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La ciudad de Madrid dará la bienvenida un 
año más a la temporada expositiva de las 
galerías con el gran evento de celebración 
de la rentrée cultural en la capital: Apertura 
Madrid Gallery Weekend. Impulsado por 
Arte Madrid —Asociación de Galerías 
de Arte Moderno y Contemporáneo 
de Madrid—, celebrará este año su 13ª 
edición del 8 al 11 de septiembre con la 
participación de 55 galerías y más de 
70 artistas nacionales e internacionales 
con nombres como Joel Shapiro, Lucio 
Fontana, Joaquín Torres García o Isabel 
Muñoz junto a creadores emergentes como 
Laia Estruch, Irene Grau o Lucía Pizzani.

Bajo el lema ¡Vente de galerías!, la cita, que 
se celebra por primera vez sin restricciones 
desde 2019, busca acercar cada vez más 
el arte contemporáneo y la actividad de 
las galerías al público profesional y no 
profesional y fomentar el diálogo del arte 
contemporáneo con otras disciplinas 
culturales. Tal y como explica Nerea 
Fernández, galerista y presidenta de Arte 

Madrid: “Nuestras salas son espacios 
abiertos y reflexivos en los que damos la 
bienvenida a todos los públicos durante 
el año. Apertura es una invitación abierta 
a  descubrir en ellas grandes artistas e 
increíbles proyectos”. 

Así, durante cuatro días y, de manera 
simultánea, las galerías presentarán las 
exposiciones con las que se inaugura la 
temporada. A esto se une un programa 
de actos en los espacios de las galerías 
así como otras actividades destinadas 
a poner en valor el arte contemporáneo. 
En palabras de Lucía Mendoza, galerista 
y vicepresidenta de Arte Madrid: “El arte 
contemporáneo no sólo es reflejo e impulsor 
de cada uno de nosotros como individuos 
sino el testimonio y la construcción del 
patrimonio que conformará nuestro legado 
como sociedad sobre el que crecerán 
futuras generaciones”. 

APERTURA Madrid Gallery Weekend 2022: 
la fiesta que marca la rentrée artística

La cita, impulsada por la Asociación de Galerías de Arte Moderno y Contemporáneo 
de Madrid, Arte Madrid, celebra su 13.ª edición del 8 al 11 de septiembre en 55 
galerías madrileñas bajo el lema ¡Vente de galerías!

Entre las propuestas destacan nombres como Anna Bella Geiger, Miki Leal, Joel 
Shapiro, Isabel Muñoz, Adolfo Schlosser, Lucio Fontana o Joaquín Torres-García  
junto a artistas emergentes como Laia Estruch, Irene Grau y Lucía Pizzani

La programación, accesible desde una app propia, se completa con diferentes visitas 
guiadas por las galerías y en otros espacios de los diferentes barrios de la ciudad 

La app de Arte Madrid será una de las herramientas clave para informarse de todas 
las actividades programadas en las galerías madrileñas participantes

https://www.artemadrid.com
http://qrco.de/bc0K3B?trackSharing=1


2APERTURAMadridGalleryWeekend

Horarios especiales, visitas guiadas 
y actividades para explorar las 
galerías de Madrid

Apertura contará con un completo 
programa de actos accesible para el 
público de manera gratuita que contempla 
charlas, encuentros y recorridos de la mano 
de especialistas en arte y que durante el 
mes de septiembre convertirá el arte 
contemporáneo en protagonista de la vida 
cultural madrileña en los diferentes barrios 
de la capital. De esta manera, y como ocurre 
con otras ciudades europeas como Berlín, 
París, Milán o Lisboa, Apertura Madrid 
Gallery Weekend se convierte en un evento 
fuertemente consolidado en el calendario 
artístico de la capital.

El jueves 8 de septiembre todos los 
madrileños tendrán la oportunidad de 
acercarse a la inauguración conjunta de las 
galerías que forman parte de la asociación. 
Abrirán durante todo el fin de semana en 
horario extendido: el jueves de 12.00 a 
22.00 h, el viernes y el sábado de 11.00 a 
20.00 h  y el domingo de 11.00 a 14.00 h.

La próxima edición de Apertura Madrid 
Gallery Weekend ofrecerá tres visitas 
guiadas los días 13, 22 y 29 por Alfonso 
de la Torre a las obras de Pablo Palazuelo 
diseñadas para la sede de Bankinter del 
Paseo de la Castellana 29 y al Museo 
de Escultura al Aire Libre en el Paseo de 
la Castellana 40. Y, como cada año, se 
programan las ARCO Gallery Walks que, 
organizadas por la Fundación ARCO, 
tendrán lugar del 14 al 17 y del 21 al 24 de 
septiembre. También habrá un espacio 
para la literatura, repitiendo de nuevo la 
colaboración con las librerías de los barrios 
que se inició en la edición de 2021.

Para hacer aún más accesible al público su 
programación, Madrid Gallery Weekend 

cuenta con una app propia de Arte Madrid, 
activa todo el año —disponible de manera 
gratuita en Google Play y AppStore— a 
través de la cual el visitante tendrá la 
oportunidad de organizar y seguir, gracias 
a la función geolocalizadora, su propia ruta 
y disfrutar de la amplia oferta artística 
que tendrá lugar en las distintas galerías 
repartidas por los barrios de Lavapiés, 
Letras, Centro, Salesas, Chamberí, 
Salamanca y otros distritos, así como 
consultar toda la información relativa al 
evento y las actividades en torno a él o 
activar notificaciones de calendario.

Arte Madrid agradece la colaboración 
y patrocinio a las empresas privadas y 
administraciones públicas que apuestan 
por la Responsabilidad Corporativa Cultural 
y hacen posible el desarrollo de Apertura 
Madrid Gallery Weekend: Ministerio de 
Cultura y Deporte /  Comunidad de Madrid 
/ Ayuntamiento de Madrid /  Fundación 
ARCO / Grupo Mahou San Miguel/
Fundación Banco Sabadell / Fundación 
Pablo Palazuelo / Jägermeister / Vardon 
Kenett / Bodegas Emilio Moro / Mandarin 
Oriental Ritz / One Shot Hotel / Trébol / 
Setanta / Hearst España / El Periódico de 
España / Radio 3 / El Duende / ITGallery.

http://qrco.de/bc0K3B?trackSharing=1
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1 Mira Madrid
Tomislav Gotovac & Július Koller
Cosmology of Uncertainty

Adora Calvo
Diego del Pozo Barriuso
Variaciones Keller

Albarrán Bourdais
Marco Castillo 
Casa negra

Aural Galería
Anna Bella Geiger
And I think to myself what a Wonderful 
World

Benveniste Contemporary
Miki Leal
Un kilo de verde

Blanca Berlín
Isabel Muñoz
Escala 1

Blanca Soto Arte
Juan Luis Goenaga
Naturaleza silente

Camara Oscura Galeria de Arte
Estefanía Martín Sáenz
Ornamento y delito

Carlier Gebauer
Laure Prouvost
My Arms Will Renew

Casado Santapau
Matthias Bitzer

Cayón
Joel Shapiro

Ehrhardt Flórez
Laia Estruch
Residua

Espacio Valverde
Luis Vasallo
Mitemas

F2 Galería
Juan del Junco
Algunos esfuerzos por entender el con-
cepto de filopatría (o aquella cualidad 
según la cual algunos animales vuelven 
continuamente a su lugar de origen)

Fernández-Braso
Rosa Torres
Pinturas y algunos bocetos. 1972-2022

Fernando Pradilla
Carlos León
Encender

FORMATOCOMODO
Tania Blanco
A veces hay que romper las reglas

Freijo Gallery
Juan Cuenca
Juan Cuenca, una historia de muchas 
dimensiones

Galería Álvaro Alcázar
Peter Krauskopf
Shadowspieces
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Galería Bat Alberto Cornejo
Elvira Carrasco y Marta Aguirre
Rostros y jardines

Galería Daniel Cuevas
Daniel Verbis
Ser de paso (cautivo)

Galería Elba Benítez
Alejandro Campins 
Espacio rígido

Galería Elvira González
Adolfo Schlosser 

Galería Guillermo de Osma
Joaquín Torres-García
Arte y Juguete

Galería Juana de Aizpuru
Ann-Kristin Hamm, Simon Hemmer, Fa-
bian Ginsberg, Chase Wilson, Yuji Nagai
Far Sounds

Galería Marta Cervera
Menchu Lamas
Cuando el color respira

Galería MPA / Moisés Pérez de 
Albéniz
Rosa Brun, Ángela de la Cruz, Santiago 
Giralda, Rubén Guerrero, Secundino Her-
nández, Nico Munuera, Juan Uslé
Elogio de la densidad

Galería Rafael Pérez Hernando
Susana Solano
Fragmentos y vínculos

Galería Silvestre
Gloria Martín
La perspectiva curiosa

Helga de Alvear
Lucio Fontana

 Herrero de Tejada
Jesús Zurita
Aquel momento. Ese momento

José de la Mano
Manolo Gil 
MANOLO GIL [1957]… en la estela de 
Oteiza

Juan Silió
Irene Grau
3mm

La Caja Negra
Nico Munuera
Las montañas azules caminan

La Cometa
Lucía Pizzani
Manto

Leandro Navarro
José Gutiérrez-Solana y Alberto 
García-Alix
Por la calle del cementerio

Lucía Mendoza
Luna Bengoechea
Proyecto Salinas

Maisterravalbuena
A Kassen
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Marlborough
Francisco Leiro
A filla da porteira

Max Estrella
Daniel Canogar
Turbulencias

Michel Soskine Inc.
Ángel Alonso
Ángel Alonso. Laredo 1923 - París 1994

NF/ NIEVES FERNÁNDEZ
Danica Phelps
Founding

NoguerasBlanchard
Joan Brossa 
¿Tú crees que si no me gustara
podría quedarme como me quedo
y escribir como escribo?

Parra & Romero
Dadamaino
Dadamaino: 1930 – 2004. Dal movimien-
to alla proteste mute

Ponce + Robles
Día Muñoz
Intestinal affair. Artista en residencia I: 
Día Muñoz, Art House of San Clemente 
(USA)

Puxagallery
Sandra Paula Fernández
Say It!!

Rosa Santos
María Ruido
Las reglas del juego

Sabrina Amrani
C/ Madera:
Manal AlDowayan, Joël 
Andrianomearisoa, Gabriela Bettini, Julia 
Llerena, Edison Peñafiel, Luis Úrculo y 
Timo Nasseri
History in fragments

C/ Sallaberry:
Joël Andrianomearisoa
Random Desires for a Certain Kind of 
Architecture

The Goma
Cristina Garrido
Pinturas

The Ryder
Rosana Antolí
The Worm

Travesía Cuatro
Charlie Billingham

Twin Gallery
Mónica Mays
Tallo que Clavo

Utopia Parkway
Chema Peralta
Nuevos Paisajes

We Collect
Nuria Mora
Piki

Xavier Fiol / XF Proyectos
José Bechara
Fugitivas
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52
exposiciones
individuales

5
exposiciones

colectivas

≈70
artistas

500
artistas representados

100%
accesible a todo el público

8 al 11
de septiembre de 2022

13ª
edición

55
galerías

57
exposiciones
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Punto de encuentro
del público con todos los actores clave 

del mercado del arte en Madrid

Descubrimiento
de nuevos artistas y sus obras, gracias 

a la gran cantidad de exposiciones 
individuales

Pasear
la ciudad a través de sus galerías, 

distribuidas en distintas zonas

Adquirir
obras de arte en galerías

Internacionalización
del arte español

APERTURA
es
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Arte Madrid, asociación de galerías de arte moderno y contemporáneo de Madrid, 
fundada en el año 2000, está compuesta por unas 50 galerías repartidas por toda 
la ciudad, las cuales representan a más de 500 artistas.

Arte Madrid organiza desde 2009 APERTURA, nuestro Madrid Gallery Weekend, el 
inicio de la temporada de las galerías de arte de Madrid. El evento, que empezó como 
una inauguración conjunta de las galerías de la capital, se ha convertido en menos de una 
década en una cita obligada en el calendario artístico, tanto para el público como para 
coleccionistas, nacionales e internacionales. En 2022 APERTURA celebra su 13ª edición.

La asociación nace con el objetivo de poner en valor el trabajo de las galerías como 
catalizador del arte contemporáneo en nuestra ciudad. El desarrollo de la actividad cultural 
en los espacios se propone con un sentido didáctico y divulgativo donde la promoción 
de la obra de los artistas que representan cobra total protagonismo; entendiendo el arte 
como elemento fundamental en la conformación del individuo como tal y como colectivo 
o sociedad.

Las galerías apoyan y complementan al artista y promocionan su trabajo, ejerciendo 
de intermediadores entre ellos y ellas y los diferentes agentes del mundo del arte, 
asegurando que el pensamiento y los valores estéticos se pongan en contacto con la 
sociedad y su contexto.

El espacio de las galerías está abierto a todo tipo de visitantes y las exposiciones pueden 
visitarse sin coste alguno para el público, siendo la única industria cultural privada 
gratuita para la sociedad.

A su vez, las galerías trabajan y dedican recursos en la promoción y visibilidad del artista 
en el escenario internacional, colaboran en la producción de exposiciones y fomentan 
la adquisición de obras por parte de los coleccionistas, privados, públicos, nacionales o 
internacionales.

Desde su creación, Arte Madrid moviliza y conecta al público mediante la publicación 
de un plano del arte que incluye la programación de todas las galerías y una selección 
de instituciones y espacios públicos de arte tanto privados como públicos y que este 
año se convierte en una aplicación digital para poder ofrecer al público local, nacional e 
internacional, una experiencia aún más completa y personalizada directamente accesible 
y adaptable a todos sus dispositivos móviles.

La Junta de Arte Madrid.

Presentación de Arte Madrid
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Galerías y
exposiciones

 Peter Krauskopf, Shadowpieces

Galería Alvaro Alcázar
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1 Mira Madrid
Tomislav Gotovac  & Július Koller   
Cosmology of Uncertainty

Argumosa 16. 28012 Madrid
+34 912 400 504

www.1miramadrid.com

8.09 - 25.10.2022

La exposición de Tomislav Gotovac y Július Koller 
es la primera presentación del trabajo de estas 
dos destacadas figuras del arte performance en 
Madrid. Ambos artistas desarrollaron en paralelo, 
desde principios de la década de 1960, de forma 
sistemática en sus respectivos países, la antigua 
Yugoslavia y la antigua Checoslovaquia, sus propios 
programas idiosincrásicos basados en la crítica 
social y en puntos de vista antinstitucionales. 
Ambos trataron constantemente de romper 
las normas que imponían los patrones de 
comportamiento establecidos que en su momento 
se consideraban constitutivos de la normalidad 
para la gente.

Este encuentro entre los dos artistas se centra 
en sus intervenciones en el espacio público. El 
situacionismo de Gotovac y Koller se caracteriza 
por actuaciones ligadas a la vida inmediata de la 
ciudad, abiertas por los entornos urbanos a gestos 
afectivos de libertad.

A la izquierda Július Koller, U.F.O.-NAUT J.K (U.F.O.), 
1982 y, a la derecha, Tomislav Gotovac, Superman, 

1984

Aunque Gotovac y Koller utilizaron medios 
de expresión diferentes, sus métodos fueron 
análogos, y ambos reflejaron cuidadosamente 
las políticas de representación y los medios 
de comunicación de masas en la época de un 
mundo dividido según las líneas ideológicas 
en Oriente y Occidente. Gotovac trasladó su 
repetida experiencia en el cine a actuaciones 
en las que empleaba su propio cuerpo como 
medio para confrontar lo privado y lo público. 
Koller desarrolló sus performances dentro del 
sistema de sus operaciones lingüísticas U.F.O., 
con las que reaccionó a la pasividad social del 
llamado periodo de normalización que siguió a 
la ocupación de Checoslovaquia (1970-1989) y 
puso de manifiesto los omnipresentes sistemas 
de control y vigilancia. 

http://www.1miramadrid.com
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Variaciones Keller de Diego del Pozo supone 
una deriva más en formato expositivo de las 
distintas búsquedas y producciones artísticas 
que en los últimos años viene realizando en torno 
a la capacidad adhesiva de las emociones. Si en 
su última exposición individual en el Centro de 
Cultura Contemporánea de La Madraza en el 
Palacio de La Madraza en Granada OÍDO ODIO 
el artista abordaba las problemáticas de la 
materialidad del odio y proponía la necesidad de 
producir otros imaginarios para seguir junto a sus 
problemas al atender a su circulación constante 
y pegajosa. En Variaciones Keller, lo pegajoso 
se conecta con otros modos de erotismo y de 
percepción de la existencia desde la ceguera, lo 
háptico a través de experiencias reales y ficticias 
en la organización de la vida desde lo comunitario 
indagando en las potencias de la invisibilidad para 
la generación de otras formas afectivas de vida.

Diego del Pozo Barriuso (Valladolid, 1974)
le intrigan mucho los procesos que cultural 
y políticamente van encaminados a que 
sintamos una determinada emoción, todo 
aquello que tiene que ver con la programación 
y estandarización de las emociones en las 
sociedades actuales. 

Le movilizan los afectos, las economías 
afectivas (del odio, del miedo…), los procesos 
que ponen en cuestión las estructuras 
identitarias establecidas, la posibilidad de 
imaginar otros cuerpos, otras subjetividades y 
otras formas de estar en el mundo. Encuentra 
muchas motivaciones en los cruces entre los 
pensamientos feminista, queer y la ciencia. En 
2019 se le concedió la Beca Leonardo BBVA. 

Su obra se encuentra en colecciones como: 
Museo Nacional Centro de Arte Reina Sofía de 
Madrid; CA2M de Móstoles; MUSAC de León; 
CDAN de Huesca; Domus Artium 2002 De 
Salamanca (DA2)…

Adora Calvo
Diego del Pozo Barriuso
Variaciones Keller

Epidauro, 53. Las Rozas 28232. Madrid
630 046 856 | 916 317 662

 www.adoracalvo.com

Actividades

10 de septiembre: presentación de la exposición 
junto al artista  a las 12:00h

8.09 - 25.10.2022
Diego del Pozo Barriuso, detalle de  

Variaciones Keller, 2022 

http://www.adoracalvo.com
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Albarrán Bourdais
Marco Castillo 
Casa negra 

Casa negra es una exposición personal del 
artista cubano Marco A. Castillo, fundador del  
reconocido colectivo artístico Los Carpinteros. 
Con esta muestra reflexiona sobre el  impacto 
de nacer y vivir en una dictadura y todas las 
dinámicas y repercusiones que este hecho  tiene 
en la vida doméstica y en los patrones estéticos 
que rodean a los individuos en esta realidad. 

