permite que las
formas emerjan sin quedar completamente
cerradas. La pintura mantiene asi un equilibrio
entre  reconocimiento |y vibracidén, entre
estructura visible y campo en transformacion.

La superficie muestra una notable riqueza
técnica. Hay veladuras, arrastres, empastes,
transparencias, texturas granulares y zonas de
fuerte absorcion pigmentaria. La materia se
deposita, se raspa, se expande y se superpone,
creando una piel pictérica densa, con distintos
grados de profundidad. Calderdon concede gran
importancia a la huella del gesto: la pincelada no
funciona como simple recurso expresivo, sino
como elemento estructural. Cada direccion, cada
acumulacion y cada desvanecimiento
contribuyen a ordenar el ritmo general de la
obra.



Desde el punto de vista espe}(cial “el e :

>
alterna composiciones abierta “co ey

concentracion muy marcada. La mirada avanza
. . T
por diagonales, masas expansivas y campos de

contraste que impide}g una lec;_ ;E r est_é!ﬁca. Hay
una clara conciencifaﬁae movl 1elam6imas
parecen desplazarse dentro del plano, tensar los
bordes, atravesar el centro o disolverse hacia la
periferia. Esta organizacion concede a las obras
una cualidad escénica sin depender de una
narracion - literal. El espacio pictorico se
convierte en aconteeimiento.

Las genealogias que atraviesan esta pintura se
sittan en un punto fértil entre la tradicion
paisajistica moderna, el expresionismo matérico
y ciertas derivas contemporaneas de la
figuraciéﬁ atmosferica, Turner puede recordarsg
por la disolucion de la forma en luz y clima; el
informalismo, por la importancia de la textura y
la erosion; la pintura gestual europea, por la
energia fisica del trazo; y la sensibilidad
contemporanea, por la manera de articular®

iggen, fragmento y experiencia perces
ron inc.erporg €sas reson 5. desd

voz propia, ori(eﬂ hacia una’p
intensidad directa y construccion se

D



El tiempo de estas obras es acumulativo. Primero
actua el impacto cromatico y dinamico; después,

la mirada descubre las capas, las zonas de
transparencia, los cambios: de densidad y las
tensiones entre fondo y forma. La imagen
permanece porque no se agota en su primera
impresion.  Su  fuerza procede =de una
sedimentacion lenta, de ‘una materia que
conserva memoria y de una composicion que
dirige la atencion sin inmovilizarla.

En el presente, la obra de Adelina Calderon
afig;ijaf‘ la Vigencia de una pintura capaz de
devolver espesor a la experiencia visual. Frente a
la rapidez de la imagen digital, sus superficies
reclaman presencia, tactilidad y duracion. La
artista construye una pintura de clima, energia y
profundidad, donde la materia piensa tanto
como la forma. Su conjunto se sostiene en una
conviccién clara: la imagen pictorica sigue
siendo un lugar privilegiado para reunir
emocion, paisaje interior, movimiento y
memoria sensible.
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Muchos artlstas uffhzan’ la fqgu%a eimma‘f# p{m habpr’ de fraglhdad ecolgglca extincion,
'd‘omestlcacmn violencia, desecy de 1‘1[1et.a.mo1rfoslsu 0 rﬁemorla aneestral. Otros trabajan desde
formas hibridas, donde cuerp0§ hum&np"é—VegetaLes y amr}iales s¢ mezclanpara cuestlonar .
fronteras estables Lasnaturaleza: %se entonees como un sistema de 1nterdependenc1as no
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como fondo pasivo. S
En términos visuales, la ammahdad perfhlte explorar texturas escalas y comportamientos de
la superficie: pieles, plumas, escamas, huellas, ojos, desplazamientos, ritmos.organicos. Estos
elementos introducen una fuerte carga tactil y simbolica. La pintura y la escultura encuentran
en ellos una via para pensar la materia viva,la energia yla transformacion.
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ARTE, SABER Y MEMORIA: UNA
COLECCION UNIVERSITARIA EN
m ESTADO DE CONSTRUCCION

ART SY

Ry

La exposicién Arte, saber y memoria en la Universidad de Almeria: un
patrimonio en construccién se presenta como una declaracion
institucional y, al mismo tiempo, como un ejercicio de lectura sobre la
relacion entre pintura, territorio y comunidad académica. Celebrada
en la Sala de Exposiciones del Paraninfo de la Universidad de Almeria,
entre el 6 de mayo y el 30 de junio de 2026, la muestra reune una
seleccion de fondos pictoricos de la Coleccidon Historico-Artistica de la
UAL vy los sitia bajo una idea esencial: el patrimonio universitario no
es un depodsito inmovil, sino una estructura viva que crece, se investiga,
se conserva y vuelve a activarse ante cada nueva mirada.

El proyecto adquiere especial interés porque parte de una coleccion

formada durante mas de treinta afios de vida universitaria. La
Universidad de Almeria ha ido configurando un patrimonio cultural
de doble dimension, historico-artistica y cientifico-técnica, vinculado
tanto a la actividad académica como a su relacion con la provincia.
Ese vinculo territorial resulta decisivo: las obras no aparecen como
piezas aisladas, sino como parte de una memoria visual compartida,
ligada al paisaje, a la identidad cultural, a los imaginarios sociales y a
la construccion simbolica del campus.

La muestra articula diecisiete obras pictoricas realizadas al 6leo y con
técnica acrilica sobre lienzo y tabla, debidas a once artistas, entre ellos
nombres de orbita almeriense como Antonio Gamez, Pedro Gilabert,
Martin Pastor, Ortiz Oliver y Rafael Vergel, junto a presencias de
procedencia granadina y madrilefia. Esta composicion ofrece una
lectura plural del contexto andaluz entre la década de 1980 y los
primeros afios del siglo XXI, con la incorporacién de dos obras de
especial espesor historico: un retrato de Francisco Villaespesa, firmado
por Vozmediano, y La granja, de Antonio Bedmar Iribarne, una de las
piezas mas antiguas de la coleccion, fechada entre 1895 y 1900 y
presentada tras un proceso de restauracion.


https://www.artsy.net/artist/a-o-oliver-1
https://www.artsy.net/artist/a-o-oliver-1

La organizacion tematica —paisaje, costumbrismo, retrato y abstraccion— permite que la
exposicion funcione como una cartografia de sensibilidades pictoricas. Antes de ese recorrido,
dos alegorias del arte actian como umbral simbdlico; al final, el retrato del primer rector de la
Universidad de Almeria, obra de Jesus de Haro, culmina el discurso expositivo y vincula la
pintura con la propia historia institucional. La estructura, por tanto, no responde inicamente
a una clasificacion formal: establece un transito entre creacidon, memoria académica y
representacion publica.

En este marco, la presencia de A. O. Oliver ocupa un lugar significativo. Su obra Evocacion
en el Paraje Cafornal de Macael, 6leo sobre lienzo fechado en 2000, se inserta dentro del
bloque paisajistico con una intensidad cromatica y una energia gestual que desplazan el
paisaje hacia una experiencia de memoria visual. El territorio no aparece como simple vista,
sino como campo afectivo, sedimentado por la luz, la materia y la vibracion del color. La
pintura condensa una forma de pertenencia: el paisaje se transforma en construccion cultural,
en archivo sensible de un lugar y en afirmacion plastica de una geografia interiorizada.

