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LA FORMA'Y SU LATIDO

Por Antonio Sanchez

Este catalogo nace del deseo de reunir miradas que no se parecen entre si y que, precisamente por
eso, consiguen construir un territorio comin. No me interesaba ordenar obras bajo una idea cerrada ni
forzar una lectura univoca del conjunto. Me interesaba, mas bien, poner en relacion practicas que
trabajan desde lugares formales, materiales y simbdlicos muy distintos, pero que comparten una
misma intensidad: la necesidad de hacer de la obra un espacio de presencia, de friccion y de
pensamiento. Esa voluntad atraviesa la seleccion de artistas reunidos en este proyecto, presentado
como La formay su latido y articulado en torno a dieciséis voces singulares.

A lo largo de estas paginas conviven la expansion de la materia, la disciplina del dibujo, la potencia
del color, la construccion del objeto, la vibracion del plano, la sedimentacién de la imagen, la escena
figurativa, la sintesis grafica y la investigacién espacial.

Cada artista comparece con un lenguaje propio y con una manera precisa de sostener la mirada. No
he querido reducir esa diversidad a una formula curatorial tranquilizadora; he querido que el conjunto
conserve su respiracion plural, su diferencia interna y su capacidad de producir lecturas abiertas. La
convivencia entre Ana Cristina Pichardo, Chris Woods, Ella es arte, Eusebio San Blanco, Fina Balp
Teixido, José Martinez Verea, Karol Z, Klivtekture, KRM, Luis Lorent, Massieu, Monica Miranda,
Pedro J. Moreno Dominguez, Perla Maria, Piotr Rdz y Tatu da forma a ese mapa sensible.

Entiendo este catdlogo como algo mas que un registro. Lo concibo como un espacio de mediacion,
una extension critica de la exposicion y, al mismo tiempo, como una pausa. Frente a la velocidad con
la que hoy circulan las imagenes, aqui la obra reclama tiempo, atencion y cercania. Cada pégina
busca acompafiar ese gesto. Cada texto quiere situarse a la altura de una practica concreta, sin
uniformarla y sin someterla a un discurso ajeno.

Curar, en este contexto, ha consistido en escuchar. Escuchar lo que cada trabajo pide, lo que cada
lenguaje activa, lo que cada forma sostiene. Este catdlogo es el resultado de esa escucha: una
constelacion de diferencias reunidas no para parecer una sola cosa, sino para afirmar, con nitidez, la
riqueza irreductible de lo plural.
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ANA CRISTINA ART SY
PICHARDO e

El conjunto de Ana Cristina Pichardo se afirma desde una economia formal de gran precision:
superficies casi monocromas, una concentracion central o desplazada de materia, y una relacion muy
calculada entre expansién del plano y condensacién volumétrica. La obra organiza el campo visual a
partir de una tension constante entre quietud y energia. EI color no funciona como revestimiento, sino
como atmosfera estructural: el rojo impone una densidad compacta y casi pulsatil; el azul/verde abre
una frecuencia mas aérea, envolvente y continua; el blanco lleva la mirada hacia una lectura de
minima vibracién, donde la luz se convierte en el verdadero agente de articulaciéon. En todos los
casos, el régimen cromatico unifica, absorbe y ordena.

La fuerza de este trabajo reside en la manera en que la superficie deja de ser fondo para convertirse
en espacio activo. Pichardo construye una piel tensa, atravesada por pliegues, compresiones,
torsiones y aperturas que interrumpen la lisura del soporte y producen un relieve de alta intensidad
tactil. Esa materia no se afiade como exceso; se inscribe como memoria fisica del gesto, como
sedimentacion y presion. La luz, al rozar esas irregularidades, activa un sistema de sombras suaves y

cortes de nitidez que modulan el ritmo interno de cada composicién.
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ANA CRISTINA PICHARDO 1819 ART GALLERY

En esta operacion confluyen varias genealogias fértiles: la radicalidad cromatica del campo
expandido, la conciencia matérico-espacial del postminimalismo, cierta disciplina del monocromo
europeo y una sensibilidad hacia el relieve que enlaza pintura y corporeidad sin disolver sus limites.
Pichardo reordena esas tradiciones desde una gramatica propia, en la que la materia aparece a la vez
contenida y desbordada.