En esta exposición tendremos la sensación 
de estar recorriendo una casa estéticamente 
bella pero  donde cada elemento nos remite a 
un mundo perverso en el cual los individuos son 
acorralados por  los propios engendros del poder. 
En Casa negra, Marco Castillo nos emplaza 
frente a la historia de  un país y pudiera también 
ser pensada como el mapa para entender el 
universo distópico al que  nos enfrentamos.

08.09 – 15.10.2022

Calle Barquillo, 13. 28004 Madrid 
www.albarran-bourdais.com

Marco Castillo, Juego de sala uno, 2022

http://www.albarran-bourdais.com
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Pasajes, lugares de tránsito, el viaje, el éxodo, la 
identidad, el tiempo, la experiencia, el camuflaje, el 
territorio, la geografía, lo cartográfico, lo decolonial 
o las cuestiones sobre el papel que ejerce el arte 
o el artista en la sociedad, son el punto de partida 
para reflexionar sobre los discursos alternativos 
paralelos a la historia oficial. 

La artista presenta ...and I think to myself . It’s a 
Wonderful World, un proyecto que dialoga entre 
presente y pasado, sin un orden cronológico, 
sino de índole conceptual. Obras de reciente 
creación  revelan su constante preocupación por 
las principales problemáticas de su poética: las 
delimitaciones culturales, históricas, sociales, 
políticas y económicas; la identidad cultural 
relacionada con el espacio vivido y con el territorio 
o lugar de pertenencia.

La producción de Anna Bella Geiger (Río de 
Janeiro, 1933) está marcada por un carácter 
experimental y desarrolla los dos grandes temas 
que se repiten en unas propuestas que recurren 
a las series como fórmula de representación: 
los mapas y la revisión de los estereotipos 
culturales,donde nos enseña otro Brasil: el de 
las minorías, el del postcolonialismo, el de las 
mujeres, el de los territorios olvidados y los 
discursos culturales clandestinos. 

Aural Galería
Anna Bella Geiger
“And I think to myself what a Wonderful World”, 
written by Bob Thiele and George David Weiss

Pelayo, 68. Bajo izquierda. 28004. Madrid
info@auralgaleria.com
www.auralgaleria.com

Actividades

2 de septiembre: preview con la artista con aforo 
limitado y  conversación entre Anna Bella Geiger y 
Fernando Castro en la Fundación Canis Majoris a las 
20.30 h

08.09 – 05.11.2022

Anna Bella Geiger, Diário de um artista brasileiro, 
1975

mailto:info%40auralgaleria.com?subject=
http://www.auralgaleria.com
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E l resultado son seis bloques de  
linóleos, formados por seis piezas 
singulares y únicas. Si bien el ejercicio 
de las variaciones sobre un tema es 
algo frecuente en su obra, aquí pasa a 
convertirse en el verdadero argumento 
de la propuesta. El título de la muestra 
rinde tributo a una conocida expresión 
atribuida por Gauguin a Cézanne acerca 
de la naturaleza, cualidad e intensidad 
del color, aspecto sobre el que, en buena 
parte también, pivota este trabajo. 

Benveniste 
Contemporary
Miki Leal
Un kilo de verde

Nicolás Morales, 37 28019 Madrid
 +34 914 718 305  | +34 630 017 923

 info@benveniste.com 
www.benveniste.com

10.09 – 10.11.2022

Miki Leal, Storia della Vera Croce I, 2022

Actividades

Horario especial Apertura: jueves, día 8 y viernes, día 
9 abierto al público de 9:30 a 16:00 h. Domingo, día 
11 de 11:00 - 14:00 h.

En Un kilo de verde Miki Leal (Sevilla, 1974) presenta 
una serie de obra gráfica original estampada y editada por 
Benveniste Contemporary en colaboración con el artista 
y F2 Galería. La relación del artista con la gráfica se ha 
configurado siempre como un fértil territorio de búsqueda 
e indagación, también como una oportunidad para la 
profundización en algunos de sus referentes temáticos, 
pero, sobre todo, como un ámbito donde la dinámica 
creativa se ve enriquecida y complejizada al afrontar el 
proceso que media entre la configuración de la obra y su 
ejecución. 

Para este proyecto ha optado por el linóleo, una técnica 
con resonancias expresivas muy definidas, condicionantes 
técnicas de aparente simplicidad y con una genealogía de 
autores de linograbados como Picasso, Matisse o Baselitz, 
componentes todos ellos que ofrecen un espacio creativo 
sobre el que Leal despliega sus mencionados juegos de 
intenciones consistentes en continuas reformulaciones, 
reposicionamientos y resignificaciones acerca de la 
pintura.

mailto:%20info%40benveniste.com?subject=
http://www.benveniste.com
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El título de la exposición hace referencia a la armonía 
de las proporciones de los caballos de pura raza española. 
Isabel Muñoz los ha fotografiado para testimoniar su 
admiración hacia un animal que, además de noble y bello, 
baila. 

La muestra acoge, junto a varias obras de videoarte, 
otras imágenes de carácter retrospectivo, para las que 
ha utilizado la platinotipia, el oro de 24 quilates, el chine 
collé o la impresión sobre papel japonés gampi.

La preocupación de la fotógrafa por el planeta se manifiesta 
en el uso que hace de materiales como el coral y el nácar, 
convertidos, mediante la serigrafía, el grabado y las tintas 
de pigmentos, en copias fotográficas de bellísima hechura.

Incidiendo en su afán experimentador, Isabel Muñoz nos 
enseña en primicia la colección de joyas que ha realizado 
basándose en fragmentos de sus fotografías. 

Isabel Muñoz (Barcelona, 1951) ha 
recorrido el mundo con su cámara 
retratando los sentimientos del ser 
humano en su estado más puro. Desde 
la dignidad de las tribus primitivas hasta 
el desconsuelo de las cárceles; desde 
la sensualidad de la danza hasta la 
denuncia de la opresión; desde el éxtasis 
que supera el dolor hasta el tormento 
que ya no podrá ser superado. La autora 
catalana ha fotografiado casi todos los 
sentimientos y emociones que alberga 
la especie humana, incluso aquellos de 
nuestros ancestros, los primates, cuyos 
gestos forman parte de nuestros genes 
desde hace millones de años. En 2016 
fue reconocida con el Premio Nacional 
de Fotografía.

Blanca Berlín
Isabel Muñoz
Escala 1

Limón, 28  28015, Madrid 
+34 91 54 29 313 

galeria@blancaberlingaleria.com 
www.blancaberlingaleria.com

Actividades

8 de septiembre: visita guiada por la artista a las 17:00 h
11 de septiembre: visita guiada por la artista a la 13:00 h

08.09 – 10.12.2022

Isabel Muñoz, serie Los españoles, 2020

mailto:galeria%40blancaberlingaleria.com?subject=
http://www.blancaberlingaleria.com


16APERTURAMadridGalleryWeekend

Blanca Soto Arte
Juan Luis Goenaga
Natura silente

El desinterés de Juan Luis Goenaga (San Sebastián, 
1950) por la comunicación verbal se traslada a sus obras, 
que hablan por él. Su pintura es una realidad indisociable 
de su propia existencia. y la tensión que se genera en la 
confluencia de lo físico con lo intelectual convierte su obra 
en algo extenuante y liberador a la vez. 

Su obra se mueve en un proceso casi alquímico, entre el 
contacto con la naturaleza, las lecturas científicas y la 
inspiración prehistórica, transitando de forma espontánea 
entre la abstracción y la figuración. Una misma obra puede 
recorrer ambos caminos y puede, además, volver sobre 
una obra insistentemente, añadiendo capa sobre capa, 
haciendo que sus cuadros no se den por terminados nunca. 

 Almadén, 16 . 28014 Madrid.
+34 914023398

galeria@galeriablancasoto.com

09.09 – 29.10.2022

En sus obras observamos matices de 
Tiziano, azules de Velázquez, negros y 
grises de Goya, los colores luminosos de 
El Greco, pero también muy semejantes 
al expresionismo de De Kooning, 
avanzando hacia el espectador con 
figuras antropomorfas. 

En los  años 70 Goenaga viaja por Europa 
y entra en contacto con las corrientes 
artísticas  contemporáneas. A su vuelta 
a Gipuzkoa se interesa por el pasado 
histórico vasco y la cultura popular, 
siendo estas las constantes de toda su 
producción. En sus últimas creaciones 
abandona  las tonalidades sombrías en 
favor de la luminosidad de los azules, 
rojos y  verdes repartidos con gran carga 
matérica. 

Juan Luis Goenaga, Sin título, 2021

mailto:galeria%40galeriablancasoto.com?subject=
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El arquitecto modernista Adolf Loos en su famoso 
ensayo Ornamento y delito (1929) defendía lo 
“inmoral” y lo “degenerado” del ornamento -del 
adorno- especialmente en los objetos utilitarios. 
Hoy día las fronteras entre arte y decoración, 
minimalismo y ornamento, o arte y artesanía son 
cada vez más fluidas, más líquidas. También las 
tendencias y las modas se difuminan y se confunden 
entre sí. La obra de Estefanía Martín Sáenz 
aborda los significados latentes en las imágenes 
ornamentales (desde los patterns del papel pintado 
para paredes a los estampados textiles), en cuyo 
diseño el dibujo tiene un papel fundamental. Entre 
los arabescos de esos motivos geométricos o 
florales, la artista nos descubre un animado mundo 
de seres y personajes escondidos.

Esta poética se caracteriza por un singular 
tratamiento del universo femenino y sus emociones, 
donde la dulzura y la delicadeza, el encanto y la 
seducción -en definitiva, los tópicos “positivos” 
asociados culturalmente a la imagen de la mujer: 
encantadora, sumisa, aérea, fiel, inocente, abnegada- 
aparecen indisociables de sus contrarios. Así, la 
crueldad y el dolor se asoman desinhibidamente 
en estos trabajos, para dejarnos en suspenso ante la 
ambivalencia de las posibles interpretaciones. Loos 
afirmó que “nadie puede vivir sin ningún adorno hoy 
en día en nuestro nivel cultural... Liberarse del adorno 
es un signo de fortaleza espiritual.” Posiblemente 
la obra de Martín Sáenz navega entre esas aguas 
turbulentas y precisamente su ambigüedad es lo 
que más nos hace disfrutar de ella.

Estefanía Martín Sáenz (Bilbao, 1982) 
ha realizado desde 2005 exposiciones 
individuales y colectivas en diferentes galerías 
como en Galería Llamazares (Gijón) , Galería 
Rafael Pérez Hernando (Madrid) o en la Galería 
Fernando Pradilla (Madrid), así como en el 
Centro de Arte de Alcobendas (Madrid), el 
Centro de Arte de la Carolina (Jaén), el Centro 
del Carmen de Cultura Contemporánea 
(Valencia), en el Centro Cultural La Nau 
(Valencia), en el Museo Lázaro Galdiano, en el 
Museo ABC del Dibujo y la Ilustración ambos en 
Madrid o en el Museo de Historias en Zaragoza.

Estefanía Martín Sáenz
Ornamento y delito

Alameda, 16 – 1ºB. 28014 Madrid.
+34 91 4291734

www.camaraoscura.net

08.09 – 23.12.2022

Estefanía Martín Sáenz, Cuando no estés, 2022

Camara Oscura 
Galeria de Arte

http://www.camaraoscura.net
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La producción de Laure Prouvost vuelve 
constantemente a temas de huida a mundos 
desconocidos o imaginaciones de entornos 
alternativos inesperados. Un fuerte impulso 
narrativo impulsa su práctica, lo que da como 
resultado instalaciones inmersivas y transmedia 
con líneas argumentales entretejidas que 
combinan ficción y realidad. Sus vídeos, 
instalaciones, pinturas y tapices desquician 
las conexiones esperadas y comunes entre el 
lenguaje, la imagen y la percepción. 

A lejándose de las narrativas lineales 
tradicionales, la artista crea ambientes 
sensuales que abren un espacio para que el 
espectador se enfrente a la relación inestable 
entre la imaginación y la realidad. La elasticidad 
de la palabra escrita constituye un elemento 
central de la práctica de Prouvost, que afirma: 
“Las palabras para mí son muy poderosas 
visualmente, porque con las palabras las 
personas crean su propia visión. Solo estoy 
insinuando y sugiriendo posibilidades, la 
audiencia está haciendo su propia imagen en 
su cabeza. También se trata de malentendidos, 
malas interpretaciones, malas comunicaciones, 
palabras que también sugieren fracaso y otros 
sentidos”.

Laure Prouvost
My Arms Will Renew

José Marañón, 4. 28010 Madrid.
+34 610 90 62 93

www.carliergebauer.com

08.09 – 30.10.2022

Laure Prouvost, Four For See Beauties, 2022

Carlier | Gebauer

http://www.camaraoscura.net
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El artista trabaja con distintos medios como 
la escultura, el dibujo, el collage, la fotografía 
y el sonido para producir obras elegantes y 
enigmáticas que exploran cómo se construyen 
la historia, la identidad e incluso la propia 
realidad. Suele partir de figuras emblemáticas 
y reconocibles para, acto seguido, disolverlas 
entre la ficción y la realidad. Los retratos son 
intercalados con patrones geométricos y las 
esculturas lanzan líneas a modo de red, tejiendo 
un espacio metafísico que imbrica la historia, la 
memoria y la narrativa en un reino de múltiples 
capas que aborda las cuestiones activadas por 
nuestra comprensión de la  realidad.  

Casado Santapau
Matthias Bitzer

Piamonte, 10. 28004 Madrid
915320678

www.casadosantapau.com

9.09 - 5.11.2022

Matthias Bitzer, Song Of A Night Bird, 2021

M atthias Bitzer nació en Stuttgart 
(Alemania) en 1975. Se graduó en la Staatliche 
Akademie der Bildenden Künste, Karlsruhe, 
Alemania, en 2004. Desde su primera 
exposición individual en la Galerie Iris Kadel, 
Karlsruhe, en 2004, la obra de Bitzer ha sido 
incluida en varias exposiciones internacionales 
en lugares como la Kunsthalle Krems, Austria 
(2009); la Colección Rosenblum, París (2011); 
y el Palais de Tokyo, París (2012). Bitzer recibió 
el Premio de Arte de la Ciudad de Nordhorn en 
2007 y el Premio Otto Dix (Gera, Alemania) 
en 2010. Bitzer vive y trabaja actualmente en 
Berlín.

http://www.casadosantapau.com
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Cayón
Joel Shapiro

Nacido en Nueva York en 1941, Joel Shapiro  
(Nueva York, 1941) es un artista conocido por 
haber desarrollado, desde la década de 1970, 
una obra escultórica que se distingue por su 
dinamismo y elegancia formal. Residente 
en Nueva York, el artista ha sido objeto de 
numerosas exposiciones individuales y 
retrospectivas en instituciones internacionales 
y su obra está instalada en entornos públicos 
de Europa, Asia y Norteamérica.

Madrid/Manila/Menorca
Blanca de Navarra 7 y 9. Madrid 28010

+34 913106289 

08.09 – 04.11.2022

Joel Shapiro: Untitled (JS-2591), 2004 (2020)

Los dos espacios en Madrid reciben la 
obra de Joel Shapiro. El proyecto del creador 
norteamericano, en la que también es su 
segunda muestra en España desde su individual 
en el IVAM  hace más 30 años (1990-91), se 
compondrá de alguna de sus más recientes 
esculturas, conformando una instalación 
que ocupará los dos espacios expositivos 
madrileños.

Desde la década de los setenta la obra 
escultórica de Shapiro se sirve y lleva al extremo 
algunos de los principios básicos de la escultura, 
como es el de la escala, para forzar la visión 
del espectador al que abstrae de la posición del 
que disfruta de una obra diminuta, pequeña o 
mediana para ser partícipe en sus instalaciones 
más monumentales, a través de una serie de 
elementos geométricos de colores básicos 
(amarillo, naranja, rojo y azul). 

Así, utilizando un vocabulario de elementos a 
menudo geométricos, su obra, que a menudo 
difumina la línea entre la figuración y la 
abstracción, explora las posibilidades de la 
forma al mismo tiempo que intenta vigorizar 
el sentido del espacio.
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Ehrhardt Flórez

San Lorenzo 11, 28004, Madrid.
+34 91 310 44 15

galeria@ehrhardtflorez.com  
 www.ehrhardtflorez.com

La voz y el cuerpo son los elementos que 
vertebran la investigación de Laia Estruch 
(Barcelona, 1981), una práctica situada a caballo 
entre la escultura y la acción. La artista entiende 
la voz como una extensión del cuerpo capaz de 
sintetizar cuestiones relativas al lenguaje, al habla, 
al género o a las estructuras sociales. En su trabajo 
más reciente, la artista ha investigado cómo 
los espacios urbanos y sus estructuras físicas 
juegan un papel importante en la vida cotidiana. 
Utilizando el ‘spoken word’, la canción, los objetos 
y las publicaciones, sus proyectos analizan las 
posibilidades emotivas de la voz a cappella y el 
cuerpo sin teatralizar, abriendo un espacio de 
reflexión en relación al carácter performativo del 
lenguaje, la grabación sonora y su archivo oral.