La exposicion destaca precisamente por esa capacidad para reunir registros distintos sin diluir
su singularidad. Los paisajes marinos de Rafael Vergel, las visiones del Cabo de Gata de
Pedro Gilabert, las escenas de Martin Pastor, los retratos institucionales y las propuestas mas
proximas a la abstraccion componen una lectura transversal de la pintura como forma de
conocimiento. La universidad aparece aqui como espacio de saber, pero también como lugar
donde las imagenes acompanan, interpelan y configuran una experiencia cotidiana.

Arte, saber y memoria afirma el valor del patrimonio como proceso. Catalogar, restaurar,
estudiar y mostrar estas obras implica activar una politica de cuidado hacia aquello que
constituye la memoria visual de una institucion publica. La exposicion convierte la coleccion
en relato compartido y situa la pintura en el centro de una conversacion entre historia,
territorio y presente. En ese didlogo, la aportacion de A. O. Oliver adquiere una fuerza
concreta: la de una obra que entiende el paisaje como materia viva, como evocacion y como
permanencia.
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ONICA CONDE

FIGURACION, RELATO Y MIRADA
SUSPENDIDA
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La pintura de Monica Conde se sitia ex} un territorio
especialmente fértil de la flguracmn contemporanea:

aquel en el que la imagen combina precision técnica,

atmosfera narrativa y una sensibilidad simbolica
construida desde la delicadeza. Su obfa no se limita a
representar escenas; Compone pequenios sistemas
visuales donde la. mirada, ‘el silengie, la cspera y#la
relacion entre presencias adquieren una--densidad
poética muy recdnociblc. ‘En el conjunto présentado, 1a*
artista articula ‘un lengudje Wasado en la nitidez del
dibujo, el control de la luz, la suavidad cromatica y una
organizacion espacial’ que convierte cada composicion
en un espacio de,at'ef;pién pausada.

Uno de los rasgos mids evidentes de su trabajo es la

» calidad del acabade. Conde trabaja la superficie con
'?; una factura limpia; minueiosa, de gran disciplina

formal. Los contornos s¢ definen con..claridad, las
; texturas se diferencian coniprecision y los volumenes
adquieren una presencia serena, sin estridencias: Esa
exactitud no conduce a una frialdad académica;. al

. contrario, sostiene una pintura de temperatura intima,

~donde cada forma parece cuidada desde una relacion

S paciente con el tiempo. La artista administra el detalle
#como una herramienta de concentracion visual: aquello
" que aparece en el plano tiene  peso, funcién vy

resonancia.



https://www.artsy.net/artist/monica-conde
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La paleta se mueve en gamas contenidas, con
predominio de fondos neutros, tierras suaves,
verdes apagados, blancos matizados, grises
calidos y acentos de color que actian como
puntos de respiracion. Esta contencion
cromatica permite que la luz adquiera un
papel fundamental. La iluminacioén se reparte
con suavidad, envuelve las formas y genera
una atmosfera de suspension. Nada resulta
abrupto: las transiciones son graduales, los
contrastes estan medidos y la escena se abre
como un espacio mental antes que como un
lugar cerrado.

La composicion de Monica Conde se apoya en
una relacion muy precisa entre presencia y
vacio. Las figuras ocupan el campo con
claridad, pero siempre en dialogo con amplias
zonas de calma visual. Esos espacios no
funcionan como simples fondos; crean
distancia, silencio y profundidad psicologica.
La mirada del espectador se desplaza entre
nucleos de  atencidon  cuidadosamente
distribuidos y areas de reposo que amplian la
lectura. En esa economia compositiva reside
buena parte de la fuerza del conjunto: la
artista sabe cuando intensificar y cuando
retirar, cuando concentrar la imagen y cuando
permitir que respire.
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En el presente, su trabajo activa una cuestion
la posibilidad de
lo sensible

especialmente relevante:
representar sin caer en
sentimentalismo. La artista aborda la emocion
desde decisiones plasticas concretas: escala,
luz, color, textura, mirada, distribucion del
vacio. Esa disciplina otorga a sus obras una
madurez notable. La ternura, en su pintura, no
es un efecto decorativo, sino una forma de
conocimiento.

Monica Conde construye un-universo visual
donde la figuracion recupera su capacidad de
relato y permanencia. Su obra combina oficio,
imaginacion y una comprension profunda del
silencio pictorico. Cada composicion afirma la
potencia de una imagen clara, cuidadosamente
elaborada y abierta a la memoria afectiva. En
su conjunto, estas pinturas consolidan una voz
reconocible: precisa, luminosa, delicada y

profundamente humana.
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Toda obra de arte conserva algo mas que una imagen.
Conserva una temperatt‘a, una perdldf una insistencia,
una forma de estar en el tiempo. Por eso una parte
importante del arte contemporaneo puede entes .Irse_
gmo archivo emocional: un espacio donde la r;‘iv . '6r,ia.
sonal, T

familiar, colectiva o “historica se organiza

e con documentos

q.____‘ ;pért-as 0.e peq}e =

obra no 1
-,hreconstruye de sﬂe el

imtroduce capas desplaﬁ
no aparece como algo H
vulnerable y cambiante
Visualmente, esta df on puede manifestarse de
muchas maneras: ima ez veladas, objetos acumulados,
superficies erosmnadﬁs, retratos incompletos, mapas
intervenidos, serif:s fotograficas, textiles, palabras
fragmentadas o restos materiales. Lo importante no es la

nostalgia, sino la capacidad de hacer visible la carga
afectiva de aquello que permanece.
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10s. La memoria
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0 como una materia viva,
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La obra de Artur Cata].avsetr¢ -por u
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La superficie posee una 1mportancaa decisiva. Se aprecian
capas, arrastres, salplcaduras empastes controlados vy
lineas de distinta densidad. La _materla conserva el rastro
del movimiento y convierte ‘cada’ composicién en un
campo fisico. La pincelada no se limita a construir forma;
produce ritmo, direccion y temperatura. Hay zonas donde
vel gesto se concentra con una precision casi microscopica,
y otras donde la pintura fluye en recorridos amplios,
creando una tensién entre contencion y desbordamiento.
Desde el punto de vista compositivo, el conjunto se
organiza mediante una clara centralidad perceptiva. Las
masas principales ocupan el plano con autoridad, mientras
las franjas cromaticas y las particulas dispersas expanden
la escena hacia los bordes. Esta estructura génera una &
lectura inmediata y, al mismo tiempo sostenida: primero '
actua el 1mpacto de la presepma después, la mlrada
recorre las capas los contrastes, la d1recc1on de ~los trazos y

la complejidad de la superf1c1e &




Las genealogias que atraviesan esta obra enlazan con la
pintura gestual contemporanea, el neoexpresionismo,
ciertas derivas del pop pictorico y una tradicion figurativa
atenta al poder iconico de la imagen. Catala integra esas
resonancias-desde una voz propia, marcada por la energia
cromatica, la precision técnica y una conciencia clara del
presente visual. En una época dominada por imagenes
rapidas, su pintura responde con intensidad fisica, con
materia, con escala y con una presencia que reclama
atencion.

