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TERRITORIOS DE LA MIRADA
Por Antonio Sánchez

Reunir a estos seis artistas en un mismo catálogo significa abrir un espacio de lectura donde la

imagen contemporánea aparece en toda su amplitud: como superficie, como cuerpo, como territorio,

como documento, como visión interior y como experiencia perceptiva. Cada propuesta sostiene una

voz propia, claramente diferenciada, pero todas comparten una intensidad común: la voluntad de

hacer visible aquello que permanece activo bajo la apariencia de las cosas.

Este catálogo nace del deseo de acompañar obras que trabajan desde registros muy diversos y,

precisamente por ello, complementarios. La abstracción óptica de Ari Xen convierte la repetición y el

color en frecuencia visual. José Enguídanos sitúa la figuración en una atmósfera de misterio, luz y

paisaje interior. Lety Blanco desarrolla una pintura simbólica donde el cuerpo se convierte en lugar

de aparición. Lily Márquez concentra la mirada hasta transformarla en archivo emocional y materia

de presencia. Nono observa la ciudad desde una fotografía directa, crítica y estructural. Roser

Busquets construye una pintura táctil vinculada a la naturaleza, al ritmo orgánico y a la sensibilidad

del entorno.

El recorrido propone una conversación entre modos distintos de entender la imagen. Hay obras que

trabajan desde la precisión y el intervalo; otras desde la materia y la textura; otras desde la escena, la

memoria urbana, la potencia animal, la figura humana o la expansión cromática. En conjunto, estas

prácticas muestran la vitalidad de una creación contemporánea que se afirma desde la diversidad de

lenguajes y desde una relación intensa con lo visible.

He querido que este catálogo funcione como un espacio de encuentro, pero también como una

herramienta de lectura. Cada texto acompaña a la obra desde sus propios rasgos: luz, composición,

ritmo, densidad, escala, superficie, tiempo y presencia. La intención es situar cada práctica en un

contexto amplio, sin perder la cercanía con aquello que las imágenes ofrecen de manera directa.

Territorios de la mirada reúne seis formas de atender al mundo. Seis maneras de construir sentido

desde la imagen. Seis presencias que, juntas, trazan un mapa sensible de la creación actual.
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La obra de Ari Xen se construye desde una economía visual radical, basada en la repetición

horizontal, el intervalo regular y la activación lumínica del color sobre un fondo negro de gran

absorción. El conjunto funciona como un campo de frecuencia: una estructura vertical compacta en la

que la línea se convierte en unidad mínima, pulso, medida y acontecimiento perceptivo. La imagen

mantiene una organización estable, casi arquitectónica, mientras las variaciones cromáticas

transforman por completo su temperatura visual. En unas composiciones domina una vibración

cálida, cercana a la combustión contenida; en otras, la secuencia se expande hacia un espectro

abierto, intenso y rítmico; en las más frías, los azules y cianes producen una profundidad nocturna,

tecnológica, de resonancia casi acústica.
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ARI XEN 1819 ART GALLERY

El negro cumple una función decisiva. No actúa como simple fondo, sino como espacio activo de

contraste, una zona de silencio visual que permite que cada línea adquiera precisión, intensidad y

presencia. La luz procede del propio color, de su repetición y de su diferencia. La superficie se

comporta como un dispositivo óptico donde la mirada registra cambios de densidad, alternancias de

tono y pequeñas modulaciones que alteran la percepción del conjunto según la distancia. La obra

parece inmóvil, pero vibra; su quietud formal contiene una energía continua.

El lenguaje pictórico se apoya en la contención. La huella gestual queda subordinada a la exactitud

del sistema, al orden del intervalo y a la continuidad de la secuencia. Esta disciplina aproxima el

trabajo a las genealogías del arte óptico, la abstracción geométrica y las investigaciones perceptivas

de Bridget Riley, Carlos Cruz-Diez, Julio Le Parc o François Morellet. Ari Xen actualiza ese linaje

desde una sensibilidad plenamente contemporánea, ligada a la cultura de la pantalla, la señal, el dato

y la frecuencia visual.