Laia Estruch
Residua

Laia Estruch

08.09 – 05.11.2022
Actividades

8 de septiembre: performance de la artista a las 
20.30 h

10 de septiembre de septiembre: performance 
las 19.00 h 

Viernes 7 de octubre: performance a las 19.00 h  

Sábado 5 de noviembre: performance a la 13.00 h

mailto:galeria%40heinrichehrhardt.com%20?subject=
http://www.heinrichehrhardt.com 
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Espacio Valverde
Luis Vasallo
Mitemas

Luis Vassallo (Madrid, 1981) es licenciado en 
Bellas Artes por la Universidad Complutense 
de Madrid y durante el año 2006 disfrutó de 
una beca en la escuela HfBK de Hamburgo. Su 
trabajo ha sido expuesto en centros de arte, 
museos y espacios como CA2M, Matadero 
Madrid, La Casa Encendida, Museo Patio 
Herreriano, LABoral Centro de Arte y Casa 
Leibniz.  Desde 2013 le representa la galería 
Espacio Valverde. Volver será su quinta 
exposición individual en la galería. 

La exposición de Luis Vasallo, Mitemas, 
propone reflexionar sobre la vuelta a la 
figuración y cómo estas idas y venidas de lo 
figurativo parecen haberse quedado ligadas 
para siempre con la abstracción. Curiosamente 
Vassallo vehicula esta tensión histórica y 
formal a través de los mitos. Cuerpos en 
transformación,  historias que se repiten sin 
cesar, modificándose a veces ligeramente y 
otras de manera radical. Los cuerpos de los 
dioses tenían una problemática parecida a 
la pintura. Para poder habitar entre nosotros 
necesitaban tomar forma, dejar su ser abstracto 
y para aparecerse ante nosotros para ser 
comprendidos y transformarse a una figura 
humana. 

Valverde 30, patio. 28004 Madrid
+34 915226668

info@espaciovalverde.com
en.espaciovalverde.com 

08.09 – 22.10.2022

Luis Vasallo: Sísifo (Después de Baldesari), 2022

Actividades

10 de septiembre: performance Piel con piel de Carmen 
Mora a la 13:00 h

mailto:info%40espaciovalverde.com?subject=
http://en.espaciovalverde.com 
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F2 Galería
Juan del Junco
Algunos esfuerzos por entender el concepto de filopatría (o aquella cualidad 
según la cual algunos animales vuelven continuamente a su lugar de origen)

Prólogo a modo de preparación en relación a 
lo que es discurrir por un terreno incierto para 
este trabajo mestizo. He de comenzar este nuevo 
falso libro dejando constancia escrita de que, 
no sé si para bien o para mal, he dejado de creer 
en la capacidad de la imagen fotográfica para 
relatar o contar historias de manera autónoma.  
Es decir, de un tiempo a esta parte, no he tenido 
más remedio que claudicar ante la incómoda 
certeza de que, en torno al caso específico de 
mis enunciados, la creencia de que “una imagen 
vale más que mil palabras” carece por completo 
de valor. 

Esta circunstancia un tanto anti-norma me 
deja encajonado en una posición de naturaleza 
incierta en mi papel de hacedor de imágenes, 
puesto que permanentemente me alberga la 
sensación de que soy incapaz de comunicarme 
mediante las imágenes fotográficas que genero; 
hecho que me obliga a recurrir una y otra vez a la 
combinación mixta entre dos signos de distinta 
naturaleza: la imagen y el texto.   

Doctor Fourquet, 28
28012 Madrid

620279617 / 915048106
www.f2galeria.com

Juan del Junco, Algunos esfuerzos por entender el 
concepto de la filopatría, 2022

08.09 – 15.12.2022

Actividades

11 de septiembre: Artist talk de Juan del Junco a las 12:00 h

Juan del Junco (Jerez de la Frontera, 1972) lleva 
10 años trabajando la fotografía aunque no se 
considera fotógrafo. En su trabajo se aprecian 
varias constantes: el acercamiento al mundo 
natural, la simbología de la escenificación, la 
constante autobiográfica y sobre todo el afán 
clasificatorio: una suerte de obsesión cercana 
a la taxonomía que rige su mundo artístico. 
En los últimos trabajos se adivina una nueva 
formulación, la suma de la deriva en el paisaje 
–un terreno cercano al arte conceptual de los 
70- junto a la inclusión de vivencias personales, 
cuyo resultado se puede comprender en los 
postulados del Romanticismo.

http://www.f2galeria.com
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Fernández-Braso
Rosa Torres
Pinturas y algunos bocetos. 1972-2022

La exposición sintetiza una trayectoria 
artística de cincuenta años a través de una 
selección de obras emblemáticas de los 
distintos periodos de la artista, acompañadas 
de algunos de los bocetos que sirvieron de 
estudio y análisis previo en la realización de 
las pinturas. La muestra condensa y visualiza 
el cuestionamiento, la crisis, los avatares y las 
respuestas que surgieron desde y alrededor de 
la pintura como medio de expresión artístico 
desde la convulsa década de los 70, época en 
la que Rosa Torres irrumpe con una pintura 
de aspecto simple y esquemática, temática 
tradicional y cierto aire pop que, por lo demás, 
dejaba adivinar su interés en los problemas y 
posibilidades del lenguaje pictórico, así como 
la revisión y el estudio de los movimientos de 
vanguardia históricos y contemporáneos. 

La exposición enfatiza, también, la unidad, el 
rigor y la coherencia de la trayectoria de la artista 
a través de un trabajo que ha conseguido superar 
los límites del encasillamiento y del estilo, y que 
le llevó a participar en la Bienal de Venecia del 
año 1982.

Villanueva 30. 28001 Madrid
+34 91 575 98 17

www.galeriafernandez-braso.com

08.09 – 22.10.2022

Rosa Torres (Valencia, 1948), estudió 
magisterio en Bilbao y BBAA en la Escuela de 
San Carlos de Valencia, entrando en contacto 
a principio de los setenta con la vanguardia 
valenciana.Ha realizado más de sesenta 
muestras individuales y ha participado en 
muestras colectivas. Además, ha realizado 
más de cien ediciones de obra gráfica, realizó 
un mural para la estación de metro Facultats de 
Valencia en 2005 y otro en 2012 en el centro 
Highfields en Wolverhampton, Birmingham 
(Reino Unido).

Rosa Torres, Rinoceronte, 1973

http://galeriafernandez-braso.com
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Fernando Pradilla
Carlos León 
Encender

La lumbre, la lámpara, la hoguera, el horno… 
o encender la tele, el frigo, la pantalla del 
ordenador. Lo arcaico y lo moderno unidos en 
un gesto, definidos en un verbo de acción que 
se inicia y tiende a modificar la situación de 
partida. La palabra encender ronronea ahora 
dentro de mi cerebro: la encuentro adecuada 
para referirme a mi trabajo actual. Encendido 
anda uno. Y lo digo, sin querer perder del 
todo el humor que acompaña a la esperanza, 
observando cómo se funden ante nuestros ojos 
las desgraciadas noticias que llegan de afuera, 
con los renovados sentimientos de lo germinal y 
de lo fecundante que inspiran los nuevos aires de 
la nueva estación que avanza, soleada, lluviosa 
y prometedora.

Ceniza bélica, chatarra cuartelera, fealdad 
de grasas recalentadas, de humo, sangre y 
lágrimas sobre campos de nieve sucia. He aquí el 
ominoso telón de fondo. Voluntad de trascender, 
de siembra renovada, de no perder la sana 
arrogancia de quien se niega a renunciar a la 
verdad, sea cual sea, ni a la búsqueda sin tregua 
de esa punzada extraña que aún conocemos 
como Belleza. Añoranza del sol y de las aguas 
amigas que facilitarán las cosechas y los 
abrazos de júbilo…, sed de quien desea el abrazo 
magullado de los hombres que no se rindieron 
y de las mujeres que atravesaron la noche del 
alma y el dolor total.

Claudio Coello, 20. Madrid 28001 
+34 91 5754804 

gfp@galeriafernandopradilla.es  
www.galeriafernandopradilla.es

08.09 – 15.10.2022

Carlos León, Jardín químico, 2022 
©Carlos León, 2022. Cortesía de Galería 

Fernando Pradilla

Firme defensor de la pintura como medio de 
expresión, Carlos León es un pensador reflexivo 
que suma muchas horas de estudio y lecturas, 
además de ser un gran amante de la música. 
Literatura y música se fusionan en su pincelada 
para crear una obra compleja que bebe también 
de elementos característicos de la performance 
y la instalación.

mailto:gfp%40galeriafernandopradilla.es%20%20?subject=
http://www.galeriafernandopradilla.es 
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FORMATOCOMODO
Tania Blanco
A veces hay que romper las reglas

Sometimes you´ve gotta break the rules es un 
proyecto site-specific desarrollado de forma 
clandestina en la Royal  Academy of Arts  de 
Londres que gira en torno a la percepción del 
objeto artístico, la historia de la academia, la 
temporalidad de los símbolos de la educación 
artística académica y los principios capitalistas 
que actualmente condicionan y definen el  
ecosistema del Arte y el mercado. 

El núcleo de este proyecto es una colección de 
obras cerámicas en negativo  resultantes de 
una técnica similar al tradicional frottage sobre 
papel. En este  caso, los volúmenes impresos se 
forman después de presionar cuidadosamente 
esferas de arcilla sobre diferentes superficies de 
la colección de copias  escultóricas en escayola 
que albergan el Life Drawing Room, el Cast Corridor 
y el Vaulted Corridor de la Royal Academy of Arts. 
Irónicamente, el título del  proyecto proviene de 
un eslogan popular de la década de 1980 de una 
conocida  cadena de hamburguesas. 

Lope de Vega, 5. 28014  Madrid. 
www.formatocomodo.net

08.09 – 30.11.2022

Los títulos de estas piezas cerámicas (Royal 
Burgers) juegan con la dualidad  asar/cocinar 
y modelar/tallar. Los objetos abstractos 
resultantes no tienen  conexión con la lógica de 
la cerámica tradicional y ninguno de ellos puede  
retener líquidos o cumplir ningún uso funcional 
o doméstico. Estas piezas  irreconocibles, 
reflectantes y de apariencia dúctil, forman una 
colección cerámica  en clave que “parasitó” salas 
y pasillos de la institución (RA) durante más 
de un  año y de manera esporádica sin que las 
autoridades de la misma se percataran. 

Tania Blanco, Figure of Christ from Pieta Michelangelo 

http://www.formatocomodo.net
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Freijo Gallery
Juan Cuenca
Juan Cuenca, una historia de muchas dimensiones

En 1884 Edwin Abbott Abbott publicó bajo 
el seudónimo A Square, la novela Planilandia. 
Una novela de muchas dimensiones. En esta, 
hablaba de un mundo en el que solo existían dos 
dimensiones: un mundo bidimensional donde su 
protagonista, un cuadrado, nos narra en primera 
persona un sueño en el que escapa de su mundo 
plano a un mundo de tres dimensiones.

Esta exposición comisariada por Ramón 
Mateos aborda la práctica de Juan Cuenca 
en la que sus obras tratan de escapar desde 
la bidimensionalidad a la tridimensionalidad, 
utilizando para ello pequeños gestos sutiles 
que transforman el carácter de estas piezas para 
hacer que pasen de su bidimensionalidad a una 
nueva tridimensionalidad;pero además se verán 
cruzadas por una cuarta dimensión: el tiempo.
Queremos mostrar obras de reciente creación 
junto a proyectos de otras disciplinas, así 
como obras del Equipo 57, ahondando en la 
complejidad y diversidad de sus trabajos.

Zurbano, 46. Madrid 28010
www.galeriafreijo.com

08.09 – 29.10.2021

Juan Cuenca es un arquitecto que proviene del 
mundo del arte. Ya desde su primera juventud se 
interesa por el arte y sobre todo por la escultura 
clásica y del movimiento moderno. Más tarde se 
une al grupo Equipo 57 alternando los trabajos 
de pintura, escultura y diseño del Grupo con 
los estudios de Arquitectura en la Escuela de 
Madrid que culminó en 1964, época en que el 
Equipo 57 cesó en su actividad artística.

Desde entonces residirá en Córdoba, donde hizo 
la mayor parte de su obra arquitectónica que 
se caracterizará por su relación con el entorno 
urbano y natural y por tanto su inserción en el 
paisaje. Su trabajo se ocupa de muy variadas 
tipologías, enclavadas tanto en la ciudad 
histórica como la nueva. Asimismo, se interesa 
por el diseño de la ciudad, trabajando en equipo 
en los planes urbanísticos de Córdoba y Sevilla 
así como por el diseño urbano en la ciudad 
histórica y la nueva ciudad.

Juan Cuenca, Ola, 2009

Actividades

7 de septiembre: preview de 18.00h a 20.00h

8 de septiembre: inauguración oficial de 
12.00h a 22.00h

9 de septiembre: encuentro con el artista 
Juan Cuenca y el comisario Ramón Mateos, 
en torno a Planilandia, una novela de muchas 
dimensiones, escrita en 1884 por Edwin 
Abbott Abbott, a las 18.00h

10 de septiembre: visitas guiadas por el 
artista Juan Cuenca entre las 11.00h y las 
14.00h

La obra Sequoya se verá en el Mandarin 
Oriental Ritz Madrid del 5 al 30 de 
septiembre

http://www.galeriafreijo.com 
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Galería Álvaro Alcazar
Peter Krauskopf 
Shadowspieces

Nacido en 1966 en Leipzig, donde se formó 
en la Hochschule für Grafiklaind Buchkunst, 
actualmente reside y trabaja en Berlín. Desde 
el comienzo de su carrera ha participado en 
numerosas exposiciones y su obra se puede 
contemplar en numerosas colecciones 
públicas y privadas. Además de beber del 
Romanticismo, la producción de Krauskopf 
también tiene influencias del Suprematismo 
ruso y de la pintura de campos de color 
promovida por la Escuela de Nueva York, en 
particular Mark Rothko, Barnett Newman 
y Helen Frankenthaler, a los que el artista 
germano siempre ha investigado. A lo largo de 
su trayectoria, Krauskopf ha unido tradición 
y contemporaneidad mediante un lenguaje 
abstracto con el que configura vistas de 
diversos formatos, en las cuales incluye otros 
paisajes que el espectador descubrirá si observa 
detenidamente.

Ferrer del Río, 5 28028. Madrid 
 + 34 91 342 8108 | +34 690879041

galeria@galeriaalvaroalcazar.com
www.galeriaalvaroalcazar.com

08.09- finales de octubre

Actividades

8 de septiembre: inauguración con presencia del 
artista de 19:00 a 22:00 h

Peter Krauskopf

La Galería Álvaro Alcázar presenta la 
exposición  individual del artista alemán Peter 
Krauskopf Shadowpieces. Se trata de una 
muestra  que recoge pinturas realizadas en 
los tres últimos años por el pintor abstracto. 
Para esta  ocasión, en lugar de presentar un 
corpus completo de pinturas, se ha optado por 
una  confrontación de los temas que abarca su 
obra. Si bien se trata de obras  eminentemente 
abstractas, estas están nutridas de las 
experiencias cotidianas del  artista. 

Desde un punto de vista formal, se aprecia una 
evolución entre las pinturas más  antiguas y 
las más recientes. Las primeras son de 
formas densas y degradados,  aparentemente 
generados por ordenador que se iluminan u 
oscurecen mutuamente,  manipulando un 
motivo central de la propia pintura, mientras 
que las últimas son el  resultado de un 
cuestionamiento más conceptual sobre el 
carácter del color y su  profundidad; colores 
al óleo, exuberantes y densamente aplicados, 
se superponen  sucesivamente, para ser 
desenterrados de nuevo por el pintor.

mailto:galeria%40galeriaalvaroalcazar.com?subject=
http://www.galeriaalvaroalcazar.com


29APERTURAMadridGalleryWeekend

Galería BAT Alberto
Cornejo
Elvira Carrasco y Marta Aguirre 
Rostros y jardines

Rostros y Jardines nace como un diálogo 
entre Marta Aguirre (Tudela, 1983) y Elvira 
Carrasco  (Cuenca, 1990), dos artistas plásticas 
que desde la individualidad de sus obras y la 
investigación de lo abstracto a través del color, 
presentan una serie de obras que llevan al  límite 
una figuración muy subjetiva.  

Reflejo de la experimentación sintética del color 
y la forma, Marta Aguirre contempla su obra  
como un viaje a dimensiones más allá de la 
realidad mediante el cromatismo. Relacionando 
la  mancha, el grafismo y distintos materiales 
establece una armonía de conjunto que 
permite  que cada color tenga una dimensión 
y comportamientos únicos.
  
El proyecto actual de Elvira Carrasco Faces 
Project resulta en la materialización de 
la  simbiosis entre pintura y fotografía. La 
artista recurre a su propio rostro como 
soporte  pictórico, donde, de una manera casi 
performática, aplica la pintura con la gestualidad 
propia  del action painting para, posteriormente, 
fotografiarse.  

Marta Aguirre, Mi jardín, 2015

María de Guzmán, 61. 28003 Madrid
www.galeriabat.com
art@galeriabat.com

24.06 - 17.09.2022

Actividades

10 de septiembre : performance de la artista 
Elvira Carrasco como clausura de la exposición a 
partir de las 12:00 h

Rostros y Jardines reúne la creación de
ambas artistas y plantea una muestra sobre 
la  representación de un momento a través 
del color, medio y herramienta fundamental 
para la  representación de las emociones. Una 
exposición esencialmente pictórica donde el 
gesto y su  naturaleza cobran protagonismo en la 
experiencia de Elvira Carrasco y Marta Aguirre 
al  enfrentarse a la pintura, descubriendo un 
encuentro fresco y colorista para el espectador.  

http://www.galeriabat.com
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Galería Daniel Cuevas
Daniel Verbis
Ser de paso (cautivo)

Del artista Daniel Verbis (León, 1968), 
dispuesto siempre a dar una vuelta de tuerca 
al último hallazgo ideado, podría decirse que 
nunca da las cosas zanjadas por completo. 
Cualquier hilo conductor o cualquier recorrido 
imaginable debe entenderse como la 
articulación rizomática de unas configuraciones 
plásticas siempre a la expectativa, como si 
la plasmación de estas figuras fueran cabos 
sueltos que se cimbrean al albur de una 
coincidencia o una casualidad que las absuelva 
de un destino indescifrable. Apelando a la 
“buena vecindad” que diría Aby Warburg, lo que 
se consigue es poner en marcha una maquinaria 
con la que poder colonizar nuevos territorios 
morfológicos que deconstruyan cualquier 
posible funcionalidad de las formas o cualquier 
sentido originario inamovible.