Artur Catala construye una obra de gran potencia visual.
Su pintura convierte el color en impulso, la textura en
estructura y la = frontalidad en experiencia. Cada
composicion  afirma una  relacion  activa. - entre
representacion 'y abstraccion = gestual. El conjunto
consolida . un lenguaje reconocible, vibrante y
contemporaneo, donde la imagen adquiere fuerza,
movimiento y permanencia.




| MUJERES ARTISTAS Y NUEVAS
GENEALOGIAS DE LA SE
CONTEMPORANEA
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El textil, por ejemp i e ocupar un lugar doméstico o artesanal a convertirse en
un lenguaje central dé : ontemporanea. Lo mismo ocurre con el archivo intimo, la

autobiografia critica o | sentacion del cuerpo femenino

subordinada al deseo externi

sde una mirada no

as practicas abren nuevas formas d@ectura sobre la imagen

y sobre el poder.

Las genealogias tam 1 n reescribiendo. Artistas como Hilma af Klint, Leonora
Carrington, Remedig¢ _::’ £Q, ise Bourgeois, Ana Mendieta, Lygia Clark, Carmen Herrera
o Faith Ringgold pe niten 1 ar una historia menos lineal y mas compleja. No se trata de
sustituir un canon po de ampliar los modos de entender la creacion.
En el contexto actug res artistas activan preguntas esenciales: quién mira, quién
narra, qué Cuerpos qué memorias se conservan, qué materiales han sido
desvalorizados y qué e experiencia han quedado fuera de los museos. Sus obras

proponen respuestas ¢ dbrma, desde la materia y desde el pensamiento visual.

La nueva genealogia sibilidad contemp@ranea se constru§e asi desde una pluralidad

eidad; afirma la fdiferencia como do. En esa diferencia

enovadoras del arfe actual.

de voces. No busca |
reside una de las fuerz3
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La obra de Lola Rivera se construye desde una idea de
superficie activa: un campo donde la pintura deja de ser
unicamente imagen para convertirse en presencia fisica,
relieve, sedimentacion y transito. Su trabajo se situa en una
zona fértil entre abstraccion matérica, ensamblaje pictdrico

y memoria simbolica, con composiciones que articulan
color, textura y volumen en una misma experiencia visual.

El conjunto presentado revela una sensibilidad muy clara -
hacia la acumulacion, la huella y la vibracion tactil del
plano.

Rivera trabaja con una pintura que no permanece quieta.
Los fondos aparecen atravesados por veladuras, arrastres,
manchas, brillos, zonas erosionadas ,y pequenas
concentraciones de materia que alteran 1a lectura frontal.
La superficie se comporta como ‘un tefritorio en
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transformacion, donde cada estrato conserva. una % gl
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intensidad distinta. Hay areas de baja densidad, casi
atmosféricas, junto a zonas mas compactas que emergen
con fuerza desde el soporte. Esa convivencia entre levedad v B
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El reg1men~'§-iromatlco oscila entre gamas suaves y
acentos de grah '}ﬁ@tenaa Los grises nacarados, rosas,

verdes acuosos, azules Velados, blancos rotos, tierras y ,
dorados producen una atmésfera luminosa, mineral y

- camblanr Nno se organiza como una paleta =

= -——m _
e decorativa, sino como una secuencia de temperat
- JquEn unas zonas, la pintura se expande de forma =
Vaporosa en otras, se concentra en nucleos de brillo =

que capturan la luz y modifican la percepcion seguﬁ’!&-- -~ --1.- L

- Uno de los aspectos mas relevantes de este conJunto es.'

“distancia. La obra exige una mirada movil, ate
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desplazamlentos tensiones dlagon'aies, zonas
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acumulacion y amplios campos de resplrac on
estructura el vacio adquiere una func1o_,






En el contexto contemporaneo, marcado por
imagenes rapidas y superficies digitales
uniformes, la obra de Lola Rivera afirma la
importancia de lo tactil. Sus piezas devuelven
peso, irregularidad y presencia a la
experiencia visual. La artista convierte la
pintura en un espacio donde lo fragil y lo
intenso conviven, donde el brillo no cancela
la profundidad y donde la materia organiza
una forma de pensamiento sensible.

Lola Rivera construye un lenguaje de gran
personalidad, basado en la expansion del
soporte y en la potencia expresiva de los
materiales. Su obra respira entre lo pictorico
y lo objetual, entre la atmosfera y el relieve.
Cada composicion afirma una poética de la
acumulacion, del rastro y de la luz. En su
conjunto, estas obras consolidan una pintura
fisica, intuitiva y profundamente

contemporanea.
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La obra de Mainou se articula desde una pintura
de alta intensidad corporal, aunque su cuerpo
principal sea el propio color. En el conjunto
presentado, la imagen se construye a partir de
grandes masas fluidas, recorridos curvos, zonas de
transparencia y concentraciones matéricas que
hacen del plano un organismo en transformacion.
La artista trabaja con una energia expansiva que no
se dispersa: cada composicion mantiene una
direccion clara, una tension interna y una relacion
muy precisa entre impulso gestual y control formal.
Su lenguaje se reconoce por el predominio de
colores calidos, acidos y profundos: naranjas,
tierras rojizas, verdes vibrantes, violetas, negros
liquidos, amarillos intensos y azules abiertos. La
paleta tiene una presencia fisica, casi térmica. El
color no aparece como superficie estable, sino
como materia que se desplaza, se pliega, se filtra y
se acumula. Las transparencias permiten leer capas
sucesivas, mientras las zonas mas densas fijan
puntos de gravedad dentro de un campo dominado
por el movimiento.

|

)
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mpulsos unas zonas se abren como membranas otras se

143
contraen/en bordes oscuros otras dejan pasar la luz mediante capas translucidas. Esta
relaciém ﬂuldez y con’@énmon genera una tension muy feértil. La materla mantiene su
espon g, isible, pero la compos101on revela una inteligencia plastica que ordena cada:

,I espacm plctorlco se orgamza mediante grandes estructuras curvas y verticales, con nucleos
f’ﬁe «concentracion que se proyectan haeia los bordes. La artista evita la rigidez geometrlca y
- c’onstruye un campo de fuerzas basado en tbsiones, ondulaciones y expansiones laterales. El
j vacio blanco cumple una funcién esen01al no-es fondo pasivo, sino zona de resp1racmn%;_ue
intensifica la presencia de las masas cromatlcas Gracias a esa'economia espacial, cada forma
adquiere una escala perceptiva amplia y una presencia casi escultérica.
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La obra de Mainou dialoga con genealogias de la abstracciodn lirica, del expresionismo gestual
y de ciertas practicas contemporaneas vinculadas al comportamiento fisico de los materiales.
Hay una afinidad con aquellos lenguajes que entienden la pintura como acontecimiento,
como huella de una accién y como registro de un proceso. También se percibe una
sensibilidad cercana a las poéticas organicas de la modernidad, donde la forma nace de una
tension entre crecimiento, erosion y metamorfosis. En su caso, esa herencia se actualiza
mediante una paleta de gran vitalidad y una composicion abierta al dinamismo del presente.