El tiempo de estas obras no es narrativo; es perceptivo. La imagen se entrega por capas, primero
como impacto unitario, después como topografia, finalmente como respiracion. La mirada entra por
la masa general y permanece en la inflexion minima. Ahi se juega su contemporaneidad: en hacer

visible que toda superficie es un lugar de presién, toda forma un episodio de energia, y todo color un

modo de ocupar el espacio con intensidad, silencio y permanencia.




CHRIS WOODS ART SY

(N P

En la practica de Chris Woods la pintura se articula como un sistema de visibilidad limpia, de lectura
inmediata y, al mismo tiempo, de sedimentacién lenta. Nada aqui depende del exceso ni de la
saturacion del campo. La imagen se ordena mediante fondos abiertos, gamas nitidas, perfiles estables
y una economia compositiva que concede a cada zona una funcién precisa. El color trabaja con
decision, pero sin estridencia: los azules sostienen la respiracion general del conjunto, los verdes
introducen una modulacion organica del plano y los acentos célidos producen focos de intensidad que
reorganizan la mirada. Esa estructura cromética da a la obra una condicion de escena mental: no
describe tanto un lugar como un clima de percepcién.

La superficie mantiene visible la trama del soporte y con ello afirma una temporalidad manual,
cercana, deliberadamente contenida. Woods no busca la ilusion cerrada, sino una figuracion que
conserva la franqueza de su construccion. La pincelada fija, puntea, bordea y acompasa; nunca
disuelve del todo. De ahi surge una vibracién singular entre ingenuidad aparente y calculo riguroso.
El espacio se presenta frontal, con profundidades abreviadas, escalas levemente desplazadas y una
distribucion de masas que favorece una lectura pausada, casi silente.
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Su genealogia se acerca menos a la gran retdrica del paisaje que a una tradicién de intimidad pictorica
donde conviven memoria popular, modernismo lirico y una sensibilidad afin a ciertos realismos
poeticos del siglo XX. En Woods, esa herencia se reactiva sin nostalgia. La imagen permanece
abierta, disponible, como si cada composicion custodiard una historia anterior al relato y posterior a
la vision.

Ahi reside su actualidad: en la capacidad de sostener una figuracion que no ilustra, sino que
condensa. La pintura no representa un episodio; establece una atmdésfera. No impone un significado;
fija una temperatura. Y en esa calma exacta, medida y extrafiamente hospitalaria, el mundo recupera

espesor.
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El trabajo de Ella es arte se construye desde una légica de expansion alegre, frontal y ritmica. El
conjunto articula dos impulsos complementarios: por un lado, una figuracién sintética de contorno
enfatico y cromatismo abierto; por otro, una organizacion modular que fragmenta el campo en
unidades sucesivas, como si la pintura ensayara muchas velocidades dentro de una misma superficie.
Esa convivencia entre imagen concentrada y estructura serial da a la obra una identidad muy singular:
nada queda fijado en un dnico registro, porque todo oscila entre relato visual, patron, emblema y
trama.

La paleta desempefia un papel decisivo. Los tonos calidos de alta visibilidad conviven con gamas mas
frias y con zonas neutras que ordenan el conjunto sin enfriarlo. El naranja funciona como marco
expansivo y como dispositivo de unidn; el gris introduce pausa, intervalos y respiracion; los acentos
rosas, turquesas, rojos, blancos y negros activan un pulso discontinuo que mantiene la superficie en
movimiento. No hay aqui voluntad de profundidad ilusionista: el plano se afirma como plano, y desde
esa afirmacion despliega capas de energia grafica, pequefias irrupciones gestuales y areas de limpieza

deliberada.
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Uno de los rasgos mas consistentes de esta produccion es su capacidad para combinar espontaneidad
y método. La imagen parece nacer de una libertad inmediata, pero esta sostenida por una inteligencia
compositiva precisa: compartimentacion, repeticidn, contraste de escalas, alternancia entre saturacion
y vacio, entre perfil y mancha. Esa gramatica enlaza con tradiciones de la ilustracion expandida, con
ciertas derivas del arte pop y con lenguajes préximos al patréon decorativo contemporaneo, aunque
aqui todo aparece filtrado por una sensibilidad intima y afirmativa.

Su actualidad reside en esa capacidad de producir cercania sin renunciar a la complejidad. La pintura
se presenta como superficie hospitalaria, pero también como archivo de ritmos, afectos y decisiones.

En este conjunto, mirar equivale a entrar en una sintaxis viva: una sintaxis donde el color ordena, el

fragmento conversa y el plano entero sostiene una energia compartida.