En la actualidad, sin olvidar sus turbadoras 
esculturas o sus obras sobre papel (dibujos, 
grabados, fotografías y collages) en donde un 
conceptualismo sui géneris va a ir dando paso 
a una cierta necesidad figurativa, la pintura 
de Verbis se ha vuelto más introspectiva, 
más compleja. Su obra se bifurca en caminos 
heterogéneos no siempre fáciles de definir. Por 
un lado, Verbis practica una pintura abstracta 
biomórfica en grandes polípticos y por otro una 
action painting cuyo exponente mejor son sus 
obras murales.

Santa Engracia, 6 Bajo Centro 28010. Madrid
+34 91 308 15 69 / 70

www.galeriadanielcuevas.com

08.09 – 11.11.2022

Las obras reunidas en Ser de paso (cautivo) 
—un cuadro de grandes dimensiones (El 
enamorado 2021), una instalación escultórica 
(El amor es ciego), collages y  piezas de formatos 
más reducidos— son el testimonio de un 
sujeto que clama por hacerse ver y que grita 
para hacerse oír; son la expresión de un ser 
que se asoma al abismo de una mirada dolida 
que es el abismo de su propia mirada vidente, 
que se asoma a las miradas vigilantes que 
nos escudriñan en el acto de mirar; son pues, 
la manifestación de un ser que se aferra a la 
pintura, al acto de mirar como forma de dar vida.

Daniel Verbis, El enamorado, 2021

http://www.galeriadanielcuevas.com 
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Galería Elba Benítez
Alejandro Campins 
Espacio rígido

Las pinturas de Alejandro Campins (Cuba, 
1981) conjuran estados y espacios oníricos de  
paisajes insólitos y estructuras ambiguas, de 
realidad observada e imaginación ilusoria. En  el 
trabajo de Campins, la técnica y la imaginería se 
conjugan para evocar atmósferas ultraterrenas 
que sugieren el vacío pero que, al mismo 
tiempo, parecen llenarse de una  potente carga 
psicológica tan poderosa como silenciosa. 

La muestra presentará los nuevos trabajos 
de la serie Tíbet, que nos adentra en una de 
las geografías más interesantes del mundo 
contemporáneo: la meseta norte del Himalaya, 
conocida como el Techo del Mundo. La idea 
más frecuente en esta serie es la odisea de la 
transformación cultural. Por esta razón, el punto 
de vista no es el paisaje natural en sí mismo, sino 
el conflicto detrás del velo de su bella apariencia: 
el impacto de la Revolución Cultural China en 
el budismo tibetano. En este hábitat, donde 
las dualidades aparentes y los accidentes son 
inexistentes, la ruina arquitectónica adquiere 
gran relevancia como síntesis de todo conflicto 
o metamorfosis posible.

Para Campins, los paisajes no son solo físicos 
o imaginarios: son espacios metafísicos que 
desestabilizan nuestra concepción y ocupación 
empírica y familiar, pues exhiben e interrogan 
sus estructuras, sus condiciones de posibilidad. 
No son una representación de las cosas, sino un 
acontecimiento ontológico, una apertura, una 
revelación del mundo.

08.09-12.11.2022

Alejandro Campins, Visión afortunada, 2022 
© Reinaldo Cid

San Lorenzo, 11. 28004 Madrid
www.elbabenitez.com

Actividades

9 de septiembre: Presentación de Venecia, 
colección de libros de artista de Ignasi Aballí para 
la 59th International Art Exhibition – La Biennale 
di Venezia, dentro del proyecto Corrección, 
comisariado por Bea Espejo, que se desarrolla 
tanto en el pabellón de España como en las calles 
de la ciudad. Producido por la Agencia Española 
de Cooperación Internacional para el Desarrollo 
(AECID) con la coorganización de Acción Cultural 
Española (AC/E), junto con Caniche Editorial.

De 18.30h a 20.00 h

http://www.elbabenitez.com
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Galería Elvira
González
Adolfo Schlosser 

Hermanos Álvarez Quintero, 1. 28004 Madrid
+34 91 319 59 00

galeriaelviragonzalez.com

08.09 – 15.11.2022

La Galería Elvira González inaugura la 
quinta exposición individual del artista Adolfo 
Schlosser. Afincado en España durante las 
últimas cuatro décadas de su vida, la necesidad 
de expresión de Schlosser le impulsó a practicar 
distintas disciplinas (pintura, literatura, 
escultura…) y a utilizar el arte para investigar 
el vínculo activo entre el alma y la naturaleza. 

La exposición presenta más de cuarenta obras 
en las que se analiza la evolución del artista a 
través de una selección de esculturas, obra sobre 
papel e instalaciones. La práctica de Schlosser 
se plantea como la reflexión de un artista que 
considera la naturaleza como organismo viviente 
y no como medio; por lo que en sus obras hay 
una clara referencia a ella desde un punto de 
vista formal además del uso de materiales como 
algas, piedras, cera natural, paja y adobe.

Adolfo Schlosser, Sin título, 1986

Adolfo Schlosser (Leitersdorf, Austria, 
1939 - Bustarviejo, España, 2004 ) puede  
enmarcarse dentro de la corriente de artistas 
del grupo Land Art, cuya  característica 
principal es la inspiración en la naturaleza y la 
utilización de medios estrictamente naturales. 
La matemática y el ritmo del entorno natural son 
las  coordenadas de las que se sirve Schlosser 
para realizar su trabajo. El artista es un gran 
conocedor de la naturaleza y aprendió desde 
muy joven a utilizar estos materiales para sus 
obras en el futuro: madera, piedras, setas y más  
tarde algas, cera o piel de animal. 

http://galeriaelviragonzalez.com
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Galería Guillermo de
Osma
Joaquín Torres-García
Arte y Juguete

Claudio Coello, 4, 28001 Madrid
+34 91 435 59 36

info@guillermodeosma.com

08.09 – 18.11.2022

La exposición está centrada en los juguetes 
de Joaquín Torres-García (1874-1949), una 
faceta rara y poco conocida pero fundamental 
en la producción del artista. En ella se fusionan 
su ejecución tradicional y artesanal y su visión 
vanguardista y vinculada a la modernidad. La 
función de esta tipología era convertir el juego 
de los niños en actividades elevadas, educativas 
y que podrían contribuir al desarrollo de una 
sociedad mejor. En el aspecto formal estos juguetes 
surgen de bloques abstractos, geométricos y 
ensamblables. El objetivo de Torres-García era 
que los niños pudiesen experimentar uniéndolos 
y así crear composiciones al igual que un artista 
crea sus obras.

La muestra estará acompañada de pinturas, dibujos 
y esculturas en su mayoría constructivas. Todas 
ellas guardan en gran medida relación con los 
diseños de sus juguetes. Es, en esencia, un ejemplo 
de la importancia que el artista dio al fundamento 
pedagógico y didáctico del arte.

Joaquín Torres García, Perro, h 1930

mailto:info%40guillermodeosma.com?subject=
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Barquillo 44-1º. 28004 Madrid
+34 91 310 55 61  |+34 91 308 36 20

aizpuru@juanadeaizpuru.es 
juanadeaizpuru@juanadeaizpuru.es

08.09 – 05.11.2022

Las pinturas de Fabian Ginsberg invitan a 
pensar en naturalezas muertas nocturnas. Pero 
en realidad, son mesas de disección. Ginberg lucha 
y se opone a la estética contemporánea e idealizada 
de productos con una distancia analítica. 

Cualquier paisaje o planta, la propia naturaleza, 
debe desenterrarse y dislocarse para resistir ante 
una obra. Pictóricamente, debe reinventarse. En 
ello radica la obra de Ann Kristin Hamm. Desde 
el punto de vista ornamental, una serie de gestos 
y elementos estructurales, que incluyen discos, 
ojos o pechos, flores, viñas y orlas, colisionan y se 
arremolinan. 

Galería Juana de
Aizpuru
Ann-Kristin Hamm, Simon Hemmer, Fabian
Ginsberg, Chase Wilson, Yuji Nagai
Far Sounds

Chase Wilson, Series 0000 or failed triangular 
workflow (headpones), 2020

Através de un audaz estallido fractal, Simon 
Hemmer despoja a los colores de toda limitación 
en cuanto a motivos. Sus topografías absurdas, 
mosaicos y tapices producen patrones geométricos 
y orgánicos que constantemente permutan y se 
transforman en olas, autovías, escaleras, arcoíris, 
estrellas y cuadrículas.	

Yuji Nagai cuida con delicadeza sus jardines 
pictóricos. De forma casi indescifrable, la 
vegetación se ve penetrada por troncos y ramas, 
como si de venas o vértebras se tratara. Los 
toques de color se proyectan hacia el exterior 
o se circunscriben cuidadosamente a tejidos 
densamente entremezclados que resultan, por 
momentos, grácilmente ágiles para volver a ser 
porosos y más bien secos. 

E l mundo hipercomplejo en el que vivimos 
tiene una apariencia inmaculada. Chase 
Wilson desbarata las maquinaciones de estas 
presentaciones meticulosas mediante el realismo 
lírico. Existe un silencio palpable en sus obras. 
Como si de fotos fijas se tratase, plantea un 
presente fragmentado, en el que luchamos y 
fallamos una y otra vez a la hora de conectar, al 
igual que ocurre con el movimiento perenne de un 
gato maneki-neko. 

mailto:aizpuru%40juanadeaizpuru.es%20?subject=
mailto:?subject=
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Galería Marta Cervera

Valencia, 28 28012 Madrid
www.galeriamartacervera.com

Menchu Lamas
Cuando el color respira

Esta exposición presenta una selección de 
obras significativas; propuestas  actuales y 
piezas representativas de etapas anteriores, 
obras de gran formato y de  tamaño medio. 
Composiciones donde la geometría vibra 
y establece intensos campos  de color, 
arrastramientos de la materia en la superficie, 
hibridación entre recursos  abstractos y 
figurativos. Una dimensión táctil del recorrido 
perceptivo donde texturas  y visualidad 
se fusionan. Seres enigmáticos, animales 
totémicos, acciones corporales y  huellas, óvalos 
y círculos, sombras de cariátides que se recortan 
en el muro. Cuando el  color respira, el cuadro 
vibra y toma cuerpo.

08.09 – 12.11.2022

Menchu Lamas, Atardecer,2022

Menchu Lamas (Vigo, 1954) se dio a conocer 
en los años ochenta con la participación en 
el colectivo Atlántica. Sus obras han sido 
seleccionadas para exposiciones internacionales 
como la Bienal de Sao Paulo; Europalia Arts 
Festival en Bélgica; Five Spanish Artists en 
Artists Space, Nueva York; Spansk-Egen-Art 
que recorrió diferentes museos escandinavos; 
Currents en el ICA de Boston, junto a Sigmar 
Polke, Leon Golub y Anish Kapoor.

Su obra se encuentra en las colecciones del 
Museo Centro de Arte Reina Sofía de Madrid 
(MCARS), el Museo de Arte Contemporáneo 
de Barcelona (MACBA), el Centro Atlántico 
de Arte Moderno (CAAM), el Museo de Arte 
Contemporáneo del País Vasco (ARTIUM), el 
Museo Extremeño e Iberoamericano de Arte 
Contemporáneo (MEIAC), el Centro Gallego 
de Arte Contemporáneo (CGAC), el Museo 
Patio Herreriano, la Fundació La Caixa, el 
Parlamento Español, el Parlamento de Galicia, 
la Fundación Juan March, la Corporación Exxon 
en Nueva York, la Fundación Thomas en Múnich, 
la Colección Nordsten en Colonia, entre otras.

Sus muestras más recientes incluyen El viaje del 
color en La Lonja de Alicante (2021) y Colores 
nómadas en el Museo ARTIUM de Vitoria (2017). 
Una retrospectiva de su obra titulada Anda-ven-
vuela, comisariada por Chus Martinez, tendrá 
lugar en el MUSAC de León a partir de octubre 
de 2022.

http://www.galeriamartacervera.com 
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Galería MPA / Moisés 
Pérez de Albéniz
Rosa Brun, Ángela de la Cruz, Santiago Giralda, Rubén Guerre-
ro, Secundino Hernández, Nico Munuera, Juan Uslé
Elogio de la densidad

Calle Doctor Fourquet 20 28012 Madrid
+34 91 219 32 83

info@galeriampa.com
www.galeriampa.com

E logio de la densidad, comisariada por 
Mariano Navarro, traza una línea de consistencia 
en la que el trabajo se centra en distinguibles 
modelos de la abstracción, que si bien tienen 
referentes y antecedentes concretos, no por 
ello han renunciado a su voluntad declarada de 
ensanchar el campo de actuación de la pintura.

Reúne obras de siete artistas, cinco pintores 
y dos pintoras, y su discurso comisarial pivota 
sobre las figuras senior de Juan Uslé (1954) y 
Rosa Brun (1955) y sobre otras cinco figuras 
actualmente en su madurez, Ángela de la Cruz 
(1965), Nico Munuera (1974), Secundino 
Hernández (1975), Rubén Guerrero (1976) y 
Santiago Giralda (1980).

Nico Munuera, Torii III, 2021

08.09 – 12.11.2022

Un elemento de distinción interesante es, sin 
duda, que mientras Uslé, Munuera, Hernández, 
Guerrero y Giralda configuran su actuación 
desde el elemento “cuadro”, Brun y de la Cruz 
se internan fundamentalmente en modos que 
se corresponden con la pintura expandida.

Del mismo modo, un denominador común es 
que la inmensa mayoría de las obras expuestas 
son de reciente realización. Es, pues, una mirada 
al presente que no rehúye, sin embargo, la 
contemplación, cuando menos pensada, a la 
realidad pasada de cada uno de sus integrantes.

mailto:info%40galeriampa.com?subject=
http://www.galeriampa.com 
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Galería Silvestre
La perspectiva curiosa
Gloria Martín

La Perspectiva Curiosa es el título de la quinta 
exposición individual de Gloria Martín en la  
Galería Silvestre. En ella, la artista continúa su 
investigación formal desafiando los límites del  
espacio pictórico hasta confundir realidad y 
representación. La pintura de Gloria Martín tiene 
un interés instalativo. Se divierte interviniendo 
el espacio expositivo a fuerza de artificios, 
simulacros e imitaciones que permiten hacer 
crecer, decrecer o modificar un mismo espacio.  

El mayor de los recursos para intervenir el 
espacio es la perspectiva y motivado por el 
interés  que en la artista despierta la didáctica 
del arte y las imágenes que se han usado a lo 
largo de  la historia para explicar sus modos 
de hacer. Gloria Martín retoma el Perspectiva 
Pictorum  Architectorum de Andrea Pozzo (Roma 
1693-1700) y otros tratados como el Paradossi 
per  pratticare la prospettiva senza saperla de 
Giulio Troili (1672) o La Perspectiva curiosa o 
magia  artificial de efectos maravillosos (1638) 
de François Niceron (del cual toma prestado el 
título para la exposición) y utiliza las imágenes 
que sirvieron para ilustrar esas teorías como 
punto  de partida para crear otras imágenes.  

Doctor Fourquet, 21.  28012 Madrid. 
+34 686 463 809 | +34  910 594 112 

galeria@galeriasilvestre.com
www.galeriasilvestre.com

Gloria Martín (Sevilla, 1980) compagina 
su actividad creadora con la docencia como 
profesora de Artes Plásticas en Escuelas de 
Arte de Andalucía. Su obra ha sido merecedora 
de premios como el Premio UNIA a la Creación 
Artística de la Universidad Internacional de 
Andalucía o de becas como la Beca Daniel 
Vázquez Díaz. Diputación de Huelva o  la Mario 
Antolín de ayuda a la Investigación Pictórica. 
Premios BMW. Su obra está presente en 
instituciones como el Ministerio de Cultura o 
el Centro Andaluz de Arte Contemporáneo.

08.09 – 12.11.2022Gloria Martín, Perspectiva curiosa, 2022

mailto:galeria%40galeriasilvestre.com?subject=
http://www.galeriasilvestre.com
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Galería Rafael Pérez 
Hernando

Orellana, 18, 28004 Madrid
91 297 64 80 

 info@rphart.net

Inauguramos la temporada con una individual 
dedicada a la escultora Susana Solano 
(Barcelona, 1946). Un conjunto de esculturas 
y fotografías que evocan el tránsito en el 
tiempo. Quizá las fotografías puedan parecerle 
al espectador más cercanas pues tratan de 
experiencias que podemos reconocer. Al 
contrario, los trabajos en hierro nos alejan. No 
obstante, la autora siempre facilita pequeños 
guiños para conducirnos a su personal 
interpretación del mundo.

La muestra se completa con la instalación 
Fragmentos y vínculos II, que se presentó 
durante este verano en el Monasterio de 
Santa María de Bujedo de Juarros, en Burgos, 
como parte de nuestra nueva programación 
de verano recientemente puesta en marcha. 
Solamente esta obra es reciente, el resto han 
sido escogidas por su autora por necesidad y 
nostalgia, recuperadas de las cajas de embalaje 
para establecer nuevos vínculos.

Actividades

8 de septiembre: vernissage a partir de las 19.00 h
9 de septiembre: visita guiada las 18.30 
10 de septiembre: visita guiada  a las 12.30 h

Susana Solano
Fragmentos y vínculos

Susana Solano, Memoria, 1992 - 1993

08.09 – 12.11.2022

Susana Solano crea espacios simbólicos de 
formas abstractas, inspirándose en la naturaleza, 
en el  entorno, en la memoria; y que nos induce 
a observarlas y tomar partido. Partiendo de  
experiencias propias, plantea interrogantes 
alrededor del ser humano y de la relación de 
este con su hábitat.  

mailto:%20info%40rphart.net?subject=
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Helga de Alvear

Doctor Fourquet 12, 28012, Madrid
+34 914 680 506

www.helgadealvear.com

La Galería Helga de Alvear presenta una 
selección de esculturas cerámicas, varios  
concetti spaziali e importantes obras en papel, 
ambienti spaziali, de Lucio Fontana (1899- 
1968) realizadas entre 1938 y 1960. El artista 
argentino-italiano dedicó su vida a la  escultura y 
a la búsqueda de una nueva dimensión en el arte.  