El tiempo de estas obras se percibe por sedimentacidén. Primero actua la fuerza del color;
después, la mirada descubre las capas internas, los bordes liquidos, los ritmos lineales y las
diferencias de densidad. La imagen retiene porque parece seguir cambiando ante el ojo. Su
energia no se agota en el impacto inicial: permanece activa en los recorridos, en las

transparencias y en la manera en que el pigmento parece haber encontrado su forma durante
el propio proceso de expansion.




En el contexto actual, marcado por superficies digitales uniformes y consumo visual
acelerado, la pintura de Mainou afirma la potencia de lo manual, lo fluido y lo imprevisible.
Su obra devuelve al plano una experiencia tactil y vital, donde la materia piensa a través del
movimiento. Cada composicion convierte el color en fuerza estructural, el gesto en
arquitectura sensible y la superficie en territorio de aparicion.

Mainou construye una pintura de transformacion. Sus obras respiran desde la intensidad
cromatica y desde la libertad disciplinada del trazo. La imagen se expande, se pliega y se
concentra en un mismo impulso. El conjunto consolida una voz visual enérgica, organica y

plenamente contemporanea, donde el color adquiere cuerpo, direccion y memoria.
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EDICION LIMITADA

NUMERADA Y FIRMADA

CREADO Y PRODUCIDO POR ANTONIO SANCHEZ CASTRO



Hay historias que no necesitan gritar para quedarse dentro.

“Nadie mira realmente” pertenece a esa clase de obras silenciosas, oscuras y profundamente
humanas que parecen surgir de una grieta en la ciudad.

Ambientada en un Madrid nocturno, sucio y reconocible, la novela grafica sigue a Dani, un
pintor expresionista de unos treinta anos que sobrevive pintando sobre cartones, en la calle,
entre estaciones de metro, lluvia, humo y escaparates que nadie se detiene a mirar. Dani no
busca simplemente hacerse famoso. Busca algo mas intimo, mas doloroso: ser visto.

Hijo de Francisco, un pintor consagrado ya fallecido, Dani carga con una herencia imposible.
Su padre fue admirado, expuesto, celebrado. El, en cambio, vive al margen del sistema
artistico, observando como otros artistas, quiza menos honestos o menos heridos, consiguen
entrar en galerias, ferias y circulos donde ¢l nunca parece tener sitio.

Pero el verdadero conflicto de Dani no esta solo en el mundo exterior. Esté en la culpa. En la
ausencia. En no haber estado junto a su padre en sus ultimos dias. En esa conversacion
pendiente que ya nunca podra ocurrir.

Visualmente, “Nadie mira realmente” se mueve entre el blanco y negro agresivo del comic
noir, la crudeza de la novela grafica underground y una sensibilidad expresionista donde cada
sombra parece tener memoria. Madrid aparece como un escenario emocional: calles vacias,
galerias frias, neones sobre charcos, cartones manchados de pintura y rostros que pasan sin
detenerse.

El tinico color que rompe ese universo en blanco y negro es el rojo.

Rojo como la pintura.

Rojo como la herida.

Rojo como la verdad que nadie quiere mirar.

En el camino de Dani aparece Antonio, un coleccionista veterano, elegante y observador, que
sera el primero en reconocer algo distinto en su obra. Pero Antonio no llega para rescatarlo
con dinero ni para convertirlo en una fantasia de éxito facil. Su papel es mas complejo:
ensefiarle a Dani que mirar el arte también significa mirar la vida, el fracaso, el legado y la
propia culpa sin apartar los ojos.

“Nadie mira realmente” no es una historia sobre triunfar.

Es una historia sobre la necesidad de validacion, sobre el peso de los padres, sobre la
violencia silenciosa de sentirse invisible y sobre esa pregunta que todo artista se hace alguna
\(A

(mi obra existe si nadie la mira?

Dividida en cinco fasciculos, la obra nace con vocacidén de novela grafica de autor: intima,
cinematografica, melancélica y visualmente icdnica. Una propuesta para lectores que buscan
algo mas que entretenimiento; para quienes entienden el comic como una forma de pintura,
de cine y de confesion.

Porque en una ciudad llena de gente mirando pantallas, escaparates y nombres famosos, esta
historia recuerda algo incomodo:

A veces miramos mucho.

Pero nadie mira realmente.
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El paisaje ha dejado de ser una"sflmp‘[e vista. En el arte contemporaneo el territorio se ha
T
~convertido en una estructura de memoria, conﬁllcto,:gertenem:la y transformacmn Alli. donde

antes predominaba la idea de contemplacid r
sl paisaje-como- arch;\fo'i’nstquco como escenai
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superficie afe"c’flyaw = ‘,,-;-{" :

ultural como u&g}erma derelato y como una manera de situarse en el mundo.
La pintura, la fotografia, la-instalacion y las practicas site-specific han amphado
profundamente esta nocion. En muchos casos, el paisaje ya no se organiza desde un horizonte

estable, sino desde fragmentos, texturas, mapas, restos, recorridos, ruinas, vegetacion,
arqultecturas parciales o zonas de transicion. El lugar se percibe como un cuerpo ablerto La

imagen recoge sus heridas, sus ritmos y sus silencios. .
Esta transformacion conecta con problemas centrales del presente: *crisis ecologica,

urbanizacion acelerada, migraciones, memoria rural, extractivismo, turismo, desaparicion de

formas de vida y pérdida de vinculos comunitarios. El paisaje se vuelve politico precisamente
porque conserva las marcas de esas tensiones. La belleza no desaparece; adquiere una

profundidad nueva. Un entorno puede ser luminoso y, al mismo tiempo, contener una:

historia de desgaste. Puede parecer vacio y estar cargado de memoria. ..



En términos visuales, los artistas trabajan el territorio mediante densidades cromaticas,
e; entacmnes matéricas, ‘contrastes entre zonas abiertas y areas saturadas, escalas
iantes y composlolpnes que sugleren despla r%snto La luz adququ‘Q &Lgapel de0131vo
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LILY MARQUEZ

intura de Lily Marquez se sitia en un territorio
gran tension visual, donde la figuracion se
suentra con una superficie pictérica intensa,
entada y cargada de energia cromatica. Su
bra trabaja desde la presencia del rostro, la
yotencia de la mirada y la capacidad del color para
alterar la percepcion emocional de la imagen. En el
conjunto presentado, la artista desarrolla un
Yenguaje que combina precision anatomica,
dramatismo luminico y una materia pictdrica que
actiia como piel expandida, como zona de ruptura y
omo campo de transformacion.

no de los rasgos mas fuertes de su pintura es la
ontalidad. Las composiciones se acercan al
Spectador con una escala directa, casi invasiva, y
vierten el campo visual en un espacio de
La mirada ocupa una funcién
Bfuctural: concentra la tension, organiza el ritmo
t 0o y sostiene la intensidad de la escena. No se

tiempo de atencion.
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MADERA, VERTICALIDAD Y RITMO
ESCULTORICO
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La obra de Eduardo Rangel se
construye desde una relacion
profundamente fisica con la materia.
En el conjunto presentado, la madera
no aparece como simple soporte, sino
como territorio de pensamiento formal:
un cuerpo trabajado, abierto, facetado
y  organizado  mediante  ritmos
ascendentes. Sus esculturas afirman
una poética de la verticalidad, donde el
volumen se despliega a través de cortes,
curvas, planos oblicuos, vacios laterales
y alternancias entre superficies pulidas
y vetas visibles. La talla convierte la
materia en una estructura dinamica,
casi respiratoria.