EUSEBIO SAN ART SY

BLANCO -
&

En la propuesta de Eusebio San Blanco la pintura despliega una figuracion de alta temperatura
expresiva, sostenida por una combinacion muy precisa de dibujo incisivo, modelado minucioso y una
dramaturgia cromatica de gran eficacia. La imagen no se organiza desde la neutralidad, sino desde
una voluntad de presencia. Cada composicién concentra la mirada en un primer plano de fuerte
proximidad, donde la superficie se vuelve un campo de friccion entre delicadeza técnica y tension
visual. Los fondos lisos, de cromatismo amplio y respirado, actian como camaras de resonancia que
aislan la forma y multiplican su intensidad.

Lo decisivo en este trabajo es la manera en que la deformacién opera como lenguaje estructural. No
aparece como desvio ocasional, sino como principio de construccion: amplifica la expresividad,
altera la proporcion y conduce la atencion hacia una lectura donde lo psicoldgico, lo teatral y lo social
quedan fundidos en una misma piel pictorica.
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La linea afila, el color modela y la luz fija una presencia frontal que no busca distancia. El conjunto
avanza hacia el espectador con una elocuencia calculada.

San Blanco trabaja ademas una materia fina, casi sin estridencia gestual, que permite que cada
transicion tonal conserve nitidez y vibracion. Carnaciones rosadas, ocres, azules claros, naranjas
densos y verdes acidos sostienen una paleta que alterna calidez, artificio y extrafieza. Esa articulacion
cromatica sitGa la obra en una zona muy singular: entre la tradicion del retrato, la memoria satirica de
cierta modernidad europea y una sensibilidad contemporanea atenta a la representacion como
construccién puablica.

Este conjunto afirma, asi, una pintura que entiende la apariencia como territorio de negociacion
simbdlica. La imagen seduce por su virtuosismo, pero se impone por su capacidad de condensar

caracter, mascara y exposicion. En Eusebio San Blanco, la figuracion recupera una funcion incisiva:

convierte la superficie en escena y la escena en una forma aguda de lectura del presente.




FINA BALP ART SY
TEIXIDO e

En el lenguaje visual de Fina Balp Teixido la silla deja de operar como objeto de uso para convertirse
en estructura de pensamiento. La artista parte de una tipologia domeéstica reconocible, asociada a la
estabilidad, al descanso y a la funcion, y la somete a un proceso de desvio que altera su estatuto sin
borrar su legibilidad. Esa operacién resulta decisiva: no se trata de decorar un soporte previo, sino de
activar una mutacion semantica y espacial mediante intervenciones minimas y extremadamente
precisas.

Lo mas riguroso de este trabajo reside en cémo redistribuye las relaciones entre apoyo, tension,
superficie y suspension. El asiento, que deberia garantizar continuidad y firmeza, aparece aqui como
un campo vulnerable, atravesado por lineas, fisuras, hilos o transparencias que desarticulan cualquier

idea de cierre funcional.
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La verticalidad tubular de la estructura conserva su claridad industrial, pero esa claridad entra en
friccion con elementos fragiles, inestables o luminicamente expandidos. La pieza deja entonces de
presentarse como mobiliario y comienza a leerse como diagrama: un diagrama de precariedad,
reparacion, memoria material y equilibrio provisional.

Balp Teixido trabaja con una economia formal de gran precision. No acumula recursos ni recarga la
estructura; introduce apenas los desplazamientos necesarios para que la transformacion del objeto
resulte completa. En el conjunto, la linea, la tensién, la sutura, la transparencia y la proyeccion
luminica comparecen como operaciones simultdneas de un mismo lenguaje. La forma queda asi
suspendida en un estado de inestabilidad activa, entre elaboracion, herida y recomposicion. La
sombra deja de ser un efecto secundario y pasa a integrarse en la obra como extension espacial de su
I6gica interna.

En este punto, la obra dialoga con el postminimalismo, con ciertas derivas de la escultura relacional
con el objeto cotidiano y con una tradicion que entiende el soporte como lugar critico. Fina Balp
Teixido no representa la fragilidad: la construye con exactitud. Y al hacerlo, convierte la silla en un
cuerpo expandido, en una arquitectura afectada, en una forma que piensa su propia inestabilidad.