Lucio Fontana nació en 1899 en Rosario, 
provincia de Santa Fe, Argentina, de padres  
inmigrantes italianos. Pasó sus primeros años 
en Milán, donde se matriculó en una  escuela 
de ingeniería. Al regresar a Argentina en 1922, 
trabajó en el estudio de su padre,  un escultor 
especializado en monumentos funerarios. A 
finales de la década de 1920,  regresó a Italia 
para aprender escultura con Adolfo Wildt. Tras 
licenciarse comenzó a  llevar a cabo una ruptura 
con el lenguaje formal académico, sentía que las 
terminologías  del arte lo encorsetaban cuando 
él se consideraba un “artista espacial”.  

En 1939 regresó a Argentina y fundó la escuela 
de arte de Altamira, donde más adelante  surgiría 
el Manifesto Bianco (1946), que abogaba por 
la síntesis de las artes, la abolición  de los 
materiales convencionales y propagaba en su 
lugar las dimensiones del tiempo y  el movimiento 
en el espacio. 

En 1947 a su vuelta a Milán funda el 
Movimiento Spaziale. Crea las primeras obras 
según  su nueva concepción del espacio que 
recogía el tratado Manifesto Bianco, y a partir de  
este momento, Fontana se referiría a sus obras 
como concetto spaziale.  

En los talleres de cerámica de Albisola trabajó 
formas naturales, amorfas y amontonamientos, 
donde el material plástico se convertía en el 
centro de investigación  de sus posibilidades 
espaciales. Fontana se defendió contra los 
que le reprochaban el  carácter artesano de 
sus cerámicas: “Io sono uno scultore e non un 
ceramista”. 

La apropiación del espacio a partir de gestos 
expresivos y dinámicos se manifiesta en el  
movimiento de obras como las Crucifixiones y 
Crucifijos, donde trabajó la arcilla con un  lenguaje 
de expansión espacial en un estilo barroco y 
sensual. La velocidad de la creación  en relación 
con la apariencia de frescura era muy valiosa para 
Fontana. Él siempre prefirió  el trabajo con barro 
o arcilla al mármol, ya que éstos se adaptan a los 
gestos de la mano, a las “sensaciones espaciales” 
perceptibles al tacto. 

En 1949 sus investigaciones le llevan a realizar 
las primeras telas perforadas, que tienen en 
cuenta las experiencias de guerra y posguerra.  
Las obras de esta exposición demuestran el 
virtuosismo de Fontana, eran una actividad  
placentera para unas manos sujetas a las 
disciplinas más ascéticas de sus Buchi y Tagli. 

Lucio Fontana

Lucio Fontana, Ambiente Spaziale, 1960

08.09 – 19.11.2022

http://www.helgadealvear.com
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Herrero de Tejada

Hermosilla, 49, 28001, Madrid
+34 914 35 12 15

info@herrerodetejada.com 
www.herrerodetejada.com

La exposición Aquel momento. Ese momento 
es la tercera exposición individual del artista en 
la galería. El proyecto que presenta Jesús Zurita 
pasa por tres ejes fundamentales: el mito como 
multiplicidad de la primera vez, el rito como 
vehículo matiz, y el monstruo como aglomerado 
de fragmentos que inevitablemente es mostrado.
No es relevante  la distancia entre los puntos 
pero sí sus recorridos , que se desplegan en las 
pinturas que formarán parte de la exposición. 

Jesús Zurita (Ceuta, 1974) desarrolla su trabajo 
en la ciudad de Granada, donde se licencia en 
Bellas Artes, especialidad de Pintura. El punto de 
partida de su trabajo siempre es la narración, de 
la que deviene la escena y el espacio necesario 
e ilusorio que permite el desarrollo de la trama. 
Desde la escena, la obra se desarrolla junto al 
espectador compartiendo la experiencia de 
permanecer, de estar. Su obra está condicionada 
por pulsiones básicas sobre las que construimos 
nuestra identidad. De este modo, entre la pieza, el 
espectador y el artista se crea un vínculo honesto.

Su lenguaje pictórico mezcla lo orgánico -la 
vegetación o el paisaje siempre presentes- y la 
geometría para dar lugar a espacios oníricos, en 
tinta o con pincel. Lo equívoco, lo misterioso y 
lo ambiguo son adjetivos que se adjudican con 
frecuencia a su trabajo, aunque el entramado 
de la pieza siempre remita a temas muy reales 
y pretenda hacer que el espectador recorra un 
camino propio, aunque delimitado por el artista.

Jesús Zurita
Aquel momento. Ese momento

Jesús Zurita, Desiderata, 2021

08.09 – 22.10.2022

Actividades

8 de septiembre: inauguración de la 
exposición con la presencia del artista de 
19.00 h a 21.00 h

http://www.helgadealvear.com
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José de la Mano

Zorrilla, 21 bajo dcha. 28014, Madrid
info@josedelamano.com
www.josedelamano.com

El proyecto se centra en la producción que  
Manolo Gil concibió en el año 1957, a raíz de 
entrar en contacto con Jorge Oteiza en el verano 
del año anterior. En esos intensos meses de 1957 
hasta su  fallecimiento en el mes de agosto, la obra 
de Manolo Gil sufre un giro radical que le hace 
abandonar la pintura figurativa para lanzarse a 
un profundo estudio de la  geometría a través de la 
técnica del collage con inspiraciones de Malévich. 
La mayor  parte de esta investigación queda en 
papel y no trasciende al lienzo, por su temprana  
muerte, siendo las obras que se presentan en 
nuestra galería un inmejorable  testimonio de la 
gran potencialidad de este artista de no haber 
fallecido. En 1957 Manolo Gil se afana en la 
creación de sus Cartillas de formas regulares, 
con una  programática descomposición de figuras 
geométricas que a continuación vuelven a ser  
recompuestas. Lamentablemente su muerte a 
los treinta y dos años no le permitiría desarrollar 
todos estos nuevos horizontes que apenas estaba 
vislumbrando.

Manolo Gil
MANOLO GIL [1957]… en la estela de Oteiza

08.09 – 16.10.2022

Manolo Gil, Cartilla de figuras regulares, 1957

Manuel Gil Pérez (Valencia, 1925-1957) es 
una de las figuras claves dentro  del panorama 
pictórico valenciano de los años cincuenta. 
Amigo de grandes artistas  como Manolo 
Millares o críticos como Vicente Aguilera Cerní, 
su prematura muerte a  los treinta y dos años 
vino a truncar un prometedor futuro como 
renovador del arte  español desde los preceptos 
de la abstracción geométrica. 

mailto:info%40josedelamano.com?subject=
http://www.josedelamano.com
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Dr. Fourquet, 20 – Madrid 28012
+34 914 858 532

madrid@juansilio.com
juansilio.com

Juan Silió

El trabajo de Irene Grau (Valencia, 1986) 
nos habla de pintura y paisaje, de proceso 
y desplazamiento. Lo hace a través de una 
rigurosa investigación sobre las posibilidades 
de la pintura monocroma y de cómo esta se 
relaciona con el paisaje, como género y como 
marco, pero sobre todo como experimentación, 
como modo de ver desde la acción de caminar. 
Todo esto se entremezcla siguiendo las 
tradiciones de la pintura radical monocroma, 
la pintura mural, los procesos performativos 
y el arte conceptual.

3mm es lo que se pierde al cortar la piedra en 
cualquier marmolería. Aquello que sencillamente 
desaparece en una nube de polvo de sílice y agua 
cuando el disco de corte rompe el silencio de la 
piedra y la atraviesa. 3mm es casi nada. Es una masa 
indeterminada que ya no es sólida y se distancia de 
la inmortalidad y permanencia de las piedras. Una 
piedra que ha perdido su forma y con ella todas 
sus esperanzas productivas, llegando así al fin de 
un proceso de fuerzas colosales que empieza en 
la montaña y acaba en nuestra cocina en forma de 
encimera.

En ese momento en el que la piedra se convierte en 
residuo y la economía lineal encuentra su límite, se 
abre otro proceso -mucho más incierto- que juega 
con las posibilidades de aquello que ha dejado de 
ser lo que era y que ha perdido la independencia de 
su forma. La forma residual se convierte así en el 
motivo y materia, tema y sustancia, de una pintura 
moldeable que se aventura en lo gris y en la que 
aparece y desaparece la geometría, del mismo modo 
que sucede con la argamasa que habita, a modo de 
parche, los intersticios de un antiguo muro de piedra. 

Irene Grau
3mm

08.09 – 12.11.2022

Irene Grau, 3mm,  proceso

mailto:madrid%40juansilio.com%20?subject=
http://juansilio.com 
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La Caja Negra

Fernando VI, 17 2º Izda. 28004 Madrid 
+34 91 310 43 60

info@lacajanegra.com 
www.lacajanegra.com

La exposición que presenta Nico Munuera en la 
Galería La Caja Negra es un proyecto que encuentra 
su origen en las estampas japonesas del periodo Edo. 
La idea de veneración de la naturaleza, así como las 
formaciones geológicas, junto con el romper del agua 
y la tinta, son algunos de los ejes que pueden intuirse 
en esta exposición. La pintura siempre como una 
vía de meditación y conocimiento, que une nuestro 
presente contemporáneo con un origen ancestral. 

Una estratificación visible sobre el papel capaz de 
crear relaciones y secuencias temporales, que nos 
llevan a pensar sobre el comportamiento geológico de 
la propia pintura. La sencillez de la huella del tiempo 
que reposa instante tras instante y nos mantiene 
suspendidos en la emoción de la mirada.

Nico Munuera, (Lorca, 1974) tiene como 
eje central de su trabajo la pintura y los 
procesos tanto internos como externos que 
la conforman. Desde una fuerte conciencia 
de la pintura como naturaleza en sí misma, 
crea campos de color, donde la sencillez 
de la horizontal o el gesto mínimo actúan 
como registros temporales. La fluidez, el 
color y la idea de límite son características 
fundamentales de su trabajo, así como los 
conceptos de tiempo, secuencia, intuición y 
belleza. Desarrolla su trabajo entre Valencia 
e Ibiza, y su obra ha sido expuesta y se 
encuentra en las colecciones de múltiples 
instituciones como Fundación Barrié, Museo 
Patio Herreriano o IVAM. 

Nico Munuera, Moku Spumare, 2022 08.09 – 19.11.2022

Nico Munuera
Las montañas azules caminan

mailto:info%40lacajanegra.com%20%20?subject=
http://www.lacajanegra.com
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La Cometa

San Lorenzo 11. 28004 Madrid.
+34 913 19 74 52

madrid@galerialacometa.com
www.galerialacometa.com

Manto presenta la primera exposición individual 
de Lucía Pizzani en España, con la colaboración de 
Cecilia Brunson Projects y, comisariada por Beatriz 
Alonso, en conversación con la obra de la maestra
Olga de Amaral.

Pizzani, radicada en Londres y de origen venezolano, 
pertenece a un grupo de artistas de una diáspora 
creciente que se nutre de las tradiciones e historia del 
arte Latinoamericano. Siendo su obra y trayectoria 
más joven que la de Amaral se plantea un diálogo 
intergeneracional a través de la preocupación por 
la materialidad y la ideal de piel y textura en obras 
realizadas en papel, cerámica y textiles. El título tiene 
origen en un vídeo de Pizzani en la que la artista 
interactúa con sus esculturas en cerámica y una 
series de texturas y paisajes en un ciclo vital que se 
inicia en el cosmos y finaliza en el bosque, un bosque 
que la arropa y la devuelve a la naturaleza. Y es esta 
misma idea de envoltorio o cobertura que la conecta 
con la obra de Amaral.

El grupo de obra reciente de Pizzani, que 
se distribuirá predominantemente en los 
espacios de la galería, nos cuenta una historia 
con orígenes ancestrales. El proyecto Seres 
Vegetales que la artista desarrolló en Oaxaca, 
en la residencia de Casa Wabi el año pasado, 
es un punto de partida para estas series 
de obras. Entre ellas se encuentran la serie 
Solar (2021) realizada con plantas locales y 
tintas fotosensibles sobre papel durante el 
solsticio de verano, y las acompaña un grupo 
de esculturas e instalaciones en pared de 
piezas en gres negro y rojo, todo texturizado 
con maíz y otras plantas de gran importancia 
en América del Sur. 

08.09 – 29.10.2022

Lucía Pizzani
Manto

Lucía Pizzani, Monstera deliciosa, 2021

Actividades

Sábado 10 de septiembre: visita guiada con la 
artista y la comisaria Beatriz Alonso a las 12.00 h

mailto:madrid%40galerialacometa.com%20?subject=
http://www.galerialacometa.com
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Leandro Navarro

Amor de Dios , 1. 28014 Madrid
+34 91 429 89 55

galeria@leandro-navarro.com

José Gutiérrez-Solana y Alberto García-Alix
Por la calle del cementerio

La galería continúa en su interés por conectar la 
obra de artistas contemporáneos con sus referentes 
modernos (línea de trabajo que comenzó con la 
exposición de Benjamín Palencia y Antonio Ballester 
en 2018) con una exposición conjunta del pintor José 
Gutiérrez -Solana (1886-1945) y el fotógrafo Alberto 
García-Alix (1956). Aunque separados en tiempo y 
técnica, las obras de ambos están dotadas de una 
profunda carga social y reflejan la faceta más cruda, 
sórdida y dramática de ambientes y escenarios 
relacionados con la religión, la muerte, el cuerpo, la 
máscara y los usos y costumbres de España. 

08.09 – 28.10.2022
Gutiérrez-Solana, Máscaras del farol, 1933

A lberto García-Alix es un fotógrafo 
autodidacta que trabaja habitualmente en 
blanco y negro. Considerado como uno de los 
retratistas más importantes de su generación 
estuvo muy ligado a la “movida madrileña”, 
de la que son buen reflejo las fotografías de 
jóvenes inmersos en este movimiento cultural y 
los retratos de reconocidos artistas nacionales 
e internacionales. Recibe el Premio Nacional 
de Fotografía del Ministerio de Cultura español 
en 1999, época en la que comienza a trabajar 
con las galerías Juana de Aizpuru en España y 
Kamel Mennour en Francia. En los últimos años 
sus trabajos se han mostrado en prestigiosas 
sedes nacionales e internacionales.

José Gutiérrez Solana es conocido como 
“el pintor de la España negra”. Entre 1909 
y 1917 alterna su estancia entre Santander 
y Madrid y hace frecuentes viajes por 
España, dibujando escenas de carnavales, 
cementerios, hospitales, burdeles, toros, etc. 
En el Café Pombo de Madrid se relaciona con 
intelectuales de la época y concibe su famoso 
lienzo La tertulia de Pombo. En 1930 se le 
concede el primer premio en el Bellas Artes de 
Madrid y expone en Pittsburg, Oslo, Chicago y 
la Bienal de Venecia. En su viaje a París en 1936 
obtiene éxito clamoroso. En 1943 el Círculo 
de Bellas Artes le concede la Medalla de Oro. 
La Galería Estilo de Madrid será la última en 
acoger la obra del artista en vida.

mailto:galeria%40leandro-navarro.com%20?subject=


46APERTURAMadridGalleryWeekend

Lucía Mendoza

Bárbara de Braganza 10. 28004, Madrid
+34 913 914 033

www.luciamendoza.es

Luna Bengoechea
Proyecto Salinas 

P royecto Salinas nace de una serie de 
intervenciones efímeras en el paisaje de las Islas 
Canarias llevado a cabo en salinas de las islas de El 
Hierro, La Palma y Lanzarote. Estas instalaciones, 
formadas por dibujos a gran escala realizados 
únicamente con sal marina, pretenden establecer 
una conexión entre el territorio y el paisaje canario 
con la intención de dar visibilidad a estos espacios, 
de gran valor natural y patrimonial en Canarias. 
Estas acciones en el paisaje salinero también 
quieren reivindicar la producción de sal artesanal 
como ejemplo de modelo sostenible de explotación 
mediante técnicas tradicionales. Este proyecto 
ha sido premiado dentro de la “Convocatoria de 
Investigación y Creación Artística por el Centenario 
de César Manrique” promovida por el Gobierno de 
Canarias.

Luna Bengoechea es una artista visual 
multidisciplinar cuya obra indaga en la realidad 
contemporánea de la industria alimentaria y 
sus contradicciones. La artista reflexiona 
desde un posicionamiento crítico acerca de 
la relación entre el ser humano y el medio 
natural, cuestionando un sistema económico 
que especula con los bienes naturales y 
prioriza los intereses económicos sobre la 
conservación, el cuidado del medio ambiente 
y la salud. Sus proyectos se desarrollan de 
manera multidisciplinar, incluyendo dibujos, 
esculturas, pinturas, fotografías, acciones e 
intervenciones en el espacio natural.

Luna Bengoechea, #3 Los Cocoteros 
(Lanzarote), 2021. Impresión Fine Art sobre 

papel Hahnemühle, 81 x 145 cm. Ed. de 25

08.09 – 19.11.2022

Actividades

Jueves, 8 de septiembre, a las 20:00h 
Programa de danza a cargo del bailarín y 
coreógrafo guineano Pastor Obiang.

Sábado, 10 de septiembre, a las 12:00h 
Presentación del libro de autor Proyecto Salinas.

http://www.luciamendoza.es 
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Maisterravalbuena

Doctor Fourquet 6. 28012 Madrid
+34 91 173 30 34 

galeria@maisterravalbuena.com
www.maisterravalbuena.com

Exposición individual en la que A Kassen expondrá 
su última producción con la que tratan del espacio de 
la galería y sus intervenciones. A Kassen, formado por 
Christian Bretton-Meyer, Morten Steen Hebsgaard, 
Soren Petersen y Tommy Petersen (nacidos en los 
años 70), viven y trabajan colaborativamente desde 
el año 2004 en Copenhagen, Dinamarca, y Berlín, 
Alemania.