El tiempo de estas imágenes se despliega por insistencia. La mirada recorre la estructura de arriba

abajo, reconoce variaciones, se detiene en transiciones y experimenta una duración que nace de la

repetición. Cada línea confirma el sistema y, al mismo tiempo, modifica su intensidad. En una época

saturada de estímulos veloces, Ari Xen concentra la experiencia en una forma mínima y sostenida. Su

obra afirma una abstracción precisa, luminosa y mental, donde el color ordena el espacio, el intervalo

produce ritmo y la percepción se convierte en el verdadero lugar de la imagen.



La colección de José Enguídanos se construye desde una figuración atmosférica en la que el paisaje

actúa como territorio mental, escenario suspendido y espacio de intensidad simbólica. El conjunto

presenta una pintura de gran carga nocturna, organizada por contrastes entre zonas de sombra, focos

de luz y campos cromáticos de fuerte temperatura emocional. La imagen no se limita a representar un

lugar: lo convierte en una experiencia de umbral, en una escena donde la arquitectura, el horizonte, el

agua, el cielo y la distancia se articulan como elementos de una misma dramaturgia visual.

Enguídanos trabaja con una luz muy precisa. En unas obras, la claridad aparece contenida, casi

escondida, como una señal que emerge entre masas oscuras; en otras, el rojo ocupa el campo con una

densidad envolvente, generando una atmósfera de tensión, tránsito y extrañamiento; en otras, un

destello vertical irrumpe sobre una superficie cargada de grises, verdes y negros, activando la escena

con una energía casi visionaria.
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JOSE ENGUIDANOS 1819 ART GALLERY

La luz, en todos los casos, tiene una función estructural: ordena la composición, dirige la mirada y

establece la temperatura emocional del conjunto.

La superficie pictórica combina veladuras, zonas de absorción, transiciones suaves y áreas de mayor

densidad cromática. La materia parece construida por capas de niebla, humedad, sombra y resplandor.

Esta manera de tratar el plano sitúa la obra en una tradición del paisaje como espacio de aparición:

desde el romanticismo tardío y sus atmósferas sublimes hasta ciertas derivas contemporáneas donde

la imagen figurativa conserva una dimensión enigmática, silenciosa y cinematográfica. También

puede leerse en diálogo con la pintura metafísica por la quietud de sus escenarios, la precisión de sus

presencias y la sensación de tiempo detenido.

El espacio se organiza mediante profundidad, lejanía y suspensión. La mirada avanza desde zonas

próximas hacia fondos cargados de densidad atmosférica, atravesando reflejos, masas oscuras y

horizontes de luz. La composición mantiene una tensión entre lo reconocible y lo visionario: el

mundo aparece, pero aparece transformado por la noche, por el color extremo y por una luminosidad

que altera la percepción ordinaria.

El tiempo de estas imágenes es lento, expectante. Todo parece estar a punto de suceder o acaba de

suceder. José Enguídanos construye una pintura de clima, silencio y revelación, donde la figuración

se convierte en una forma de misterio visual. Su obra afirma el poder contemporáneo del paisaje

como escena interior, como archivo de luz y como territorio de inquietud poética.



El lenguaje artistico de Lety Blanco se despliega como una figuración simbólica de fuerte densidad

escénica, donde el cuerpo, la luz y el aura cromática construyen un espacio de aparición. El conjunto

trabaja con una pintura de raíz narrativa y visionaria: las formas reconocibles se integran en

atmósferas oscuras, envolventes, atravesadas por resplandores dorados, azules, violetas y verdes que

otorgan a la imagen una cualidad ritual. La escena pictórica se organiza como un umbral entre

presencia física y energía espiritual, entre anatomía, mito y campo luminoso.

La artista concede al cuerpo una centralidad compositiva clara. Las figuras aparecen tratadas con una

atención anatómica precisa, modeladas por claroscuros cálidos y por una luz que acaricia volúmenes,

torsiones y gestos. Esa corporeidad convive con elementos de irradiación, líneas curvas, halos,

transparencias y zonas de color vaporoso que expanden la imagen más allá de la representación

directa. La pintura se mueve así entre el peso de la carne y la ingravidez de lo visionario. La

superficie sostiene una tensión muy fértil entre oficio figurativo y pulsación imaginativa.

LETY BLANCO

1819 ART GALLERY
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LETY BLANCO 1819 ART GALLERY

El color cumple una función emocional y estructural. Los fondos oscuros intensifican el dramatismo,

mientras los destellos dorados y las gamas frías abren zonas de revelación. La luz no se limita a

iluminar: ordena la escena, jerarquiza las presencias y crea una atmósfera de tránsito. El espacio se

construye mediante capas de sombra, veladuras y resplandores, generando profundidad sin perder

frontalidad. La mirada entra por los focos luminosos y permanece en las transiciones suaves entre

materia, piel y energía.