JOSE MARTINEZ ART SY
VEREA X

En José Martinez Verea la imagen se organiza desde una poética de la huella. No hay aqui voluntad
de plenitud visual, sino una construccion deliberada de atmoésferas donde materia, luz y tiempo
comparecen como estratos superpuestos. El artista trabaja con gamas restringidas, contrastes medidos
y superficies de fuerte densidad tactil que sitian cada obra en una zona de oscilacion entre
documento, vision y vestigio. El blanco y negro intensifica esa condicion espectral; los tonos terrosos
y grisaceos, por su parte, consolidan una lectura ligada al desgaste, a la sedimentacion y al espesor
fisico del mundo.

Lo decisivo en este conjunto es la relacion entre interioridad y exterioridad, entre presencia frontal y
desvanecimiento. La imagen no se entrega de una vez: emerge por capas. Hay transparencias,
veladuras, zonas de roce, areas donde la nitidez se concentra y otras donde la forma se vuelve
inestable, casi fugitiva. Ese comportamiento del campo visual activa una experiencia de umbral. La
mirada atraviesa planos, retiene texturas, registra marcas y comprende que la obra no representa

simplemente un lugar o una escena, sino un régimen de memoria.
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Martinez Verea situa su trabajo en una genealogia donde la fotografia deja de ser prueba para
convertirse en superficie pensante. Puede leerse, en esa direccion, una afinidad con ciertas derivas
postfotograficas, con la melancolia material de la imagen analdgica y con una sensibilidad
contemporanea que entiende el archivo no como acumulacién, sino como reverberacion. Todo en
estas obras parece haber pasado ya por un proceso de erosion, y precisamente ahi encuentra su
intensidad.

La actualidad de este trabajo reside en esa capacidad para devolver densidad a la vision. Frente a la
velocidad de la imagen circulante, José Martinez Verea propone una imagen que permanece, que

exige demora y que activa una lectura fisica del tiempo. Su obra no ilustra la memoria: la encarna

como superficie, como intervalo y como persistencia.
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Lo que define la obra de Karol Z es la movilidad constante del lenguaje. Lejos de fijarse en una Unica
gramatica, la obra transita entre la linealidad obsesiva, la disolucion atmosférica y la construccién de
campos simbolicos de alto contraste. Esa heterogeneidad no dispersa la propuesta; al contrario, revela
un nacleo muy claro: una pintura y un dibujo que entienden la superficie como lugar de
transformacion perceptiva. Cada trabajo activa una modalidad distinta de atencién, y juntos
componen una investigacion sobre cémo la imagen puede expandirse desde el pulso minimo de la
linea hasta la apertura envolvente del color.

Uno de los rasgos mas consistentes de este conjunto es la relacion entre repeticion y flujo. En unas
zonas, la linea se pliega sobre si misma, se multiplica, genera ritmos continuos y convierte el plano

en una trama casi hipnotica, sin jerarquias estables, donde figura y fondo entran en una misma
respiracion.
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En otras, la materia cromatica se vuelve mas vaporosa, trabaja por veladuras, por transiciones suaves,
por bordes que se deshacen y reconstruyen una espacialidad suspendida. Y en otra direccion del
conjunto, la composicién se afirma mediante perfiles rotundos, campos saturados y una organizacion
frontal que dota a la imagen de una energia condensada, casi ritual.

Lo interesante en Karol Z es que estas operaciones no aparecen como estilos separados, sino como
registros complementarios de una misma sensibilidad. La artista trabaja la superficie como
frecuencia: unas veces vibratoria, otras meditativa, otras intensamente afirmativa. Esa capacidad de
alternar densidad gréafica, expansion tonal y tension cromatica sitda su trabajo en un cruce fertil entre
abstraccién organica, imaginacion psiquica y sintesis visual contemporanea.

Su fuerza reside precisamente ahi: en sostener una obra que no ilustra una idea previa, sino que
produce estados de percepcién. El conjunto propone una experiencia de inmersion, deriva y

concentracion. La imagen no se cierra; pulsa. No se limita a ocupar el plano; lo convierte en campo

mental.
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La practica artistica de Klivtekture formula una investigacion visual centrada en la imagen como
campo dinamico, como espacio de transito y de condensacion energética. La obra no se organiza
desde la estabilidad compositiva, sino desde vectores de expansion, aperturas centrifugas, bandas de
interferencia y zonas de colision luminica que convierten el plano en una experiencia de
desplazamiento. Aqui la superficie deja de entenderse como soporte pasivo y pasa a operar como
entorno inmersivo: un lugar donde la percepcion se acelera, se desorienta y vuelve a encontrar su eje
en mitad del flujo.