El primer rasgo que define este
conjunto es su clara conciencia
arquitectonica. Las obras se elevan
desde bases compactas y desarrollan
una composicion vertical de gran
presencia, articulada por modulos,
salientes, torsiones y ensamblajes
visuales que generan una lectura
progresiva. La mirada asciende por la
pieza siguiendo una secuencia de
planos que se encadenan sin rigidez.
Cada escultura se comporta como una
columna organica, como una forma
que conserva memoria de crecimiento vy,
al mismo tiempo, wuna disciplina

EDUARDO RANGEL

constructiva muy precisa.
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El tiempo de la obra se manifiesta en dos direcciones. Por un lado, esta el tiempo lento del
trabajo manual, visible en la talla, el pulido y la atencion a la veta. Por otro, esta el tiempo
perceptivo del espectador, obligado a rodear la pieza, a leer sus perfiles, a descubrir como
cada superficie responde a la luz. La escultura se revela por aproximacion y recorrido.

Eduardo Rangel construye una obra de gran coherencia material. Su escultura afirma la
vigencia de la talla como practica contemporanea, capaz de unir oficio, abstraccion y

presencia simbolica. En sus piezas, la madera se convierte en arquitectura sensible, en cuerpo

vertical y en memoria de transformacion. El conjunto consolida una voz escultorica serena,
rigurosa y profundamente tactil.




Y Durante afos le anuncio, de manera recukfente el agotam‘lenm de la pintura figurativa. Sin/
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La figuracion contemporanea ta
cci'bnes autosuficientes, la

personales memorlas familiares, mitologias

1mag1narlos colectivos. No se trata de ilustrar un mensajes

visual donde el espectador reconoz¢a una presen al mlsmo tlemp, pe
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El retorno de la figura es, en realidad, la afirmacién de una pregunta -@ﬁjﬂ&ﬁe .como e
representar lo humano cuando lo humano se encuentra atravesado por S capas de - ——

imagen. La pintura responde con presencia, con materia y con mirada. Por eso la flgu_racwn
vuelve a ocupar un lugar central: porque convierte el cuerpo en pensamiento visible.



FIGURACI
ATMOSFEE

La obra de Lety Blanco se despliega como un territorio de
intensidad luminica, donde la figuracion aparece
atravesada por una fuerza simbolica que transforma la
imagen en experiencia de aparicion. Su pintura combina
una técnica de notable precision con una atmosfera
envolvente, construida a partir de fondos profundos,
veladuras cromaticas, contrastes vibrantes y zonas de luz
que actian como centros de irradiacion. El conjunto
presentado afirma una voz visual reconocible: una pintura

de presencia, espiritualidad plastica y densidad emocional,
en la que cada composicion parece organizarse alrededor

de una energia que emerge desde el interior del propio
campo pictorico.

Uno de los rasgos mas poderosos de su lenguaje es el
tratamiento de la luz. Blanco no utiliza la iluminacion
como mero recurso descriptivo, Sin0O €COmMO Principio
estructural. La luz modela los volumenes, activa la
superficie, abre zonas de profundidad y genera una
tension constante entre aparicion y penumbra. Los fondos
oscuros, de azules, violetas, negros y tierras densas,
funcionan como camaras de resonancia. Desde ellos
surgen destellos, halos, lineas luminosas y campos
cromaticos que intensifican la sensacién de misterio. Esta
relacion entre sombra y fulgor situa su obra en una
genealogia amplia que puede vincularse con el
simbolismo, el barroco tardio y ciertas derivas
contemporaneas de la figuracion visionaria.
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Desde el punto de vista compositivo, an zan mediante nucleos de presencia y
movimientos envolventes. Hay una clara tendet la centralidad, pero esa centralidad se ve
dinamizada por diagonales, curvas, irradiaciones y desplazamientos de luz que impiden
cualquier lectura estatica. La mirada CIE%»- en la imagen a través de zonas de fuerte

magnetismo y después se desplaza por recorffdos cromaticos, transparencias y contrastes. El

espacio no se presenta como fondo neutr 10 COMO un campo activo donde cada elemento
visual participa de una misma atmg ' &’%\

: réce el impacto de la luz; después, la
ccion de los cuerpos, la temperatura

pjanece porque no se agota en su efecto

k',

El tiempo de estas pinturas es piQg
mirada descubre la complejidad
del color y la densidad de los fond
inicial. Su fuerza reside en la acunu | técos, en la manera en que la pintura

retiene la atencidn y convierte lad griencia lenta.



En el contexto actual, la obra de Lety Blanco afirma la vigencia de una figuracion capaz
de articular belleza, intensidad y pensamiento simbolico. Su pintura recupera la
dimension ritual de la imagen sin abandonar la sensibilidad contemporanea. Cada
composicion construye un espacio de revelacion visual, donde el cuerpo, la luz y el color
se integran en una misma energia. Lety Blanco pinta desde una conviccion clara: la

imagen puede seguir siendo un lugar de misterio, presencia y transformacion.




COLOR, LINEAYSINTESIS
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En las obras de Martin Angel, la pintura se organiza
como una superficie de transito: un espacio donde la linea
conduce, el color estructura y la imagen adquiere una /:r‘
claridad casi ludica sin perder densidad compositiva. El -',//‘ :

conjunto presentado afirma una figuracion sintética, de
fuerte impronta grafica, en la que los contornos oscuros
y delimitan grandes zonas cromaticas y convierten el plano
en una red de relaciones. La mirada se desplaza por
curvas, diagonales, compartimentos, ritmos horizontales y
bloques de color que funcionan como una cartografia ni
visual de movimiento, vinculo y deseo de apertura. #"
3l S N A [l La primera cualidad que define esta pintura es su /
' ) ' confianza en la linea. Martin Angel utiliza el trazo como
esqueleto de la composicion: separa dareas, marca
tensiones, articula recorridos y sostiene la lectura general R
del campo. Esa linea, gruesa, visible y expresiva, concede a :
las imagenes una dimension cercana al vitral, al coémic . \
pictérico y a ciertas formulaciones modernas de la | . B&
simplificacion formal. Su funcion no es decorativa; %
organiza el espacio y permite que cada zona cromatica
tenga una presencia autonoma dentro de una estructura



https://www.artsy.net/artist/martin-angel
https://www.artsy.net/artist/martin-angel




Ll Desde el punto”de vista espacial, Martin Angel trabaja con composiciones muy estructuradas.