 A Kassen

08.09 – 12.11.2022

A Kassen, Brass Pour, 2017

mailto:galeria%40maisterravalbuena.com%20?subject=
http://www.maisterravalbuena.com 
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Marlborough

Orfila, 5, 28010, Madrid
+34 913191414

www.galeriamarlborough.com

Francisco Leiro
A filla da porteira

E l artista plantea en esta exposición una 
de las mayores problemáticas de nuestra 
contemporaneidad: el sujeto se convierte en pura 
ficción al esconderse tras sus atributos o sus 
posesiones. La escultura de Leiro deja siempre un 
espacio al espectador para su propia explicación. 
Mediante una pretendida ambigüedad, sugiere, sin 
convencer o imponer. En este conjunto de piezas Leiro 
elimina la expresividad de las texturas buscando unos 
personajes más anónimos o anodinos y resaltando 
la importancia de la policromía. De alguna manera 
muestra su interés actual por un tipo de figuración 
desdramatizada y a través de la cual practica una 
volumetría más fluida.

La obra de Francisco Leiro (Cambados, Pontevedra, 
1957) es una metáfora sobre la fragilidad humana. 
Hay en Leiro una predisposición hacia la ambivalencia 
entre el sujeto y el objeto, así como entre el lenguaje 
literal y el figurativo. Podemos afirmar que su trabajo 
tensa la distancia entre signo y significado.

08.09 – 19.11.2022

http://www.galeriamarlborough.com 
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Max Estrella

Santo Tomé, 6, patio interior. 28004 Madrid
+34 91 319 55 17 

info@maxestrella.com
www.maxestrella.com

Turbulencias, la nueva exposición de Daniel 
Canogar para la Galería Max Estrella, explora nuestra 
capacidad para ordenar, procesar y dar sentido 
al flujo de noticias que recibimos diariamente. 
Seguir las noticias se ha convertido en un ejercicio 
traumático que nos genera rabia, impotencia, y 
finalmente insensibilización. Simultáneamente, 
tenemos una relación adictiva con los medios y 
las redes sociales que nos enganchan con ciclos 
interminables de noticias que frustran nuestra 
necesidad de reposo y asimilación de los eventos del 
día. La exposición Turbulencias afronta la indigestión 
informativa contemporánea procesando el torrente 
imparable de información con la ayuda del arte y del 
algoritmo.

La exposición incluirá las series Pixelweaver 
y Wayward, que se manifiestan no solo como 
proyectos generativos presentados sobre pantallas, 
sino también como capturas congeladas. A través 
de papeles pintados de gran escala, así como de 
fotografías digitales, se intenta detener el ritmo 
imparable de tiempo, para así poder procesar la 
vorágine de acontecimientos sociales, políticos 
y medioambientales que tanto nos han sacudido 
recientemente. La muestra retrata los tiempos 
alborotados que estamos viviendo a través de 
referencias a la historia del arte, la tradición textil y 
la herramienta digital que tanto ha cambiado nuestra 
percepción de la realidad.

Daniel Canogar (Madrid, 1964) es el artista 
que trabaja con arte interactivo más significativo 
de España. Está interesado en reflejar el impacto 
de la tecnología en nuestro estilo de vida. Por 
ejemplo, Canogar refleja sobre el cambio 
sustancial en nuestra relación con las pantallas. 
Éstas están adquiriendo nuevas materialidades, 
una cualidad de membrana que se extiende 
sobre diversas superficies, objetos y edificios. 
Big data es otra de sus líneas de trabajo más 
relevantes, especialmente información sobre 
fenómenos medioambientales disponible en 
tiempo real.

Daniel Canogar, Turbulencias, 2022

08.09 – 22.10.2022

Daniel Canogar
Turbulencias

mailto:info%40maxestrella.com%20?subject=
http://www.maxestrella.com
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Michel Soskine Inc.

General Castaños 9. 28004 Madrid 
+34 91 431 06 03
www.soskine.com

Michel Soskine inaugura la tercera exposición de 
Ángel Alonso (Laredo 1923 – París 1994) en Madrid. 
La muestra es una retrospectiva del artista cántabro, 
la cual abre la vereda hacia el primer aniversario del 
centenario de su nacimiento en marzo de 2023. De 
carácter fuerte, temperamental y solitario, Alonso 
siempre quiso mantenerse alejado del circuito del 
mercado del arte. La galería parisina Jeanne Bucher 
le propuso una exposición en 1952, oferta la cual 
rechazó con tan solo 29 años.

Esta reticencia a entrar en el círculo comercial 
silenció su obra plástica. Mantuvo su producción 
a través del apoyo de coleccionistas seleccionados 
por él mismo, considerados como únicos capaces 
de comprender y amar su obra, que eran a la vez 
amigos y mecenas fieles.
 

Alonso emplea el color y lo trabaja desde 
la textura. Estos tonos traspasan el límite 
del lienzo mezclándose con la materia, con la 
tierra, la madera, las piedras y todos los objetos 
que introduce en sus obras, desbordando 
y desdibujando el marco. Es el pintor de 
materiales.

El historiador Francisco Jarauta incide en el 
dominio de la materia y la técnica que el artista 
mismo se ha dado y que con las cuales consigue 
corporeizar los colores que más le obsesionan. 

La última etapa de Alonso, tras un periodo en el 
que trabajó casi en exclusiva el blanco y negro 
en su serie Desastres, regresará al color y al 
pequeño formato donde “la textura se purifica 
al máximo y la capa de color se vuelve porosa 
y sutil”. 

08.09 – 05.11.2022

Ángel Alonso: Trainée, 1989

Ángel Alonso 
Ángel Alonso. Laredo 1923 - París 1994

http://www.soskine.com 
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D anica Phelps recoge los precedentes 
conceptuales no sólo al tomar la economía como 
objeto de trabajo, sino también en la propia práctica 
de recogida de datos, la exhaustividad, ese levantar 
acta de los hechos que han calificado buena parte 
de las prácticas conceptuales. Sus dibujos son 
la representación de una actividad cotidiana y 
documentación de una transacción financiera. 

El resultado es un inmenso diario personal, aunque 
hablar de resultado es complicado, no solo porque 
la obra sigue en proceso, sino porque la obra en sí 
no es tanto una obra como un rastro, un documento 
de trozos de vida y cotidianeidad.

El tiempo se acumula en momentos que 
suman hasta el presente, incluso aunque no 
recordemos los detalles o la mayoría de dichos 
momentos. Lo que somos se construye con 
capas. Cada una es imposible sin la anterior y 
trae consigo todas las demás, conformándonos. 
Un niño se manifiesta cada vez mas con cada 
experiencia, hasta que llega un momento en que 
decide quien quiere ser. Founding recorre ese 
período de la vida

NF/ NIEVES
FERNÁNDEZ
Danica Phelps
Founding

08.09 – 30.10.202

Blanca de Navarra 12, 28010 Madrid
+34 913 085 986

www.nfgaleria.com 

Danica Phelps, July 22, 2022. Cortesía de la 
artista y NF/ NIEVES FERNÁNDEZ

http://www.nfgaleria.com  
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NoguerasBlanchard

08.09 – 12.11.2022

Joan Brossa
¿Tú crees que si no me gustara
podría quedarme como me quedo
y escribir como escribo?

NoguerasBlanchard inaugura su nuevo espacio 
de Madrid con una exposición de Joan Brossa. Poeta  
libertario, crítico, desafiante, ha sido productor 
de una obra que transciende toda clasificación. 
Una vez tras otra en libros, exposiciones y obras 
escénicas, sus piezas han disparado certeras a 
la conciencia del espectador, mientras críticos y  
comisarios a menudo han pasado de puntillas sobre 
la transcendencia del mensaje. Brossa, el ilusionista. 
Brossa, el personaje. Nada le define realmente. 

Algo que Joan Brossa dejó bien claro fue que tenía 
un fuerte espíritu crítico, y que  su ética y buen hacer 
se regían por este. Fue así desde sus inicios y así 
se percibe en los escritos para Dau al Set, en sus 
radicales creaciones escénicas y en los  objetos que 
creó a partir de los años setenta. 

La selección de objetos que forman esta presentación 
ilustra este pensamiento revolucionario. Estas 
obras,  presentadas originalmente en  Alemania, han 
permanecido allí durante más de 30 años, siendo  
expuestas en las grandes  retrospectivas de Brossa. 

Para profundizar en la complejidad creativa de Joan 
Brossa, la galería ha invitado a  activar la exposición 
a Juf, un proyecto de poesía dirigido por Beatriz 
Ortega Botas y Leticia Ybarra  que  aborda la relación 
entre lenguaje, las artes visuales y sus dimensiones 
políticas y  sociales. 

Joan Brossa (Barcelona, 1919-1998) empezó 
su trayectoria durante los años cuarenta, de 
la mano de Josep Vicenç Foix, Joan Miró y 
Joan Prats. Fue cofundador de las revistas 
Algol en 1947 y Dau al Set en 1948 y colaboró ​​
asiduamente con artistas. A pesar de desarrollar 
una actividad intensa desde sus inicios, no fue 
hasta el año 1970 cuando empezó a ser conocido 
desde el punto de vista literario gracias a la 
publicación de ‘Poesía rasa’ y hasta 1986 en que 
se inauguró la primera exposición antológica en 
la Fundació Miró, ‘Joan Brossa o las palabras son 
las cosas’. A partir de ese momento el poeta se 
impuso como una de las figuras primordiales de 
la literatura y arte catalanes contemporáneos.

Roman Ferrer: Joan Brossa jove
estirat al terra, 194?

Beneficiencia, 18B, 2º. 28004 
Madrid

+34 915 06 34 84
www.noguerasblanchard.com

Actividades

Jueves, 8 de septiembre: reading performativo a las 19:00 
h diseñado por Juf en el que los poetas Olivia Douglass, 
Billy Morgan y Tarek Lakhrissi activarán un diálogo entre 
la obra de Joan Brossa y las prácticas contemporáneas.

http://www.noguerasblanchard.com 
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Parra & Romero
Dadamaino
Dadamaino: 1930 – 2004. Dal movimiento alla proteste mute

La exposición toma su título de  una entrevista 
que Francesco Vincitorio realizó a la artista italiana 
en 1980. Ante  la pregunta de Dadamaino respondió 
con la frase “Mi limito, ancora una volta, a  delle 
proteste mute”. El título, de alguna forma, recoge 
el carácter cambiante y  mutable de la carrera de 
la artista, las muchas líneas de investigación que 
abrió  durante su trayectoria y al cambio vital que 
puede intuirse desde sus primeras  obras, mucho 
más relacionadas con el color, el movimiento y 
la búsqueda de La  Luz, a su última producción, 
mucho más silenciosa, elegante y conceptual.  
También subraya su dedicación por el activismo 
político y feminista. Así, la  exposición pretende 
mostrar la visión de una artista poliédrica, activista 
y  pensadora. 

Claudio Coello 14, bajo interior, 28001 Madrid
+34 915 76 28 13

info@parra-romero.com
www.parra-romero.com

08.09 – 19.11.2022

Dadamaino (Milán, 1930-2004) desarrolló 
su propia visión artística  inspirada en una 
revisión de la producción en masa, propia de 
la era industrial.  Formó parte de importantes 
grupos artísticos como Azimuth, ZERO o Equipo 
57  y fue una de las fundadoras de la Nuova 
Tendenza junto con Getulio Alviani,  Bruno 
Munari y Enzo Mari. Feminista y activista 
social, participó en los movimientos de 
protesta que  surgieron en 1968 participando 
en manifestaciones a favor de las artes. Fue  
invitada a exponer su obra en la Bienal de 
Venecia en dos ocasiones, primero en  1980 
con su ciclo ‘I fatti della vitta’, y en 1990 con ‘il 
movimiento delle cose’. 

mailto:info%40parra-romero.com?subject=
http://www.parra-romero.com
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Ponce + Robles
Dia Muñoz
Intestinal affair. Artista en residencia I: Día Muñoz, Art House of 
San Clemente (USA)

A rtista multidisciplinar interesada en la 
intersección de la ciencia, la naturaleza y la 
tecnología. ¿Cómo nos influye la naturaleza? 
¿Cómo colaboramos con la naturaleza a través 
de la biotecnología, bio-mimética y el arte? Hay 
algo oculto en la vida secreta de los organismos 
naturales que esconden la verdadera inteligencia 
natural que me gusta explorar en cada proyecto 
que conllevo.   Existe cierta biofilia ancestral y 
evolutiva; dentro de todos nosotros y eso afecta 
nuestro comportamiento y forma de pensar. 
 
Sus proyectos siempre empiezan investigando los 
organismos más pequeños y así sus habilidades 
secretas de resiliencia. Al investigar la inteligencia 
natural encuentra el mejor medio para poder 
representar una idea concreta que represente su 
investigación previa. Usualmente por esculturas, 
instalaciones y video performances. En su proyecto 
MYKROH explora la relación de las bacterias y los 
seres humanos al nacer para establecer el micro-
bioma humano y el sistema inmunológico para la 
salud representado por artefactos, performances 
y video performance. En Noetic investiga la vida 
secreta de las plantas y genera un dispositivo 
para poder comunicarse con ellas a través de 
frecuencias energéticas y así desarrollar mediante 
esculturas una representación tridimensional de 
nuestras conversaciones. 

En seres de tierra investiga las bacterias que 
viven dentro de la roca en un clima extremo 
e inhabitable y crea esculturas en donde 
personifica cada escultura como si fuera una 
bacteria. Es así como todos sus proyectos van 
de la mano con la ciencia y los microorganismos 
y Sistemas Ecosistémicos. Sus proyectos 
magnifican el mecanismo de sistemas orgánicos 
con una perspectiva poética y tridimensional.

Alameda, 5 28014 Madrid
+34 914 203 889 

info@poncerobles.com 
www.poncerobles.com

Dia Muñoz, Sin título

01.09 – 04.11.2022

mailto:info%40poncerobles.com%20%20?subject=
http://www.poncerobles.com
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Puxagallery

Puxagallery presenta Say It!!, exposición 
con grandes instalaciones de Sandra Paula 
Fernánez.  La instalación de la sala 1 se titula 
#Vivasnosqueremos y se compone de sesenta 
cuadros bordados a  mano en punto de cruz, la 
mitad de ellos simulando una flor y un verso del 
poema Nuevas reglas, con las  voces de Angela 
Davis, Carla Lonzi, Beyoncé, Rebeca Lane, Miss 
Bolivia, Ali Gua Gua, Alfonsina Storni,  Ruth 
Toledano y Maya Angelou. La otra mitad del 
conjunto expuesto son testimonios de mujeres  
contados en primera persona, bordados con 
textos generados a partir del hashtag #cuéntalo 
de la  periodista Cristina Fallarás, que produjo 
una catarsis colectiva derivando después en el 
#YoSiTeCreo. 

Sandra Paula Fernández
Say It!!

Santa Teresa, 10. 28004. Madrid
+34 91 052 55 44

contacto@puxagallery.com 
www.puxagallery.com 

Actividades

10 de septiembre a las 12.30 horas: 
encuentro y diálogos con la artista previa 
reserva en contacto@puxagallery.com

08.09 – 12.11.2022

En la sala 2 se presenta la instalación Yo soy 
el monstruo que os habla, donde cuestiona el 
binarismo de la sociedad actual, evidenciando 
la permanente simplificación que han  realizado 
las distintas ciencias cuando abordan al ser 
humano, desde el convencimiento de que esa 
carencia ha derivado en una serie de creencias 
que hoy regulan comportamientos, actitudes y  
determinan destinos en base a patrones obsoletos 
e inhumanos. 

La artista propone pensar el cuerpo, no  como 
objeto anatómico, sino como somateca, como un 
archivo cultural e histórico vivo, es decir, como  una 
práctica política de resistencia para comenzar a 
replantearse conceptos e ideas que en vez de abrir  
posibilidades las restringen. #Descolonizarse 
#Desidentificarse #Desbinarizarse.

Sandra Paula Fernández, Vivas nos queremos

mailto:contacto%40puxagallery.com%20?subject=
http://www.puxagallery.com
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Rosa Santos

Las reglas del juego es una conversación-
performance en  plano secuencia entre la escritora 
y activista Brigitte Vasallo y la  artista, filmmaker e 
investigadora María Ruido sobre desclasamiento,  
violencia institucional y performatividad de clase.  
Esta pieza fue comisionada por Es Baluard (Museu 
d´art  contemporani de Palma) y dio lugar a una 
exposición individual del  mismo título entre marzo 
y agosto de 2022. 

Las reglas del juego es, además, el título genérico 
de un recorrido  por algunas películas en torno al 
sistema laboral y la memoria de  clase, y en torno a 
la división sexual y colonial del trabajo asalariado. 

María Ruido
Las reglas del juego 

San Cosme y San Damián, 11, 
28012. Madrid

T. +34 960 066 397
www.rosasantos.net  

María Ruido, Las reglas del juego, 2022

Actividades

Sábado, 10 de septiembre:  conversación 
entre María Ruido y Brigitte Vasallo 
moderada por Inma Prieto a las 19.00 h

08.09 – 12.11.2022

María Ruido (Xinzo de Limia, 1967) es 
artista, investigadora y docente. Actualmente 
vive en  Madrid y en Barcelona, donde es 
profesora en el  Departamento de Imagen de 
la Universidad de Barcelona,  y está implicada 
en diversos estudios sobre las políticas de la 
representación y sus relaciones contextuales. 
 
Su trabajo indaga sobre la producción 
material  y simbólica de las imágenes en el 
entrecruzamiento de la  Historia, la memoria 
y las escrituras migrantes incidiendo en  la 
construcción de las subjetividades, el trabajo 
y el poder  sobre/de los cuerpos. 
Artista visual, investigadora y productora 
cultural, desde  1998, María Ruido desarrolla 
proyectos interdisciplinares  sobre los 
imaginarios del trabajo en el capitalismo 
postfordista y sobre la construcción de la 
memoria y sus  relaciones con las formas 
narrativas de la historia. 
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Sabrina Amrani
(Sallaberry)
Joël Andrianomearisoa
Random Desires for a Certain Kind of Architecture

Una serie de manipulaciones, acciones y 
discusiones sobre un cierto tipo de arquitectura

A través de distintos medios, acciones e 
intervenciones.
¿Cómo podemos crear una arquitectura a partir 
de una fragancia?
¿Cómo podemos crear una arquitectura a partir 
de una mirada?
¿Cómo podemos crear una arquitectura a partir 
de una obra de literatura?
¿Cómo podemos crear una arquitectura a partir 
de un sabor?
¿Cómo podemos crear una arquitectura a partir 
de una forma?
¿Cómo podemos crear una arquitectura a partir 
de una pieza de ropa?