La paleta desempefia un papel decisivo en esa operacion. Los negros profundos introducen vacios de
absorcion casi total, mientras los verdes frios, los matices cremosos y los acentos rosados generan
una atmosfera inestable, suspendida entre irradiacion y desmaterializacion. El color no delimita
formas cerradas; produce umbrales, gradientes, reverberaciones. La luz aparece filtrada, expandida,
seccionada por franjas verticales o concentrada en nudcleos de torsién que articulan la lectura del

conjunto.
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Todo ocurre como si la imagen estuviera atravesada por una energia interna capaz de fracturar su
propia continuidad.

Lo més singular de esta propuesta reside en la manera en que articula lenguaje digital y sensibilidad
espacial. Klivtekture no trabaja la abstraccibn como pura geometria, sino como fenémeno
atmosférico, como arquitectura inestable de datos, reflejos y velocidades. En este sentido, su obra
dialoga con la tradicion de la abstraccion luminica, con ciertas derivas de la imagen generativa y con
un imaginario contemporaneo marcado por pantallas, entornos virtuales y percepciones mediadas.

La fuerza del conjunto estd en esa capacidad de producir espacio sin recurrir a la representacién
estable. La imagen avanza, gira, irradia, corta y se repliega. Nada permanece fijo, y precisamente por
eso cada composicion adquiere una presencia intensa. Klivtekture propone una visualidad propia de

nuestro tiempo: expansiva, inestable, técnica y profundamente sensorial.
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La obra de KRM se sostiene en una tension especialmente fértil entre construccion y evaporacion. El
conjunto parte de una sintaxis geométrica reconocible, bloques rectangulares, ejes lineales, cruces,
interrupciones, solapes, pero esa base nunca deriva en rigidez. Al contrario: cada estructura aparece
atravesada por veladuras, zonas de desgaste, brumas cromaticas y rastros de materia que suavizan el
orden y lo vuelven respirable. La pintura no levanta un sistema cerrado; organiza un territorio en

negociacién continua.

1819 ART GALLERY


https://www.artsy.net/artist/krm
https://www.artsy.net/artist/krm

KRM 1819 ART GALLERY

Uno de los mayores aciertos del conjunto reside en su régimen cromatico. Los verdes acidos y
medios, los rosas empolvados, los azules palidos, los ocres suaves y los negros de corte limpio
componen una paleta de contraste templado, muy medida, donde cada acento reorganiza el peso del
plano. No hay estridencia, pero si decision. El color actiia aqui como arquitectura sensible: delimita,
empuja, suspende, abre pausas. A esa claridad se suma una superficie trabajada con incisiones,
pequefios relieves, nubes de aerosol y depositos de materia que introducen una temporalidad lenta,
casi sedimentaria.

KRM consigue asi algo poco frecuente: que la abstraccion geométrica conserve vulnerabilidad. La
cuadricula aparece insinuada, nunca impuesta; las verticales y horizontales orientan la mirada, pero el
campo pictorico se reserva siempre un margen de desvio. Esa condicidn sithia su trabajo en una
genealogia donde dialogan la disciplina constructiva y una sensibilidad atmosférica proxima a la
pintura de campo expandido. La obra no elige entre calculo y accidente: los hace convivir.

En este conjunto, la composiciéon funciona como un mecanismo de ajuste fino. Nada sobra, nada
busca imponerse de manera grandilocuente. Todo estd dispuesto para que la mirada perciba
relaciones: pesos, intervalos, transparencias, cortes, respiraciones. KRM plantea una abstraccion
serena y precisa, capaz de convertir el plano en un espacio de convivencia entre orden, fragilidad y

luz.
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En el universo pléstico de Luis Lorent la escultura aparece como una practica de ajuste entre masa,
corte y verticalidad. La obra no impone una forma externa sobre la materia, sino que trabaja desde
sus propias condiciones: direccion de la veta, densidad del bloque, variacion tonal, fisura, nudo,
anillo de crecimiento, pulido y arista. Todo en estas piezas parte de una escucha material muy precisa.
La forma surge como resultado de esa conversacion.