El plano se divide en zonas que se encajan, se superponen o se curvan unas sobre otras. Hay
una clara relacion entre compartimentacion y movimiento: las formas delimitadas no quedan
inmoviles, sino que generan direcciones internas, desplazamientos laterales y tensiones entre
centro y periferia. La imagen se lee como una secuencia visual, casi como una escena
condensada en signos esenciales. Esa economia formal permite que el conjunto mantenga una
- gran legibilidad y, al mismo tiempo, una notable riqueza ritmica.
- Las genealogias que atraviesan esta obra pueden vincularse con la libertad cromatica de
" Matisse, la linea constructiva del cubismo sintético, la expresividad plana de ciertas
vanguardias europeas y la claridad simbolica de la pintura mediterranea moderna. Martin
Angel recoge esas resonancias desde un lenguaje propio, mas narrativo y directo, donde la
. sintesis no empobrece la imagen, sino que la concentra. Su pintura entiende la simplificacion
como una forma de intensidad.
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El tiempo de estas obras es agil. Primero actua el impacto
de la composicion general; después, la mirada recorre los
limites, los cruces, los pesos cromaticos y las pequenas
variaciones de textura. La imagen permanece porque
combina claridad y ritmo, porque ofrece una lectura
inmediata y después sostiene un segundo nivel de atencion
basado en la organizacién del plano.

En el contexto contemporaneo, su trabajo reivindica una
pintura comunicativa, luminosa y estructural. Martin
Angel construye imagenes que hablan desde 1a linea, desde
el color y desde una imaginacion formal abierta. Su obra
afirma la vigencia de una figuracion sintética capaz de
unir juego visual, relato y construccion pictérica. El
conjunto posee frescura, orden interno y una energia que
transforma el plano en espacio de navegacion sensible.
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WUNDERKAMMER
FOTOGRAFIA, MEMORIA Y ASOMBRO EN JALISCO

ART SY

Ry

La Universidad de Guadalajara presenta una muestra minima de
fotografia como camara de maravillas contemporanea

La exposicion Wunderkammer: la camara de maravillas. Muestra minima de fotografia en
Jalisco 1983-2025 se presenta como un proyecto de alta densidad simbolica: una revision
concentrada de la fotografia jalisciense a través de la idea historica del gabinete de
curiosidades. Organizada por la Universidad de Guadalajara, a través de la Coordinacion de
Artes Plasticas, Visuales y Digitales, perteneciente a la Coordinacién General de Extension y
Difusion Cultural, la muestra reconoce la trayectoria del fotografo Jos¢ Martinez Verea y se
articula con la curaduria del Mtro. Rafael del Rio.

La exposicion tendra lugar en la Galeria Jesus Guerrero Galvan, ubicada en la Biblioteca
Publica del Estado de Jalisco Juan José Arreola, en Zapopan, Jalisco, del 21 de mayo al 30 de
junio de 2026. La rueda de prensa esta prevista para el martes 19 de mayo de 2026, a las 11:00
horas, y la ceremonia de inauguracion se celebrara el jueves 21 de mayo de 2026, a las 19:00
horas, en el mismo espacio.

El titulo de la muestra resulta especialmente fértil. La palabra wunderkammer, de origen
aleman, remite a aquellas cAmaras de maravillas que reunian objetos heterogéneos: piezas
artisticas, minerales, reliquias, mapas, especies naturales, artefactos cientificos y elementos
considerados raros o valiosos. Estos gabinetes, especialmente relevantes durante el
Renacimiento, constituyeron una forma temprana de organizar el conocimiento antes de la
especializacidon moderna de los museos. Eran espacios de estudio, contemplacién y deseo de
mundo: lugares donde ciencia, arte, exotismo, memoria y asombro convivian bajo una misma
logica de descubrimiento.

Al recuperar esa nocién, la exposicion situa la fotografia en un lugar complejo. La imagen
fotografica no aparece Unicamente como documento, sino como objeto de conocimiento,
como reliquia visual, como resto sensible de una época y como fragmento capaz de activar
una memoria colectiva. La “muestra minima” no debe entenderse como reduccion de
ambicion, sino como concentracion: una seleccion que permite pensar mas de cuatro décadas
de produccion fotografica en Jalisco desde la intensidad del fragmento, desde la potencia de lo
elegido y desde la capacidad de cada imagen para condensar un mundo.
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La participacion de José Martinez Verea, con la obra Piedras de abril de 2025, introduce una

dimension especialmente significativa dentro del proyecto. Su fotografia se inscribe en una
tradicion donde la mirada no se limita a registrar superficies, sino que trabaja con el tiempo,
la materia y la aparicion. En el contexto de una camara de maravillas contemporanea, la obra
fotografica adquiere un caracter casi objetual: es imagen, pero también vestigio; es
documento, pero también enigma; es testimonio, pero también construccion poética.

La eleccion de la Galeria Jesus Guerrero Galvan como sede refuerza el sentido publico del
proyecto. Dentro de la Biblioteca Publica del Estado de Jalisco Juan José Arreola, la
exposicion se inserta en un ambito de lectura, archivo y transmisién cultural. La fotografia
dialoga asi con el libro, con la coleccidén, con la memoria institucional y con la idea de
patrimonio vivo. Ver una exposicion de estas caracteristicas en una biblioteca amplia su
alcance: las imagenes se convierten en paginas visuales de una historia regional en curso.
Wunderkammer propone una lectura contemporanea del coleccionismo, no desde la
acumulacion indiscriminada, sino desde la capacidad de reunir imagenes que conservan
rareza, intensidad y valor cultural. La muestra afirma que la fotografia en Jalisco entre 1983 y
2025 constituye un campo de exploracion donde conviven memoria, territorio,
experimentacion y archivo. Su fuerza reside en convertir la galeria en un gabinete actual: un
espacio donde cada imagen funciona como hallazgo y donde la mirada del espectador vuelve
a encontrarse con una forma esencial de conocimiento, el asombro.
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El régimen cromatico se articula mediante contrastes muy
definidos. Rojos profundos, amarillos acidos, verdes intensos,
negros densos, grises humedos y azules frios construyen una
atmosfera de gran temperatura visual. El color funciona como
clima, no como ornamento. En unas obras se expande hasta
dominar por completo la percepcion; en otras aparece como
acento, senal o interrupcion dentro de una gama mas
contenida. Esta administracion del color permite que la
pintura oscile entre lo apocaliptico, lo nocturno, lo urbano y lo
visionario sin perder unidad.

La superficie posee una textura sobria, trabajada con
veladuras, transiciones suaves y zonas de mayor opacidad.
Enguidanos no recarga el plano con gestos innecesarios; su
materia pictorica esta al servicio de la atmosfera. Las capas se
acumulan con discrecion, generando profundidad, humedad
visual y una sensaciéon de tiempo suspendido. Los bordes
aparecen a menudo filtrados por la luz o por la penumbra, lo
que refuerza la condicion inestable del espacio representado.
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El tiempo en estas pinturas es lento y expectante. Primero
actia el impacto de la atmoésfera; después, la mirada
reconstruye las relaciones entre planos, focos luminicos, masas
oscuras y zonas de color. La imagen permanece porque no se
entrega de inmediato. Su intensidad procede de esa demora, de
esa capacidad para convertir la contemplacion en una
experiencia de transito.

