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CASA AYD

HABITAR EL FUTURO

Hay casas que se habitan y otras que se celebran.
La CASA AYD es ambas cosas...
..un escenario donde el arte respira, el disefio conversa,
la arquitectura suefia y el vino despierta los sentidos.

Nace para conmemorar los 33 afios de la revista AYD
y para ofrecer, un itinerario de asombros.
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exoernence

Manifiesto para una exposicién de Arte Contemporaneo

Por Diego Flores

Sobre la gloriosa inutilidad del arte
(y otras formas de resistencia silenciosa)

para mejorar su vida, ni soluciones a sus problemas.

Aqui no encontrard consuelo inmediato, ni datos
cuantificables, ni moralejas al final del camino. No hay nada
que aprender, porque todo lo importante ya lo sabe. O lo ha
olvidado —que es casi lo mismo.
Las obras que aqui se presentan no han sido convocadas
para explicarse, ni para explicarle nada a usted. No se les ha
pedido que sean representativas, ni que sean relevantes, ni
siquiera que sean comprensibles. Estan aqui por la misma
razon por la que florece una orquidea en la selva o se curva
la espiral de un caracol: porque si. Porque pueden. Porque
son.

N ada en esta exposicion le sera util. No hay instrucciones

Algun visitante apurado podria preguntarse: “Y esto
para qué sirve?” Ante semejantfe inferrogante, las obras
permaneceran en silencio, como corresponde. El arte que
responde demasiado rapido es casi siempre decoracion o
propaganda.

Oscar Wilde, con su sonrisa de hierro bajo una capa
de terciopelo, lo dijo mejor que nadie: “Todo arte es
completamente inutil.” Y, sin embargo, no hay revolucion
mas persistente. En un mundo obsesionado con la funcion,
lo util, lo productivo, estas obras insisten en ser lo que son:
signos sin traduccion, presencias sin propoésito, gestos sin
justificacion. Asi que, si usted vino buscando sentido, tal vez
deba renunciar a encontrarlo.

El arte no esta aqui para confirmar nada, sino paraincomodar
amablemente, para murmurar cosas que no entendemos
del todo, pero que, por alguna razén, no podemos dejar de
escuchar.

No se alarme si al enfrar en nuestras salas lo asalta la
duda. Es mas: bienvenido sea ese desconcierto. Hay algo
profundamente humano en no saber qué hacer frente a una
obra de arte. El arte que no incomoda, que no exige, que
no confunde un poco, tal vez haya olvidado su razon de ser.

Vivimos tiempos veloces, de certezas prefabricadas y
opiniones al por mayor. En un mundo donde todo se
presenta como evidente, como transparente, la obra de
arte se obstina en hablar un lenguaje propio —plastico,
simbolico, ambiguo— que no se deja reducir a palabras ni
a definiciones. No se trata de entender, sino de estar. De
aceptar el roce de un sentido que no llega nunca a coagularse
del todo. Y claro, eso incomoda. Porque al hombre moderno
le cuesta confesar su ignorancia, mas aun en un ambito
donde se espera que “se entienda algo”. Pero aqui no hay
nada que entender del todo. No se alarme. Tampoco se
excuse. La confusion también es una forma de dialogo. A ello
se suma otro malestar mas sutil, mas incomodo aun: el del
ojo entrenado (o simplemente sensible) que percibe que no
todo lo que se presenta como arte lo es. Que no basta con
colgar un objetfo en la pared ni con autodenominarse artista
para que la transfiguracion ocurra. Que el arte —como todo
acto profundo— exige algo mas que deseo: exige trabajo,
lenguaje, forma, una ética del hacer. Hoy cualquiera puede
decir “soy artista”, y en esta era liquida —en la que fodo
es lo que se pretende que sea— parecer se ha vuelto mas
importante que ser. Pero no se engafie: la obra verdadera
no se imposta, no se proclama. Se manifiesta. Y cuando lo
hace, uno lo siente.

Esta exposicion no pretende ordenar ese caos, ni brindar
respuestas. A lo sumo, propone un espacio para habitar
la inquietud. Para detenerse ante aquello que no sabemos
nombrar, pero intuimos necesario. Para distinguir, sin
prejuicios, pero con lucidez, la diferencia entre el gesto vacio
y la forma viva.