Este conjunto dialoga con una tradicion de talla directa que entiende la escultura como revelacion
antes que como ensamblaje. Pero su lenguaje evita cualquier énfasis heroico. Aqui la forma se afirma
desde la proximidad, desde la escala de la mano y desde una inteligencia constructiva que convierte
cada bloque en una presencia singular. Luis Lorent trabaja la materia como si aun estuviera

creciendo: la fija en un punto exacto entre estabilidad, impulso y transformacion.
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Lo mas interesante del conjunto reside en su equilibrio entre contencién geométrica y desviacién
organica. Las piezas se construyen a partir de volimenes compactos, casi elementales, que luego se
pliegan, se estrechan, se expanden o se interrumpen mediante inflexiones minimas pero decisivas.
Esa economia formal les da una presencia muy firme. No necesitan escala monumental para afirmar
su intensidad: la concentracion del volumen basta. Cada obra ocupa el espacio con una autoridad
silenciosa, sostenida por proporciones exactas y por una relacion muy nitida entre apoyo, ascenso y
torsion.

La superficie desempefia aqui un papel central. El pulido no borra la historia del material; la hace
legible. Las vetas recorren la forma y la organizan visualmente, como si el interior del bloque
continuara escribiéndose en el exterior. Las grietas, cambios de coloracién y pequefias irregularidades
no interrumpen la lectura, sino que la enriquecen. Introducen tiempo en la forma. Frente a la pureza
abstracta entendida como neutralidad, Lorent propone una abstraccién encarnada, atravesada por

memoria fisica.
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La practica de Massieu se afirma desde una pintura de estratos, roces y decisiones abiertas. La obra
no parte de una composicion cerrada, sino de una superficie en proceso donde cada capa conserva
memoria de la anterior y cada intervencion reorganiza el equilibrio general. Lo visible se construye
por acumulacion y desgaste: campos cromaticos superpuestos, bordes irregulares, zonas veladas,
transparencias parciales y signos de trazo seco que atraviesan el plano como una grafia en expansion.
La imagen nunca queda clausurada; permanece activa.

La fuerza del conjunto reside en esa convivencia entre estructura y deriva. Hay una base compositiva
rigurosa, sostenida por particiones, cruces, diagonales leves y pesos tonales muy bien distribuidos,
pero sobre ese armazon actla una l6gica de desplazamiento que introduce friccidn, interrupcién y

respiracion.

1819 ART GALLERY


https://www.artsy.net/artist/massieu
https://www.artsy.net/artist/massieu

MASSIEU 1819 ART GALLERY

Los azules densos estabilizan y profundizan; los grises y tierras amortiguan; los tonos claros abren
pausas luminicas; el negro comparece como acento decisivo, no para cerrar la superficie, sino para
cargarla de direccién. Todo el campo se mueve entre opacidad y transparencia, entre sedimentacion y
emergencia.

Massieu trabaja la materia como archivo inmediato. La textura no funciona aqui como ornamento,
sino como registro de tiempo: arrastre, depoésito, borrado, raspado, huella. De ahi que estas obras
dialoguen con una genealogia de la abstraccion matérica y del informalismo, aunque sin asumir su
dramatismo histérico. En este caso, la pintura se vuelve mas contenida, mas reflexiva, mas atenta a la
tensidn entre gesto y construccion.

Lo singular de este conjunto es su capacidad para sostener ambigliedad sin perder precision. La obra
propone una lectura lenta, cercana, casi tactil, en la que el ojo pasa de la masa al detalle y del detalle
al ritmo total del plano. Massieu convierte la superficie en un lugar de pensamiento sensible: un

espacio donde la pintura registra el mundo no como representacion, sino como resto, pulso y

continuidad.
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En la investigacion plastica de Mdnica Miranda la imagen se configura como una aparicion lenta,
extraida de una superficie densa y erosionada. La obra no parte de la nitidez ni del contorno cerrado,
sino de un campo matérico trabajado por veladuras, arrastres, depdsitos y desgastes que convierten el
plano en un territorio de sedimentacion. Sobre esa base de tonos terrosos, grises calidos, blancos
velados y acentos ocres o dorados, emergen presencias apenas fijadas, formas que parecen reunirse en
el mismo acto en que la materia las dispersa. La pintura funciona asi como un lugar de trénsito entre
consolidacién y desvanecimiento.

Lo mas singular de este conjunto reside en su régimen de aparicion. Nada se impone de golpe. La
mirada accede primero a una atmdsfera de gran espesor tactil, después a una red de sefiales gréficas,
incisiones, pequefias pulsaciones repetidas y curvas de baja intensidad, y finalmente a una
organizacion interna en la que ciertas concentraciones formales adquieren una dimension casi arcaica.