José¢ Enguidanos construye una pintura de gran personalidad,
donde el espacio se vuelve relato sin necesidad de explicarse. Su
obra convierte la arquitectura visual en emocion, el color en
clima y la penumbra en estructura. En su conjunto, estas
pinturas afirman una vision profundamente contemporanea
del paisaje: un lugar donde memoria, ficcion y materia se
encuentran bajo una luz inquietante y precisa.




LA MENTIRA GOMO ESTANDARTE
FOTOGRAFIA, DESAPARICION Y VERDAD SOCIAL

La exposicion (La mentira es) El estandarte de la verdad, inaugurada el 9 de mayo de 2026 en
Terminal Contemporanea, en Leon, Guanajuato, se plantea como una reflexién visual sobre
una de las tensiones mas hondas del arte contemporaneo: la capacidad de la imagen para
construir ficcion y, desde esa ficcidn, hacer visible una verdad social que permanece
incrustada en la vida cotidiana. La muestra, curada por Ricardo Guzman, reune a fotografos
jaliscienses en torno a un e¢je de enorme densidad ética y politica: la normalizacion de la
desaparicidén de personas en el dia a dia.

El titulo contiene ya una operacion critica. La “mentira” no aparece aqui como engano
banal, sino como artificio consciente, como dispositivo de representacion, como forma de
organizar lo visible para revelar aquello que la mirada social ha aprendido a esquivar. En ese
sentido, la exposicion situa la fotografia en un lugar incdmodo y necesario: no como
documento transparente, sino como campo de tension entre prueba, relato, ausencia y
montaje. La imagen fotografica deja de ser unicamente registro; se convierte en una
construccion capaz de senalar el desgaste de la percepcion publica ante la violencia.

Terminal Contemporanea, definida en el propio documento como una plataforma cultural y
de gestion artistica enfocada en la promocién y exhibicion de arte contemporaneo en Leodn,
Guanajuato, funciona aqui como un espacio de activacion comunitaria. Su colaboracion con
ambitos locales como Galeria Dos Topos y el Mercado Metropolitano amplia el sentido de la
exposicion: el arte no queda contenido en un circuito cerrado, sino que se vincula con una red
urbana, social y cultural mas amplia.
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La hoja del proyecto subraya que la muestra se inscribe en un didlogo sobre como las
narrativas visuales pueden evidenciar verdades sociales profundas o incomodas. Esa frase
resulta clave para entender el alcance curatorial del proyecto. La fotografia contemporanea,
en este caso, no se limita a exponer una realidad; trabaja con los modos en que esa realidad se
ha vuelto tolerable, repetida, absorbida por la costumbre. La desaparicion no se aborda solo
como acontecimiento traumatico, sino como atmosfera social, como fractura instalada en la
normalidad.

La vida en cada aliento, de José Martinez Verea, fechada en 2004: una fotografia en blanco y

negro donde el contraste, la presencia del agua, el cuerpo animal y la superficie impresa
generan una tension entre materia, muerte y memoria. La imagen trabaja desde una
austeridad severa, con una composicion que concentra la atencidn en la relacion entre restos,
reflejo y vacio.

La exposicion aparece instalada en un espacio de caracter industrial, con muros de bloque,
estructuras visibles, mesas de trabajo, sacos acumulados y fotografias enmarcadas que
dialogan con una arquitectura sobria, casi cruda. Esta eleccion espacial intensifica el discurso:
las obras no se aislan en una neutralidad blanca, sino que conviven con una materialidad
aspera, con un contexto que aporta peso fisico a la experiencia expositiva.

(La mentira es) El estandarte de la verdad afirma la vigencia de una fotografia capaz de
pensar el presente desde su zona mas vulnerable. La muestra articula imagen, memoria y
violencia sin convertir el dolor en espectaculo. Su fuerza reside en la forma en que desplaza la
pregunta desde lo que vemos hacia aquello que una sociedad decide dejar de mirar. En ese
desplazamiento, el arte recupera una funcion imprescindible: hacer sensible lo negado, dar
cuerpo visual a la ausencia y sostener una verdad que necesita ser compartida para
permanecer activa.




gran delicadeza expansiva, donde la imagen parece
surgir de la confluencia entre respiraciéon, memoria y
percepcion fragmentada. Su pintura trabaja desde una
materia  ligera,  permeable, atravesada  por
transparencias, lineas quebradas y campos cromaticos
de baja densidad que convierten el soporte en una zona
de aparicion. El conjunto presentado afirma . una
sensibilidad muy reconocible: una imagen abierta,
porosa, construida desde el flujo del agua, la vibracion
del pigmento y la capacidad de la linea para ordenar lo
inestable. e [ .

El régimen cromatico se articula mediante azules

suaves, grises violaceos, verdes apagadoé;’- ocres, rosas
diluidos, rojos transparentes y zonas blancas que
actian como respiracion del plano. La paleta mantiene
una temperatura cambiante, nunca estridente, siempre
vinculada a una sensacion de transito. El color no se
aplica como bloque cerrado, sino como atmésfera que
se expande, se filtra y deja huell,af’Esa cualidad acuosa
dota a las obras de una temporalidad particular: cada
superficie parece conservar el instante de su formacién,
el momento exacto en que el pigmento se desplaza
antes de fijarse.

e
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La linea desempefia una funcioén estructural. Aparece
como recorrido, frontera, fisura y nervadura visual. No
delimita de manera  rigida; activa el campo, lo
atraviesa, lo conecta y lo tensiona. En algunas zonas, el
trazo adquiere una precision casi cartografica; en otras,
se integra en la mancha y queda parcialmente
absorbido por la humedad del soporte. Esta relacion
entre linea y color permite que la obra oscile entre
construccion y deriva, entre mapa interior y forma en
transformacion.

La superficie resulta fundamental. Franco Valenzuela
aprovecha la absorcion del papel, la expansion del agua
y la superposicion de capas para generar zonas de
distinta profundidad. Hay 'transparencias que se
acumulan sin perder ligereza, manchas que dejan
bordes irregulares, veladuras que suavizan la lectura y
areas en las que el pigmento se concentra con mayor
intensidad. La materia no busca densidad fisica, sino
vibracion. Su fuerza reside en la sutileza de las
transiciones, en la manera en que una zona cromatica
invade otra y en como el vacio sostiene el conjunto.
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Desde el punto de vista espacial, las composiciones se
organizan mediante dispersion controlada. El campo
no responde a una centralidad rigida, sino a una red de
relaciones entre masas, lineas, ‘respiraciones y zonas de
mayor concentracién. La . mirada circula por la
superficie siguiendo ritmos discontinuos, como si cada
obra propusiera una lectura fragmentaria pero
coherente. Los bordes del plano mantienen una
importancia activa: contienen la expansion y, al mismo
tiempo, permiten que la imagen parezca prolongarse
mas alla de sus limites.