El conjunto dialoga con genealogías históricas vinculadas al simbolismo, al prerrafaelismo tardío, al

modernismo esotérico y a ciertas derivas de la pintura fantástica contemporánea. También resuenan

ecos del barroco en el uso dramático de la luz y en la teatralidad del gesto. Estas referencias permiten

situar la obra en una tradición donde la imagen figurativa actúa como vehículo de mito, intensidad

interior y conocimiento poético.

El tiempo de estas pinturas es lento y envolvente. La mirada avanza por capas: primero reconoce la

escena, después registra el brillo, el gesto, la penumbra, la irradiación y la materia atmosférica. Lety

Blanco construye una pintura de presencia magnética, donde la figuración recupera su capacidad de

convocar misterio, belleza y energía simbólica. Su obra afirma un imaginario contemporáneo en el

que el cuerpo se convierte en territorio de luz y la pintura en espacio de revelación.



En Lily Márquez la mirada ocupa el centro de la experiencia pictórica: no como simple motivo

visual, sino como territorio de intensidad, memoria y confrontación perceptiva. El conjunto se

articula desde una figuración de gran precisión técnica, donde la superficie combina realismo

minucioso, carga simbólica y una materia que se expande hacia el relieve, la fractura y la

acumulación. La imagen se construye a partir de zonas de altísima nitidez, contrastes profundos y

texturas densas que convierten la representación en presencia física.

La artista trabaja con una frontalidad poderosa. Los campos visuales se acercan al espectador hasta

ocupar casi todo el plano, generando una relación directa, envolvente, de proximidad extrema. La

escala amplificada intensifica la lectura de cada detalle: brillos, transparencias, filamentos, zonas de

sombra, variaciones de piel, pelaje, grieta y reflejo. Esa precisión se acompaña de una dimensión

matérica muy marcada, especialmente en las zonas donde la superficie se abre, se rompe o se cubre

con estratos de gran espesor. La pintura deja de ser únicamente imagen y se convierte en objeto, en

umbral, en superficie intervenida.

LILY MÁRQUEZ

1819 ART GALLERY
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LILY MÁRQUEZ 1819 ART GALLERY

El color aparece administrado con una notable conciencia dramática. Los marrones, negros, blancos y

dorados construyen una base de profundidad orgánica, mientras los azules, naranjas y verdes

introducen focos de intensidad, tránsito y energía. La luz cumple una función estructural: ilumina,

separa, hace emerger volúmenes y dirige la atención hacia puntos de máxima concentración. En el

conjunto, lo visible se organiza como una constelación de miradas, reflejos y fragmentos que activan

una lectura sobre percepción, identidad y vínculo con lo vivo.

Su trabajo dialoga con tradiciones del hiperrealismo, el realismo simbólico y ciertas prácticas

contemporáneas de ensamblaje matérico. También resuena una sensibilidad barroca en el uso del

contraste, la teatralidad de la luz y la capacidad de convertir el detalle en acontecimiento. La

consecuencia de estas genealogías es una pintura que une destreza técnica y tensión conceptual: cada

superficie afirma el poder de mirar y ser mirado.

El tiempo de estas obras es intenso y acumulativo. Primero impacta la presencia frontal; después

aparecen las capas, las fracturas, los reflejos internos y la densidad táctil. Lily Márquez construye una

figuración contemporánea donde la mirada actúa como archivo emocional, como foco de conciencia

y como punto de encuentro entre cuerpo, animalidad, materia y mundo.



La fotografía de Nono se sitúa en una lectura frontal de la ciudad contemporánea, entendida como

superficie de tránsito, acumulación y desgaste. El conjunto trabaja en blanco y negro con un contraste

decidido, una profundidad de campo amplia y una atención precisa a las estructuras urbanas que

organizan la mirada: líneas de fuga, repeticiones mecánicas, descensos, fachadas, cierres metálicos,

pavimentos, señales visuales y zonas de sombra. La ciudad aparece como un archivo activo de usos,

abandonos, desplazamientos y capas de inscripción.