Esa secuencia perceptiva otorga a la obra una temporalidad muy precisa: no se contempla, se decanta.
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Miranda construye una superficie donde el gesto y la erosion parecen equivalentes. La materia cae, se
adhiere, se raspa, se abre y se recompone. El fondo deja de ser soporte para convertirse en agente
activo, en memoria mineral sobre la que cada intervencién deja resto. En ese sentido, su trabajo
dialoga con una tradicion de pintura matérica y simbolica, aunque aqui esa genealogia se desplaza
hacia una sensibilidad méas contenida, mas ritual y silenciosa.

La fuerza del conjunto esta en esa combinacion de densidad y suspension. La obra sostiene una
espiritualidad terrestre, una gravedad luminosa que no busca ilustrar un relato, sino activar una

experiencia de resonancia. En Mdnica Miranda, la imagen comparece como huella en formacién: un

cuerpo de pintura donde la superficie conserva el temblor de todo lo que esta a punto de manifestarse.
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En la poética visual de Pedro J. Moreno Dominguez la figuracién se construye como un dispositivo

de tréansito entre lo visible y lo alegdrico. La pintura no se limita a narrar una situacion; instituye un
espacio de consagracion. Cada composicion ordena el campo con una claridad casi ceremonial:
fondos amplios, atmosferas limpias, escalas jerarquizadas y una luz suave que unifica la escena sin
restarle densidad. Todo aparece sometido a una calma estructural muy precisa, como si la imagen
hubiera sido detenida en el instante exacto en que la realidad se abre a un plano simbdlico.

Lo mas singular de este conjunto reside en su capacidad para fundir naturalismo y extrafiamiento. La
factura es delicada, sostenida por transiciones tonales muy cuidadas, contornos estables y una

cromatica de gran coherencia interna.
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Los verdes humedos, los azules profundos, los blancos luminosos y los tierras templados no actlan
como mera descripcion, sino como organizadores de una experiencia emocional y mental. La obra
avanza desde una verosimilitud apacible hacia una légica de umbral, donde el espacio parece
responder a una ley mas interior que fisica.

Moreno Dominguez trabaja asi en una tradicién que enlaza la pintura simbolista, cierta imagineria
narrativa centroeuropea y una sensibilidad contemporanea interesada en reactivar el mito como
estructura de percepcion. Sin embargo, su lenguaje evita la saturacion literaria. EI conjunto conserva
una sobriedad compositiva que da a cada escena una cualidad suspendida, casi litdrgica. La
frontalidad de las presencias, la serenidad del color y la disposicion del espacio producen una pintura
de alta legibilidad y, al mismo tiempo, de larga resonancia.

Ahi se encuentra su fuerza. Estas obras restituyen a la figuracion una funcién de relato trascendido,
donde la imagen no ilustra una historia previa, sino que funda una temporalidad propia. Pedro J.

Moreno Dominguez convierte la pintura en un lugar de iniciacion serena: un territorio donde la visién

adquiere espesor moral, poético y simbdlico.
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La produccion reciente de Perla Maria se sostiene en una relacién muy afinada entre expansion
liquida, relieve mineral y fulgor puntual. La obra no construye el plano desde la composicion
geomeétrica ni desde la gestualidad enfatica, sino desde un borde activo, un lugar de friccion donde
una materia densa, casi calcarea, entra en contacto con campos cromaticos profundos y vibrantes. Ese
encuentro organiza toda la experiencia visual. El blanco no actia como vacio, sino como masa
elevada, como superficie erosionada, porosa y tactil; el azul, en cambio, se despliega como flujo,
como respiracion continua, como profundidad maévil. Entre ambos emerge una linea irregular de
brillo dorado que introduce una temperatura distinta: una tension de luz, una cicatriz preciosa.

Lo més logrado del conjunto reside en esa economia de elementos y en la intensidad que alcanza con
tan pocos recursos. La pintura trabaja por contraste de estados: opacidad frente a translucidez,
aspereza frente a deslizamiento, compactacion frente a deriva.
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Las zonas blancas conservan huellas, grietas, depdsitos y pequefias elevaciones que atrapan la luz de
manera desigual. Las areas azules, por su parte, vibran por superposicion de densidades, veladuras y
cambios tonales que van del cobalto al turquesa oscuro, del resplandor al abismo. La superficie entera
queda asi suspendida entre geologia y corriente.