Todo arte es completamente inutil. Y, sin embargo,
cuando una obra verdadera aparece, algo se rompe vy
algo se abre. Aunque no sepamos bien qué. Aunque
no sepamos bien cémo. Tal vez ahi radique su poder:
en no servir En no explicarse. En no tranquilizar.
En recordarnos que aun hay cosas que no sabemos, y sin
embargo, senfimos.
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Habitar el futuro;
Naturaleza y Territorio

Por Andrés Castro

n un contexto global atravesado por crisis ecoldgicas,

desplazamienfos  culturales y  fransformaciones

epistemoldgicas, la exposicion Naturaleza y Territorio
propone una exploracion critica de los vinculos entre arte
y nuevas formas de vida. Concebida como un ensayo
curatorial sobre el habitar contemporaneo, la muestra retne
a 60 artistas y 20 bodegas en torno a una propuesta que
entrelaza practicas materiales y simbolicas.
Provenientes de distintos suelos y latitudes, artistas y
bodegas transportan en su esencia la memoria de territorios
diversos. Asi, las obras no se limitan a representar un lugar
especifico, sino que emergen como espacios vivos, tejidos
por capas, planos y resonancias donde la abstraccion,
la materia y la representacion dialogan para transformar
nuestra percepcion de lo natural, lo colectivo y lo sensible.
Lejos de los formatos convencionales del “white cube”, la
exposicion apuesta por una curaduria expandida, situada y
relacional, en sintonia con la arquitectura del espacio y con
una vision del arte como practica transformadora. En este
sentido, no se trata solamente de representar el territorio,
sino de activarlo como una matriz de vinculos ontoldgicos,
politicos y afectivos.

La propuesta curatorial se articula en torno a fres lineas
principales. Por un lado, una linea de abstraccion geométrica
y perceptual, que retine obras no figurativas donde se trazan
carfografias internas, visiones subjetivas y geografias rituales.
Lejos de cualquier evasion, esta abstraccion funciona como
herramienta critica para reinscribir al sujeto en el espacio-
tiempo terrestre. Por otro lado, una linea biofilica y material,
conformada por obras que infegran o registran elementos
naturales —suelos, fibras, minerales, floraciones— como
materia expresiva y conceptual. Como a Mondrian a los
artistas de la naturaleza les interesa el equilibrio y la armonia
del mundo, pero sobre todo indagar su orden oculto:
simetrias, bifurcaciones, ramificaciones, sistemas y ritmos.
Aqui, la practica artistica se convierte en gesto de escucha
y cohabitaciéon con lo mas-que-humano, en dialogo con los
principios de una estética de la reciprocidad. Finalmente,
la fotografia opera como un tercer dispositivo que indaga
en el tiempo pasado. Esta otra vertiente pone el foco en la
historicidad de lugares, recuerdos e instantes que recupera
la memoria. En este sentido la fotografia aborda otfra forma
del ferritorio; el de la memoria, aquel donde la luz, el espacio
y el contraste se revelan en huellas persistentes.

Otro aspecto singular de la muestra es la incorporacién del
vino, entendido no como ornamento ni metafora, sino como
un fundamento conceptual que problematiza la experiencia

del tiempo. El vino concentra en su proceso de elaboracion
una simultaneidad temporal donde pasado y presente se
superponen, desafiando la linealidad cronologica. Este
objeto cultural permite pensar el tiempo detenido, un no-
tiempo que articula la memoria del suelo, la tradicion agricola
y la experiencia sensorial en un continuum que conecta
generaciones. En este sentido, arte y vino se constitfuyen
como practicas situadas de conocimiento, que revelan una
ontologia basada en la historicidad y la continuidad de la
Tierra viviente.

Este enfoque encuentra eco en el pensamiento de Bruno
Latour, quien advierte que la Tierra ya no puede ser
entendida como felén de fondo, sino como un agente
activo que exige nuevas formas de atencion, ensamblaje y
narracion. Asi, Naturaleza y Territorio no aborda el territorio
como superficie delimitada, sino como una construccion
viva, simbolica y politica, activada por memorias, cuerpos y
practicas sensibles.