La obra puede vincularse con ciertas genealogias de la
abstraccion lirica, la acuarela moderna y las poéticas
organicas de la imagen. Resuena la confianza de Paul
Klee en la linea como pensamiento visual, la libertad
fluida de

sensibilidad contemporanea proxima a los procesos, a

la -abstracciéon de posguerra y una

la fragilidad y a la imagen como organismo abierto.
Estas referencias ayudan a situar el trabajo de Franco
Valenzuela en un campo donde lo leve posee una
intensidad propia.




El tiempo de estas obras es pausado. Primero aparece
la atmosfera general; después, la mirada reconoce los
recorridos internos, las tensiones entre transparencia y
opacidad, los pequefios nucleos de color y las
direcciones que articulan el plano. La imagen se
sedimenta lentamente, como una impresion que
permanece mas por su resonancia que por su impacto
inicial.

En un presente dominado por imagenes de consumo
rapido, Raquel Franco Valenzuela afirma una pintura
de atenciéon y permeabilidad. Su obra convierte la
fragilidad en estructura, la linea en pensamiento y el
color en memoria sensible. Cada composicion
construye un espacio donde lo visible se forma ante la
mirada, sin cerrarse del todo. En su conjunto, estas
piezas consolidan una voz intima, fluida y
profundamente contemporanea.

st o ¥

L) v




HABITAR LA MISMA LUNA
ARTE POSTAL PARA VOLVER A TOCAR EL MUNDO

\
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En un tiempo dominado por la circulacién instantanea de imagenes, la convocatoria Habitar
la misma Luna | Edicion 2026 propone un gesto radicalmente sencillo y profundamente
contemporaneo: crear una obra original, enviarla por correo postal y recibir, a cambio, otras
obras procedentes de distintos lugares del mundo. Organizado por Box de Arte Curatorial
Argentina, este proyecto internacional de intercambio de arte postal convoca a artistas
plasticos de cualquier pais y de distintas disciplinas —pintura, grabado, fotografia,
ilustracion, escultura y lenguajes afines— bajo una premisa clara: recuperar la fisicidad de la
obra, el tiempo del envio y la dimension humana del intercambio artistico.

Este articulo ha sido posible gracias a José Miguel Alguer, cuya mediacidén y apoyo permiten

dar visibilidad a una convocatoria que entiende el arte como vinculo, circulacion y
comunidad.

La edicion 2026 lleva el nombre de Artemis II - Dia del Amigo y se articula alrededor de una
imagen comun: la Luna como territorio simbolico compartido. Esa eleccion resulta
especialmente eficaz porque desplaza la convocatoria mas allda de una simple tematica. La
Luna funciona aqui como archivo emocional, como horizonte comin y como punto de
conexion entre artistas que, aun separados por geografias, lenguas y contextos, participan de
una misma experiencia visual. La distancia se convierte en materia curatorial; el viaje postal,
en parte del sentido de la obra.

El funcionamiento del proyecto es preciso y accesible. Cada participante realiza cuatro
postales originales de 10 x 15 cm, en formato vertical u horizontal y con técnica libre. Tres de
ellas se envian por correo postal a artistas de otros paises, asignados mediante sorteo publico;
a su vez, cada artista recibe tres obras originales de otros creadores, formando una pequena
coleccion personal e internacional. La cuarta postal permanece en manos de su autor y puede
presentarse al certamen de seleccion, evaluado por un jurado, con reconocimiento para las
diez mejores obras de la edicion.


https://www.artsy.net/artist/jose-alguer
https://www.artsy.net/artist/jose-alguer

La convocatoria es gratuita. El inico compromiso econdomico
para los artistas consiste en asumir los materiales y el envio
postal de las tres obras, con un coste estimado por la
organizaciéon entre 5 y 10 dolares, segun pais de origen y
destino. Esta condicion refuerza uno de los valores del
proyecto: abrir una via de participacién internacional sin
convertir la inscripcidon en una barrera.

Uno de los aspectos mas relevantes de Habitar la misma Luna
es su apuesta por la obra fisica. No se trata de una plataforma
digital ni de una exposicion de reproducciones, sino de un
intercambio de piezas originales. En ese sentido, el proyecto
reivindica el valor de lo hecho a mano, de la autoria y del
cuidado material: crear, embalar, enviar, esperar, recibir. La
obra no solo se contempla; viaja, se toca, entra en otra casa,
en otro archivo, en otra biografia artistica.

Todas las obras participantes integraran el Catalogo Oficial
del Evento en formato digital, con imagenes, fichas técnicas y
datos de autoria. Este catdlogo funcionard como registro
permanente de la edicion y como publicacion colectiva
internacional, compartida con artistas, colaboradores y
equipo curatorial.

Las fechas clave estructuran el proceso: la inscripcion
permanece abierta hasta el 15 de mayo de 2026; el sorteo
publico de intercambio sera el 1 de junio de 2026; el envio
postal de obras podra realizarse hasta el 15 de junio; las obras
ganadoras se anunciaran por YouTube el 2 de julio; y el
catalogo oficial digital se presentara el 15 de septiembre de
2026.

Habitar la misma Luna afirma una idea necesaria: el arte
contemporaneo también se construye desde gestos de
proximidad, desde redes afectivas y desde objetos pequenios
capaces de activar grandes desplazamientos. En la escala de
una postal cabe una obra, una mirada y una forma de estar en
el mundo. Box de Arte Curatorial convierte esa escala en una
plataforma internacional de encuentro.
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	Itziar Padilla
	En este conjunto, la abstracción funciona como una forma de conocimiento sensible. La artista convierte el plano en un lugar donde lo visible conserva la memoria de sus propios procesos. Cada obra afirma una relación entre energía y contención, entre claridad y opacidad, entre gesto y silencio. La pintura de Itziar Padilla respira desde la materia, sostiene una intensidad serena y construye un espacio donde la mirada encuentra profundidad sin abandonar la superficie. Su lenguaje confirma la vigencia de una abstracción capaz de pensar el presente desde la lentitud, la densidad y la luz.
	M.T. Ribé
	Adelina Calderón
	Mónica Conde
	Artur Catalá
	Históricamente, esta atención a la materia conecta con el informalismo europeo, Antoni Tàpies, Alberto Burri, Jean Dubuffet, el arte povera y muchas prácticas latinoamericanas vinculadas a la precariedad, el archivo y el territorio. En todos esos casos, el material no se entiende como decoración, sino como portador de sentido. La materia puede hablar de pobreza, cuerpo, ruina, violencia, trabajo, memoria o resistencia.
	Mainou
	Lily Márquez
	Eduardo Rangel
	En el contexto actual, la obra de Lety Blanco afirma la vigencia de una figuración capaz de articular belleza, intensidad y pensamiento simbólico. Su pintura recupera la dimensión ritual de la imagen sin abandonar la sensibilidad contemporánea. Cada composición construye un espacio de revelación visual, donde el cuerpo, la luz y el color se integran en una misma energía. Lety Blanco pinta desde una convicción clara: la imagen puede seguir siendo un lugar de misterio, presencia y transformación.
	José Enguídanos