El blanco y negro adquiere aquí una función analítica. Al retirar la distracción cromática, la imagen

concentra su fuerza en la geometría, la textura y la luz. Las superficies rugosas, los brillos del metal,

la dureza del hormigón, la presencia gráfica de las marcas sobre los muros y la alternancia entre cielo

abierto y zonas cerradas construyen una percepción urbana de alta densidad. La cámara no embellece

el espacio: lo lee con intensidad, atendiendo a su orden interno, a sus fracturas y a sus ritmos de

ocupación.

NONO

1819 ART GALLERY
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NONO 1819 ART GALLERY

La composición se apoya en perspectivas muy marcadas. En unas imágenes, la repetición seriada

produce una sensación de avance, velocidad y alineación funcional; en otras, la mirada desciende

hacia espacios hundidos donde la arquitectura cotidiana adquiere una gravedad casi escénica; en

otras, la frontalidad convierte la fachada urbana en una especie de muro documental, cargado de

signos, cierres y residuos de actividad. El espacio público aparece como una construcción material y

social, atravesada por movilidad, abandono, vigilancia, consumo y memoria.

El trabajo dialoga con genealogías de la fotografía urbana y documental, desde la atención moderna a

la calle como estructura visual hasta la tradición crítica que ha leído la ciudad como palimpsesto.

Resuenan ecos de la fotografía humanista sin presencia humana directa, del rigor compositivo de la

Nueva Topografía y de ciertas derivas contemporáneas interesadas por los bordes de la vida urbana.

La consecuencia es una mirada que convierte lo cotidiano en documento visual y en forma.

El tiempo de estas imágenes es doble: instantáneo por su captura y acumulativo por aquello que

registran. Nono construye una fotografía de ciudad donde cada encuadre contiene circulación,

desgaste y permanencia. Su obra afirma la potencia crítica de mirar lo próximo con precisión,

haciendo visible la arquitectura ordinaria de nuestro presente.



Roser Busquets trabaja desde una sensibilidad pictórica donde naturaleza, materia y atmósfera se

integran en una misma experiencia de contemplación. El conjunto presenta una relación muy clara

entre figuración y campo sensorial: las formas reconocibles aparecen envueltas por texturas densas,

fondos vibrantes y una luz que transforma la superficie en un espacio táctil. La pintura se construye

desde la proximidad a lo orgánico, con una atención especial a los cambios de estación, a la vida

animal, a la memoria marina y a la expansión vegetal como fuerzas visuales capaces de ordenar el

plano.

El color sostiene la identidad del conjunto. Los azules y verdes generan una profundidad acuática,

fresca y envolvente; los amarillos y ocres activan una luz cálida, casi primaveral; los negros

introducen concentración, silencio y presencia; los blancos y rosados abren zonas de respiración. Esta

administración cromática produce imágenes de gran accesibilidad visual, pero también de notable

densidad matérica. La superficie conserva empastes, relieves, salpicaduras, acumulaciones y

transiciones suaves que aportan una dimensión física a la representación.

R.BUSQUETS
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R.BUSQUETS 1819 ART GALLERY

La organización del campo responde a una lógica de inmersión. En unas composiciones, la imagen se

expande como una masa cromática continua, llena de pequeñas variaciones y ritmos internos; en

otras, la figura se sitúa en un espacio más contenido, con una frontalidad serena y una atmósfera de

intimidad. La artista alterna así entre el paisaje sensible y la escena concentrada, entre la abundancia

visual y la pausa. Esa oscilación otorga al conjunto una lectura amplia: la naturaleza aparece como

entorno, refugio, memoria y presencia cotidiana.

La materia tiene una función expresiva esencial. No se limita a acompañar la imagen, sino que

construye su temperatura emocional. Los relieves intensifican la percepción del agua, la tierra, la

vegetación y la luz; las capas superpuestas generan sensación de crecimiento, sedimentación y

movimiento. En este sentido, su trabajo dialoga con tradiciones del paisaje lírico, la pintura matérica

y ciertas derivas contemporáneas interesadas por la ecología afectiva del entorno.

El tiempo de estas obras es pausado y estacional. La mirada avanza por texturas, brillos, densidades y

contrastes hasta reconocer una pintura que celebra la vida desde la materia. Roser Busquets afirma

una figuración sensible, luminosa y táctil, donde el mundo natural se convierte en experiencia

pictórica cercana, vibrante y plenamente habitada.
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