....

¿Cómo podemos crear una arquitectura a partir 
de una emoción?
Aleatoriamente a través de nuestro tiempo
Y a través de nuestros deseos.
Deseos del mundo.
Todo desaparecerá así que muramos en nuestra 
fantasía.

Una arquitectura para todos nosotros.

Sallaberry, 52 28019 Madrid
+34 916 217 859

www.sabrinaamrani.com

08.09 – 05.11.2022

Joël 
Andrianomearisoa, 

Random desires 
for a certain kind of 
Architecture, 2022

Joël Andrianomearisoa ( Antananarivo, 1977)  
desarrolla su obra artística en el fino umbral 
producido por una combinación imperceptible 
de referencias personales, alusiones a la 
realidad sociopolítica de Madagascar, una cierta 
antropología del espacio urbano y poesía háptica.

http://www.sabrinaamrani.com 
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Sabrina Amrani
(Madera)
Manal AlDowayan, Joël Andrianomearisoa, Gabriela 
Bettini, Julia Llerena, Edison Peñafiel, Luis Úrculo y 
Timo Nasseri
History in fragments
Comisariada por Babak Golkar

Madera, 23, 28004 Madrid
+34 910 690322

www.sabrinaamrani.com

08.09 – 05.11.2022

Manal AlDowayan, Just Paper, 2019

History in Fragments es una exposición colectiva 
que presenta obras de artistas cuya práctica 
aborda aspectos y cualidades de la cerámica, 
ya sea como materia prima, marco conceptual o 
contexto para instalaciones más grandes. Esta 
exposición destaca la diversidad de enfoques para 
hacer obras de arte en cerámica y la importancia de 
este medio como registrador del tiempo y testigo 
de los acontecimientos.

Históricamente, la representación y el tratamiento 
de la superficie de las vasijas de cerámica ha sido 
una forma de registrar la historia. Han sobrevivido 
numerosos ejemplos de estas obras de la antigua 
Grecia, Roma, Persia, China, América del Sur, 
África y las culturas indígenas de América del 
Norte y Australia. Desde los primeros días de la 
industrialización, las superficies de cerámica se 
han explotado al servicio de la comercialización de 
un aspecto exclusivo, como el que se encuentra en 
la porcelana de Delft en el siglo XVII y la fabricación 
de porcelana británica y francesa del siglo XVIII. 

A finales del siglo XIX y principios del XX 
hubo intentos de experimentar con la cerámica, 
principalmente a través del lema modernista de 
“la forma sigue a la función”. Hasta la década 
de 1960, ha habido muy pocos casos en los 
que la cerámica se haya considerado como un 
material para hacer arte contemporáneo y ha 
habido grandes desafíos para que los medios 
sean considerados en los ámbitos críticos de la 
cultura visual. En las últimas dos décadas, sin 
embargo, la cerámica se ha abierto camino en el 
arte contemporáneo dominante al hacer que el 
medio rompa con las decoraciones tradicionales 
de forma, función, esmalte y superficie. 

http://www.sabrinaamrani.com 
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The Goma

Calle del Fúcar, 12. Madrid 28014
+34 91 828 7116

www.thegoma.com

Cristina Garrido
Pinturas

08.09 – 05.11.2022

En esta exposición, Cristina Garrido reflexiona 
sobre las implicaciones ideológicas en el uso 
del color o su olvido. A través de una serie de 
intervenciones en una selección de obras de 
la Historia del Arte reciente, la artista vuelve a 
profundizar en el legado manual y el valor cultural 
de ciertas prácticas que devienen académicas.

Cristina Garrido (Madrid, 1986) es una artista 
radicada en Madrid. Tras cursar estudios de 
Bellas Artes en la Universidad Complutense de 
Madrid (2004-2009) y la Camberwell College 
of Arts (2007-2008), obtuvo una maestría en 
Bellas Artes en el Colegio de Arte de Wimbledon 
(2010-2011). Recibió el premio Generación 2015 
Proyectos de Arte Fundación Montemadrid y  
ha sido galardonada con El XV Premio ARCO 
Comunidad de Madrid para Jóvenes Artistas 
2018 y con la Fundación Botín de Becas de Artes 
Visuales 2017-2018. Su trabajo se ha podido ver 
en exposiciones en la Fundación DIDAC, Fundación 
Telefónica, Centro Botín, CASS Sculpture 
Foundation, el British Museum, entre otros. En 
2023 expondrá individualmente en el Centro de 
Arte Dos de Mayo.

Cristina Garrido, Pinturas

http://www.thegoma.com 
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The Ryder

08.09 – 12.11.2022

Rosana Antolí
The Worm

Miguel Servet 13. Madrid 28012
www.theryderprojects.com

+34 669 33 65 50 

Rosana Antolí, A Tube Under the Sea, 2020

The Worm forma parte de una investigación 
llevada a cabo por la artista que se divide en dos 
actos y que toma como punto de arranque a los 
tardígrados, unos seres microscópicos cuyas 
cualidades biológicas les permiten adaptarse a 
condiciones de vida extremas. Los tardígrados 
son los seres más resilientes de la tierra y 
siempre sobreviven porque se adaptan al medio, 
lo entienden y lo poseen.

Antolí presenta una instalación que recorre el suelo 
y las paredes del espacio, compuesta de escultura, 
pintura y una pieza de audio. Esta instalación 
imagina el hábitat del tardígrado tras hibridarse 
con los humanos y dar lugar a una nueva especie 
que no controla el medio sino que se adapta a él, 
colaborando para crear un nuevo entorno basado 
en la cohabitación radical.

La práctica artística de Rosana Antoli (Alcoy 
1981) tiene como eje la coreografía social 
y nuestros gestos diarios como ecologías 
futuras de agencias plurales. Antolí se acerca 
al performance desde varios frentes de 
investigación interactiva de forma porosa, 
creando un cuerpo de trabajo que invita a la 
audiencia a un diálogo abierto acerca de los 
cuerpos, hidro feminismo e identidad. 

Actividades

Viernes, 9 de septiembre:  visita guiada con 
la artista Rosana Antolí a las 18:00 h

Sábado, 10 de septiembre: visita guiada con 
la artista a las 12:00 h

http://www.theryderprojects.com 
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Travesía Cuatro
Charlie Billingham

El pintor inglés Charlie Billingham (Londres, 
1984) toma prestadas secciones recortadas de 
ilustraciones y grabados satíricos de la época 
georgiana y del período Regencia para crear su 
pintura. Mediante el recorte y la recomposición, 
vacía de contenido narrativo la fuente original 
histórica y satírica, aislando momentos 
concretos, gestos y expresiones para crear nuevas 
composiciones. Los lienzos a menudo se disponen 
sobre paredes pintadas a mano con estampas 
basadas en las acuarelas del artista.

Charlie Billingham, Charlie Billingham. Imparted 
knowledge misleadingly in the legend, 

2020-2020

08.09 – 05.11.2022

San Mateo 16, Madrid 
+34 91 3100098

www.travesiacuatro.com

http://www.travesiacuatro.com
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Twin Gallery

Tallo que Clavo presenta una serie de esculturas
que toman forma de anamorfosis, dispositivos 
ópticos barrocos que juegan con la perspectiva, 
haciendo que una imagen solo pueda comprenderse 
desde un reflejo o punto de vista concreto.

El proyecto se sirve de este dispositivo para
entender los paisajes presentes en objetos 
culturales como los bordados en los mantones de
Manila y las imágenes de los abanicos del s.XVIII, 
artefactos que han circulado una pluralidad de 
escalas temporales y espaciales a través de las
rutas comerciales entre el territorio europeo y el
sudeste asiático.

En Tallo que Clavo las anamorfosis aparecen
rotas, imposibilitando una sola objetividad o
posicionamiento dentro de la complejidad de los
paisajes, deformando así su perspectiva y su 
composición.

Mónica Mays (1990) es una artista visual 
que trabaja con procesos esculturales en 
relación a la artesanía entrelazando historias 
vernáculas, identidad y mecanismos de 
distribución global a través de la escultura, de 
las imágenes de archivo y de la performance. 

Mónica Mays
Tallo que Clavo

San Hermenegildo, 28. Madrid 28015
www.twingallery.es

Mónica Mays, Cardados, 2022. Foto:  
Roberto Ruiz

08.09 – 22.10.2022

http://www.twingallery.es
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Utopia Parkway

Reina, 11. 28004 Madrid
+34 91 532 88 44

info@galeriautopiaparkway.com

Chema Peralta
Nuevos paisajes

Hace unos diez años, en la pintura de Chema 
Peralta comenzaron a aparecer “vistas”, por decirlo 
así, de un país que podría ser Castilla, La Mancha, 
León o cualquier otro espacio mesetario español. 
La serie que expone ahora viene a ser un purísimo 
y estilizado decantamiento de ese proceso. Llanos 
extensísimos, con altos cielos que parecen oprimir 
el terreno hasta aplastarlo, sucintas construcciones 
—campanarios, naves industriales, casas, casillas, 
sembrados, postes telegráficos que puntean la 
horizontalidad—. 

Nos parece haber pasado por allí, junto a esos 
pequeños pueblos, muchas veces, junto a esa ermita, 
al borde de ese encinar achaparrado. Nos lo parece 
porque esos lugares no existen. El pintor los ha 
inventado después de mucho mirar y admirar cientos, 
miles, de enclaves reales. Con los elementos de esas 
visiones, en un trabajo sobre todo de la imaginación, 
ha compuesto pinturas que parecen paisajes. Que 
no son vistas de ningún lugar. 

Estas pinturas no cargan con el peso de ninguna 
historia, ninguna economía las justifica. Son en 
ese sentido modernas. Variaciones inventadas. La 
autonomía del arte, al contrario de lo que sucede 
en los centros contemporáneos y en las prácticas 
que por lo visto imperan en nuestros tiempos, se 
manifiesta aquí como ley y como libertad.

El trabajo de Chema Peralta está fuertemente 
enraizado en la tradición paisajista del siglo XX, 
especialmente en la española, desde hace años 
gira en torno al paisaje y la naturaleza muerta. El 
aspecto geométrico de sus cuadros, los colores 
planos, el halo poético que los envuelve y la 
interpretación, siempre imaginada y purista, de 
campos, sierras, majadas y pueblos son parte 
fundamental de un estilo que ya ha alcanzado 
la madurez. 

Por Enrique Andrés Ruiz.

Chema Peralta, Cerros grises, 2021

08.09 – 28.10.2022

mailto:info%40galeriautopiaparkway.com?subject=
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We Collect

Conde de Aranda, 20, 28001, Madrid
+34910 11 14 51
wecollect.gallery

Nuria Mora
Piki

Nuria Mora (Madrid, 1974) comienza su 
carrera artística a finales de los años noventa 
centrada exclusivamente en la pintura mural 
e intervenciones artísticas furtivas callejeras 
utilizando diversidad de soportes y medios tales 
como pintura, luz o sonido trascendiendo la mera 
intervención furtiva y llevándola a un nivel más 
universal. 

Estudió Arquitectura de Interiores en la 
Universidad Politécnica de Madrid ETSAM y 
Bellas Artes en la facultad de Bellas Artes de la 
Universidad Complutense de Madrid. De forma 
paralela realiza numerosas intervenciones en 
diferentes ciudades por todo el mundo e inicia 
un recorrido paralelo en galerías comerciales y 
ferias de arte, siendo su primera feria Arco 05. 

Desde la abstracción geométrica en el espacio 
público y su mobiliario, y de un modo constructivo 
y no invasivo, su lenguaje plástico habla de la 
memoria, la construcción de los recuerdos y 
cartografías personales.  Es también componente 
del colectivo Equipo Plástico junto a SixeArt, 
Eltono & Nano4814.

La adolescencia. Una exposición homenaje 
de la artista Nuria Mora a su sobrino Piki, 
protagonista de la muestra, que reflexiona sobre 
dos adolescencias tan diferentes como cercanas 
y profundiza en conceptos tan cotidianos como 
las relaciones familiares, la construcción de los 
recuerdos íntimos, el hogar, la nostalgia y las 
cartografías personales. 

08.09 – 22.10.2022
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Xavier Fiol / 
XF Proyectos
José Bechara
Fugitivas

La exposición se constituye de una serie de 
trabajos recientes de pequeñas dimensiones.  Son 
trabajos que aun que se encuentran en pequenos 
formatos, están cargados de concentracion de 
forma y de color con alto grado de constraste. 
El resultado es una concentración de energía 
pictórica, una especie de sustancia pictórica activa. 

Son trabajos muy recientes que se distancian de 
la producción regular del artista, casi siempre en 
grandes dimensiones. Por tanto son como piezas 
fugitivas de su producción regular. De ahí el título 
de la exposición: Fugitivas.

Mallorca, 9. 28012 Madrid
+34 914 683 156

www.xfproyectos.net
galeria@xfproyectos.net

José Bechara, Fugitivas

08.09 – 15.11.2022

http://www.xfproyectos.net 
mailto:galeria%40xfproyectos.net?subject=
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Otras
actividades
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Como las galerías, las librerías son espacios fundamentales en nuestra ciudad, lugares 
de conocimiento y placer. A la vez, el trabajo editorial es esencial para la difusión y 
comprensión del arte, de sus ideas, de sus artistas, de su historia.

Desde Arte Madrid queremos reivindicar el papel de las librerías que comparten barrio con 
nuestras  galerías, compartir con ellas y con el numeroso público nacional e internacional 
que se acercará a Madrid la celebración de un evento como Apertura, lugar de encuentro 
y difusión de la cultura en general y del arte contemporáneo en particular.

Estas librerías tendrán una selección especial de libros en torno al arte durante Apertura y 
a lo largo del resto del mes de septiembre. No dudéis en acercaros a conocer su selección.
  
LAIE (CAIXA FORUM)
Paseo del Prado, 36
28014 Madrid
91 389 65 45
caixaforummadrid@laie.es
De lunes a domingo y festivos de 10 a 20:30 h 

ANTONIO MACHADO (CÍRCULO DE BBAA)
Marqués de Casa Riera nº 2, 28014 Madrid
(+34) 91 523 70 66
circulo@machadolibros.com
L-V: 10:00 h a 21:00 h, Sábados: 10:30h a 14:30 h y de 15:30 h a 20:30 h
 
ANTONIO MACHADO (SALESAS)
Plaza de las Salesas nº 11, 28004 Madrid
(+34) 91 319 05 94
libreria@machadolibros.com
L-V: 10:30 h a 21:00 h, Sábados: 10:30 h a 14:30 h y 15:30 h a 20:30 h

LA CENTRAL DEL MUSEO REINA SOFÍA
Librería (Edificio Nouvel) 
Ronda de Atocha, 2 28012 Madrid
917 878 782 
Lunes a sábado de 10 h a 19:45 h, domingos de 10 h a 15 h 
Martes cerrado

LIBROS Y ARTE
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LA CENTRAL DE CALLAO
Calle Postigo de San Martín 8, 28013 Madrid
917 909 930 
L-V: 10:00 a 21:00 h. Sábados, domingos y festivos de 11 h a 2 1h 

LIBRERÍA GAUDÍ
Calle Argensola 13, 28004 Madrid
913 081 829
L-V: 9:30 h a 14 h y 17 h a 20 h. Sábados: 9:30 h a 14 h

PASAJES, LIBRERÍA INTERNACIONAL
Calle Génova 3, 28004 Madrid
913 101 245
De lunes a sábado de 10 h a 20:30 h

TASCHEN
Calle Barquillo 30, 28004 Madrid
916 033 042
De lunes a domingo de 11 h a 20 h

Actividad
La pintura de Alejandro Bombín supone una reflexión creativa sobre el papel que juega 
la tecnología en la relación entre inercia ideológica/distorsión cognitiva.

Con motivo de Apertura Madrid Gallery Weekend, durante los días 9, 10, 11 y 12 de 
septiembre, el artista realizará en TASCHEN Store Madrid Tekné, una intervención que 
desvelará la estrecha conexión de su obra con el libro físico. Esto permitirá acercar al 
público a las implicaciones manifestadas en sus procesos, fuertemente caracterizados 
por la interacción entre lo analógico y lo digital.

TIPOS INFAMES
San Joaquín, 3. 28004 Madrid
915 228 939
librosyvinos@tiposinfames.com
De lunes a sábado de 11:30 a 15 h, y de 18 a 22 h (horario de verano)

Actividad
El día 20 de septiembre, a las 19:30 h, tendrá lugar en Tipos Infames un encuentro entre 
Jordi Teixidor, Pilar Carrera y Miguel Álvarez Fernández.
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Considerado uno de los máximos representantes de la abstracción española, Jordi 
Teixidor (Valencia, 1941) se identifica con el pensamiento crítico y la tradición moderna 
para trasladar a su pintura el espíritu de la duda y de la crítica, profundizando en la 
abstracción y una pintura racional, apolínea, equilibrada y fuertemente contenida en los 
elementos expresivos. Su obra se puede encontrar en las colecciones del Guggenheim de 
Nueva York, MNCARS en Madrid, IVAM en Valencia, la Fundación Juan March, Colección 
Banco de España, Ministerio de Asuntos Exteriores, Colección Stuveysan en Amsterdam, 
el Museo Patio Herreriano, CAAM de Las Palmas, el MOMA de San Francisco, Fundación 
La Caixa, el Museo de Berkeley. Le representa la galería NF/ NIEVES FERNÁNDEZ.

Pilar Carrera es Catedrática de Teoría de la Comunicación en la Universidad Carlos III de 
Madrid. Ha sido Visiting Scholar en la London School of Economics y en las universidades 
de Yale y Harvard. Entre sus libros cabe citar Las moradas de Walter Benjamin; El 
relato documental. Efectos de sentido y modos de recepción; Basado en hechos reales. 
Mitologías mediáticas e imaginario digital; Maternidades o La lógica del fragmento. Arte 
y subversión, así como sendas monografías sobre los cineastas Andrei Tarkovski, Aki 
Kaurismäki y Michael Cimino.