Perla Maria sitla su trabajo en una tradicién de abstracciébn matérica que aqui se vuelve mas
depurada y contemplativa. La obra rehlye cualquier exceso narrativo y confia plenamente en la
capacidad del color, del espesor y del limite para producir experiencia. Cada pieza propone una
percepcién lenta: primero el impacto cromatico, después la lectura del relieve, finalmente la
conciencia de una frontera donde la pintura parece haberse roto y recompuesto al mismo tiempo.

Ahi esta su fuerza. Este conjunto convierte la superficie en litoral, en umbral y en memoria fisica de

una energia que todavia pulsa.
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El conjunto de Piotr Rdz se articula desde una figuracion de gran intensidad escénica, donde la

pintura convierte el plano en un espacio de metamorfosis, representacion y extrafiamiento. La obra no
busca una continuidad naturalista del mundo visible, sino una atmosfera en la que distintos registros
temporales, simbolicos y afectivos confluyen con plena coherencia interna. Esa coherencia se
sostiene en una combinacién muy precisa de modelado suave, fondos inestables, cromatismo
narrativo y una organizacion compositiva que sitta la presencia en el centro de una experiencia casi
alegorica.

Lo mas singular de este trabajo reside en su capacidad para unir cercania emocional y artificio visual.
La superficie esta tratada con una factura envolvente, de transiciones delicadas y contornos que nunca
se endurecen del todo, de modo que la imagen parece emerger de una niebla luminosa o de una
materia atmosférica en suspension.
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Los tonos frios, los tierras amortiguados, los blancos lechosos y los acentos oscuros componen una
paleta que oscila entre lo onirico y lo dramético. El color no describe solamente; organiza un clima.
La luz, por su parte, no estabiliza la escena, sino que la vuelve mas ambigua, mas abierta a una
lectura interior.

Piotr Rdz trabaja en una tradicién donde la figuracion mantiene intacta su potencia narrativa sin
quedar sometida a la anécdota. En su pintura hay ecos del simbolismo, del imaginario mitopoético y
de cierta teatralidad contemporanea que entiende la imagen como mascara, como umbral y como
construccion de identidad. Sin embargo, el conjunto evita cualquier exceso ilustrativo: todo esta
medido para que la escena conserve respiracion, misterio y espesor.

Ahi reside su fuerza. Estas obras producen un espacio donde lo visible adquiere condicion de fabula,

y donde la pintura restituye a la figura una potencia de aparicion que hoy resulta plenamente vigente.
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En la serie presentada por Tatu la imagen funciona como una maquina de pensamiento rapido. Todo
esta construido desde la inmediatez del trazo, la frontalidad del plano y una inteligencia visual que
convierte la sintesis en filo critico. La obra no persigue la ilusion atmosférica ni la profundidad
pictorica; prefiere una superficie activa, cortante, donde linea, palabra, signo y color establecen
relaciones de choque. Esa economia formal da al conjunto una enorme eficacia: cada composicion
entra de lleno en la mirada y fija su temperatura desde el primer instante.

Lo decisivo aqui es el régimen grafico. El negro estructura, delimita, corrige, insiste. No actua solo
como contorno, sino como dispositivo de tensidn interna. Sobre esa base, los colores saturados, rojos
encendidos, amarillos eléctricos, verdes &cidos, violetas densos, no modelan volumen: declaran

posiciones.
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El blanco, por su parte, no rellena un vacio; abre un campo de exposicion donde todo queda mas
desnudo, mas directo, mas verbal. La escritura integrada en la imagen refuerza esa condicién: no
aparece como comentario exterior, sino como materia visual, como prolongacion del dibujo por otros
medios.

Tatu trabaja asi en una tradicion donde convergen la vifieta expandida, la agudeza del arte grafico,
cierta herencia del neoexpresionismo lineal y una sensibilidad conceptual que sabe que el humor
puede ser una forma rigurosa de desmontaje. El conjunto avanza mediante condensacion, no
mediante desarrollo. Cada pieza formula una pequefia descarga: una escena abreviada, una situacion
al limite, una estructura visual donde la ironia y la incomodidad se sostienen a la vez.

Su fuerza actual reside precisamente en esa mezcla de rapidez y precision. En un momento saturado
de imagenes complacientes, Tatu recupera la potencia del dibujo como interrupcion. EI conjunto no
busca decorar la mirada, sino activarla. Y lo hace con una lengua propia: seca, brillante, extrafiamente
Iudica y plenamente consciente de que la imagen también puede morder.
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