Miguel Álvarez Fernández (Madrid, 1979) es comisario independiente, compositor, 
licenciado en Derecho y doctor en Historia del Arte y Musicología. Ha sido docente en 
diferentes universidades españolas, así como en Alemania y Estados Unidos. Su música 
ha sido presentada en numerosos países y trabajó con Niño de Elche en la interpretación 
del Auto Sacramental Invisible, de Val del Omar, que fue presentado en el Museo Nacional 
Centro de Arte Reina Sofía.
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La Fundación ARCO organiza los ARCO Gallery Walks, visitas guiadas a las galerías de 
arte de la ciudad, en las que participan distintas galerías de Arte Madrid.

Se harán del 14 al 17 y del 21 al 24 de septiembre, a las 12:00 y a las 17:00, y recorrerán 
galerías de arte situadas en los distintos barrios de Madrid: Chueca, Centro, Chamberí, 
Letras, Fourquet, Salamanca y Salesas.

Las visitas son gratuitas hasta completar el aforo (prioridad de inscripción para Amigos 
de ARCO).

Más información e inscripciones en: arcogallerywalk@ifema.es

ARCO GALLERY 
WALKS

mailto:arcogallerywalk%40ifema.es?subject=
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ARTE 
CONTEMPORÁNEO 
EN LA CIUDAD
Siguiendo la iniciativa iniciada en 2020, este año ofrecemos tres visitas guiadas por 
Alfonso de la Torre, historiador del arte y comisario de exposiciones, a las obras de Pablo 
Palazuelo diseñadas para la sede de Bankinter del Paseo de la Castellana 29 y al Museo 
de Escultura al Aire Libre en el Paseo de la Castellana 40. 

Las visitas son gratuitas, requieren inscripción previa a través del portal de actividades 
de la web de Arte Madrid y tendrán lugar los días 13, 22 y 29 de septiembre a las 18h.

La pintura de Pablo Palazuelo en el vestíbulo (techo) de Bankinter, 1975. 
Un estuco abstracto

Alfonso de la Torre

Tras realizar en 1965 el artesonado de la Casa Huarte, en Madrid, en torno a 1972 el 
artista Pablo Palazuelo (Madrid, 1915-2007) recibió el encargo de los arquitectos Rafael 
Moneo y Ramón Bescos para realizar un fresco en el techo del vestíbulo del nuevo edificio 
de Bankinter en la calle Marqués de Riscal (1972-1976). El encargo coincidía con su 
inmediata exposición en Madrid en la galería Iolas-Velasco, primera individual de su 
obra en nuestro país, en 1973.

La obra en el techo de Bankinter, que Palazuelo ejecuta en torno a 1975, además de pintada 
es realizada mediante líneas inscritas y coloreadas en el estuco del techo, se correspondía 
con otras pinturas de Palazuelo de esos años setenta. En el suelo del vestíbulo, pareciere 
a modo de imagen especular del fresco, una gran alfombra de Palazuelo (790 x 640 cm.) 
tejida por Carola Torres en Telarte. 

Rafael Moneo explicó que esta obra de Palazuelo tentaba ofrecer claves ocultas de la 
arquitectura del edificio.
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El Museo de Escultura al Aire Libre de la Castellana

Alfonso de la Torre

En 1972 tuvo lugar la apertura parcial del conocido ahora como Museo de Escultura 
al Aire Libre de la Castellana, en Madrid. Museo de esculturas, más relieves y móviles 
podríamos añadir, puesto que relieves son las obras allí presentes de Manuel Rivera y 
Gerardo Rueda, recordando también la doble reja móvil de Sempere. El Museo se ubicaba 
en el citado Paseo, a su vez parte inferior del paso elevado de unos 320 metros de longitud 
que, realizado en 1970, une Juan Bravo con la glorieta de Rubén Darío y la calle Eduardo 
Dato. La presencia de este Museo, en cuya parte superior se halla un edificio de Fernando 
Higueras, confluyendo en la inferior con otro de Corrales y Molezún, nos permite recordar 
la proximidad de otros edificios fundamentales en este tiempo: la Fundación Juan March, 
de Picardo o el edificio Beatriz, de Eleuterio Población, con su fallido proyecto de escultura 
de Oteiza en su ángulo, aún ardiente. Era el barrio de los edificios de Juan Manuel Ruíz 
de la Prada, no lejos el edificio Girasol de José Antonio Coderch.

En el impulso al Museo de Escultura fue fundamental la cooperación de la técnica (la 
ingeniería de Alberto Corral, José Antonio Fernández Ordóñez y Julio Martínez Calzón) 
y la visión artística, que en este caso se simbolizaba en la presencia de Eusebio Sempere 
quien se constituyó en verdadero impulsor e interlocutor de los artistas, diseñando 
además la barandilla cinética del paso elevado, la cascada con curvas, los bancos y 
prismas luminosos (estos ya desaparecidos).

Las obras que es posible hallar en el Museo de Escultura al Aire Libre de la Castellana son:

Andreu Alfaro, “Un món per a infants”, 1971
Eduardo Chillida, “Lugar de encuentros III”, 1972
Martín Chirino, “Mediterránea”, 1972
Amadeo Gabino, “Estela de Venus”, 1973
Julio González, “La petite faucille”, c. 1937
Rafael Leoz, “Estructuración hiperpoliédrica del espacio”, 1971
Marcel Martí, “Proalí”, 1972-1984
Joan Miró, “Mère Ubu”, 1975
Pablo Palazuelo, “Proyecto para un monumento IV B”, 1978
Manuel Rivera, “Sin título. Tríptico”, 1978
Gerardo Rueda, “Volumen-relieve-arquitectura”, 1972
Alberto Sánchez, “Toros Ibéricos”, 1958-1960
Eusebio Sempere, “Móvil”, 1972
Pablo Serrano, “Unidades-Yunta”, 1972
Francisco Sobrino, “Estructura permutacional”, 1972
Josep María Subirachs, “Al otro lado del muro”, 1972
Gustavo Torner, “Plaza-Escultura”, 1972



73APERTURAMadridGalleryWeekend

Las cosas se mueven pero no 
dicen nada es una pieza de danza 
que se apoya sobre las ideas 
de permanencia e insistencia. 
Interpretada por un elenco 
exclusivamente femenino y 
construida a partir de la sonoridad 
del cuerpo de las bailarinas, 
la pieza evoca los procesos de 
transformación y repetición de la 
naturaleza, sin hacer alusión a la 
figuración en la escena.

Las cosas se mueven pero no dicen nada es una pieza escénica radicalmente arraigada 
en la presencia de las bailarinas, a través de sus movimientos y de cómo suenan sus 
cuerpos en movimiento. De sus cuerpos que no se desplazan, de sus columnas agitadas 
en múltiples direcciones, de sus brazos lanzados con violencia y descontrol, se despliega 
una poética de cuerpos que resisten de pie, que permanecen, cuerpos atravesados 
por diversas fuerzas e intensidades, en definitiva, un cuerpo colectivo de mujeres que 
presenta su resiliencia ancestral como forma de estar en el mundo.

Poliana Lima (Brasil, 1983) es coreógrafa, bailarina y docente, afincada en Madrid. Artista 
asociada a CondeDuque entre 2018 y 2020, ha presentado sus obras en Los Teatros del 
Canal en Madrid, el Museo Helga de Alvear en Cáceres, la Tanzhaus de Zurich, el Mercat 
de Flors de Barcelona, el Auditorio de Santa Cruz de Tenerife, el CND Pantin de París, el 
Auditorio Municipal de Gaia en Oporto, el Centro Párraga de Murcia o el Centre National 
de la Danse de París, entre otros. Asimismo, ha participado en numerosos festivales, 
como el Fringe de Edimburgo, Madrid en Danza, New Baltic Dance o Aerowaves. En 
noviembre de 2022, la coreógrafa estrenará su nueva obra Oro Negro, en el Festival de 
Otoño.

INTERVENCIÓN 
ESPECIAL DE
POLIANA LIMA
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MUSEOS 
ESTATALES
Colaboración con los museos estatales de Madrid

En esta 13ª edición de Apertura colaboramos con el Ministerio de Cultura, a través 
de la Subdirección General de Museos Estatales, para presentar obras de artistas 
contemporáneos representados por las galerías de Arte Madrid en algunos de los museos 
madrileños.

Si recorremos la historia de los museos desde sus inicios nos damos cuenta, por ejemplo, 
de que el que es considerado como primer museo tal y como entendemos hoy esta 
institución, el Ashmolean de Oxford, en el Reino Unido y fundado en el siglo XVII, es un 
museo universitario; o de que el Museo del Prado, al principio, abría seis días a la semana, 
cinco de los cuales exclusivamente para copistas y estudiosos, es decir, principalmente 
para que los artistas estudiaran las obras clásicas. Estos dos ejemplos nos sirven para 
afirmar que la educación y la formación artística han sido siempre vocación fundamental 
de los museos.

Esta colaboración con los museos estatales sirve para continuar esta tradición, haciendo 
dialogar las colecciones que conservan con las prácticas de los y las artistas de nuestro 
tiempo.

Este año, el fruto de este proyecto son dos exposiciones que podrán disfrutarse del 6 al 
25 de septiembre: en el Museo del Romanticismo un proyecto del artista Pipo Hernández 
Rivero, representado por la galería NF/ NIEVES FERNÁNDEZ; en el Museo Nacional de 
Artes Decorativas obra de Federico Miró, representado por F2 Galería.

Ultraleve, Pipo Hernández Rivero en el Museo Nacional del 
Romanticismo

6-25 de septiembre 
Museo Nacional del Romanticismo
Calle de San Mateo 13, 28004 Madrid
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Ultraleve, proyecto realizado por Pipo 
Hernández Rivero (Telde, 1966) para 
el Museo Nacional del Romanticismo, 
parte de una de las incursiones autorales 
menos conocidas de Marcel Duchamp: 
Lo Infraleve. Su ambigua complejidad 
humorística y el carácter de “juego 
hipotético perfectamente aplazable” que 
el artista solía imprimir a sus trabajos, lo 
convierten en un material extraordinario 
para especular sobre el devenir de las 
relaciones entre las convenciones que 
conforman la obra de arte y la sociedad 
que las acepta.

Radicalmente conceptual, y legado 
por el artista francés en un estado de 
especulación abocetada, su aspecto más 
desafiante es su carácter adjetivo. 
No se trata “del” Infraleve sino de “lo” 
Infraleve. Duchamp nos lo ofrece como la 
primera aproximación hacía una obra de arte adjetiva, no sustantiva.
No es una entidad autónoma, sino una cualidad.

Un botón de muestra del divertido y al mismo tiempo profundamente mordaz modo 
duchampiano: El ligero calor que deja un asiento tras levantarte de él ES infraleve.

A partir de un pequeño pero sugestivo cambio de prefijos, “Ultraleve” se inserta en la 
experiencia que supone la visita al museo. Indaga sobre del rito de ver exposiciones y su 
encaje dentro de lo cotidiano. La pieza se pregunta por las complejas contradicciones 
inherentes a pasear/consumir/invertir/malgastar tiempo y energía y espacio museístico. 
Mirar cuadros en la sala se ve obstaculizado por la presencia de las balanzas, pequeños 
pódiums individuales diseñados para la constatación íntima del peso propio.

La instalación se abre a una experiencia de disyuntivas con elementos que juegan a ser 
señuelos de los otros. Atreverse a “leer” una pieza artística o preguntarte si hoy has 
comido demasiado. O quizás hacer las dos cosas a la vez.

Puede que durante ese episodio de déficit de atención haya margen para lo infraleve.

El Museo Nacional del Romanticismo es un palacete que recrea la vida cotidiana y las 
costumbres de la alta burguesía durante el Romanticismo. En su visita, el público podrá 
conocer a través de sus colecciones cómo era la sociedad durante este periodo histórico, 
así como quiénes fueron los principales protagonistas de este movimiento cultural en 
España.

Pipo Hernández Rivero está representado por la galería NF/ NIEVES FERNÁNDEZ.

Pipo Fernández Rivero, Díptico para 25 y 35 
kg, 2021. Colección particular.
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La densidad de la urdimbre, Federico Miró en el Museo Nacional 
de Artes Decorativas

6-25 de septiembre
Museo Nacional de Artes Decorativas
Calle de Montalbán 12, 28014 Madrid

Federico Miró (Málaga, 1991) vive y trabaja en Madrid, España.

Actualmente mi investigación se centra en el estudio de lo artesanal y la tradición del 
bordado en terciopelo, los tapices y los telares, que hacen referencia a mis orígenes 
malagueños y a su cultura popular. En un momento en que las nuevas tecnologías 
absorben absolutamente nuestra vida cotidiana y se han incorporado plenamente al 
discurso artístico (como herramienta, como estrategia y también como ideología), 
reacciono sumergiéndome en las cualidades físicas de lo pictórico.
Me apropio de los inertes y artificiales motivos vegetales del bordado, que es, según 
yo lo entiendo, otra manera de codificar y abstraer la imagen. La textura aterciopelada 
que se genera a través del procedimiento que utilizo, me sirve para representar detalles 
vegetales artificiales, sacados de diferentes géneros ornamentales.

Selección de exposiciones: The invisible thread. F2 Galería. Madrid, España (2021); 5 
años de Atelier Solar, comisariada por Alejandro Alonso Moro. Cruce Arte y Pensamiento 
Contemporáneo. Madrid, España (2020), AUS FILS DES TOILES. Musée des Beaux-
Arts de Limoges. Limoges, Francia (2019), La verdad es otra. F2 Galería. Madrid, España 
(2018); Federico Miró. Gallery Red. Mallorca, Spain (2018); Circuitos de Artes Plásticas 
2016, comisariado por Virginia Torrente. Sala Borrón. Oviedo, España / LABoral Centro 
de Arte y Creación Industrial. Gijón, España (2017), Circuitos 2016. Sala de Arte Joven 
de la Comunidad de Madrid. Madrid, Spain (2017), La chistera. MAD de Antequera. 
Antequera, España (2016).

Federico Miró, The invisible thread, 2021. F2 Galería.
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La colección del Museo Nacional de Artes Decorativas abre una ventana al discurrir 
de la vida cotidiana entre el siglo XIV y nuestros días, mostrando la evolución de los 
materiales, las técnicas de fabricación, las formas, las funciones de los objetos de uso y 
la propia historia de la institución. El museo cuenta con más de 70.000 fondos, algunos 
depositados en otras instituciones como en La Granja de San Ildefonso, Sevilla o Madrid.

Federico Miró está representado por F2 Galería.

Visita la nueva web de los Museos Estatales.

https://www.culturaydeporte.gob.es/cultura/areas/museos/mc/museos-estatales/home.html
https://www.culturaydeporte.gob.es/cultura.html
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13aedición de 
APERTURA Madrid 
Gallery Weekend
8 al 11 de septiembre de 2022
En las 55 galerías de Arte Madrid

Horario:
Jueves, 08.09: 12 a 22 h
Viernes, 09.09 y sábado, 10.09: 11 a 20 h
Domingo, 11.09: 11 a 14 h

Dossier
Apertura Madrid Gallery Weekend 2022

Contacto Arte Madrid
Arte Madrid
Ana Ortiz Zaforas
Coordinadora
Tel: +34 647 850 099
E-mail: coordinacion@artemadrid.com

Contacto Prensa
Acerca Comunicación 
Cristina Ruiz / Constanza Gaillard
c/ Sagasta nº 26, 4º izq 28004-Madrid
 +34 912 995 018 | +34 672 300 896
cristina@acercacomunicacion.org
constanza@acercacomunicacion.org

Arte Madrid App
Descarga la aplicación de las galerías de 
Arte Madrid

Redes Sociales

https://www.dropbox.com/sh/h7rg5q0s7hvz5o1/AADXNM5AJX-CX9vs7KWXBETKa?dl=0
https://www.dropbox.com/sh/h7rg5q0s7hvz5o1/AADXNM5AJX-CX9vs7KWXBETKa?dl=0
https://play.google.com/store/apps/details?id=artemadrid.com&hl=es&gl=US
http://qrco.de/bc0K3B?trackSharing=1
http://qrco.de/bc0K3B?trackSharing=1
https://twitter.com/ArteMad
https://www.facebook.com/arte.madrid.galerias/
https://www.instagram.com/arte_madrid/?hl=es
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Una nueva línea de desarrollo estratégico de negocio fundamentada en la relación empresarial y el 
compromiso con el arte y la cultura. Arte Madrid agradece la colaboración y patrocinio a las empresas 
privadas y públicas que apuestan por la Responsabilidad Corporativa Cultural y hacen posible el desarrollo 
de este evento.

Organiza

Soporte tecnológico

Media partner

Colaboración institucional

Colaboran

Con el patrocinio de

https://www.artemadrid.com/
https://www.itgalleryapp.com/
https://www.comunidad.madrid/cultura
https://www.madrid.es/portales/munimadrid/es/Inicio/Cultura-ocio-y-deporte/?vgnextfmt=default&vgnextchannel=7911f073808fe410VgnVCM2000000c205a0aRCRD&vgnextoid=7911f073808fe410VgnVCM2000000c205a0aRCRD
https://www.cervezasalhambra.com/es
https://www.fundacionbancosabadell.com/
https://www.culturaydeporte.gob.es/cultura.html
https://www.ifema.es/
https://www.fundacionpablopalazuelo.es/
https://setanta.es/
https://www.jagermeister.com/es-ES/manifest
https://www.vardonkennett.com/
https://www.emiliomoro.com/vinos-emilio-moro/?gclid=Cj0KCQjw9ZGYBhCEARIsAEUXITXcn-EFUkTYcGcqQmheU3JAnkoIytFGLPQg6zS5s6KQaTs6MWvjpzIaApX0EALw_wcB#
https://www.mandarinoriental.es/madrid/hotel-ritz/luxury-hotel/presentation
https://www.trebol.org/
https://www.oneshothotels.com/es/
https://www.rtve.es/radio/radio3/
https://www.hearst.es/
https://www.epe.es/es/
https://revistaelduende.com/
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