La curaduria, a cargo de Georgina Gil, se inscribe en una
trayectoria internacional de exhibiciones que reimaginan la
relacién entre arte, ecologia y politica desde una perspectiva
critica, situada y relacional. Podemos pensar en iniciativas
como For the Time Being, MOAD Miami; primera exhibicion
en torno a la obra de Hreinn Fridfinnsson, o la proxima Bienal
de Kochi (2025-2026) curada por Anita Dube, que apuesta
por articular el arte como un ecosistema vivo y multisituado,
en didlogo con comunidades y contextos especificos.
También resuena la exposicion Arte y naturaleza: un siglo
de biomorfismo en Caixa Forum Sevilla, que recientemente
explord la fascinacion por las formas organicas desde una
mirada histérica y sensorial. Y el proyecto Ocean Space
de TBA21 en Venecia, que transforma el arte en practica
ecoldégica comprometida con la preservacion de los océanos
y el didlogo multisensorial entre cultura, activismo y ciencia
Asimismo, Naturaleza y Territorio incorpora la mirada del
feminismo ecoldgico, donde la Tierra se entiende no como
recurso, sino como matriz generativa. En esta perspectiva, lo
femenino no es una categoria esencialista, sino una fuerza
critica y relacional que atraviesa las obras como ética del
cuidado, de la porosidad y de la reproduccion de la vida.
Mas que ofrecer respuestas, la muestra habilita un espacio
de resonancia, pausa y contemplacion. Un lugar donde las
practicas artisticas se enlazan con la memoria del suelo,
donde el vino actua como archivo liquido de saberes, y
donde se ensayan otras formas de estar en el mundo. Frente
a la velocidad y el extractivismo que dominan el presente,
Naturaleza y Territorio propone una forma mas lenta,
situada y afectiva de habitar el futuro.

Art&Wine Experience Uruguay 2025
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eExperience
AGENDA

JUEVES 14 AGOSTO
19.00hs Preopening soloe con invitacidn - Bodega Garzén / CEPAS: Apertura oficial evento.

VIERNES 15 AGOSTO
19.00hs EMBAJADA ARGENTIMNA. Con la presencia del artista Marcelo Toledo.
+ Bodega Catena Zapata La Vigne.

SABADO 16 AGOSTO

17.00hs Presentacion Colinet Ramiro Investigacion historica: Historia del Vino a traves de sus vasijas.
18.00hs ARTE y VINOS del Uruguay, con presencia de arfistas y bodegas regionales.

+ Bodega Atlantico.

+ Quinta Santero con Frizantes y vinos Secos.

DOMINGO 17 AGOSTO

17.00hs Conversatorio: Zini Myriam.

18.00hs ARTE Y VINOS. Recorrido curatorial y mesas redondas.
+ Bodega Casa Grande.

LUNES 18 AGOSTO

18hs Conversatorio Enrique Aguerre.
19.00hs HISTORIA Y TERRITORIO.

+ Bodega Los Ranchos.

MARTES 19 AGOSTO

18hs Conversatorio Areoso Usher,

19.00hs EMBAJADA ITALIA. Artista Condesa Pacla Marzotto.
+ Espumantes y Vermuths italianos.

+ Bodega Fallabrino Muscat.

+ Bodega Gamba.

MIERCOLES 20 AGOSTO

18hs Conversatorio: Puglia.

19.00hs EMBAJADA FRANCIA. Artista Christian Catafago Carle (Christo Arco del Triunfo Paris).
Artista Pauline d'’Andigne - Galeria Piero Atchugarry.

Premio Cezanne: Marcelo Legrand y Martin Mendizabal.

+ Bodega Santa Rosa.

+ Bodega Austero.

+ Bodega el Capricho.

JUEVES 21 AGOSTO

18hs Conversatorio: De Almeida / MAPL.

19.00hs ARTE v NATURALEZA. Artista Paola Teppa / Maria Ana Frormm / Mariela Seldano.
+ Bodega BRACCO BOSCA / Presentacion de Eno Cosmética.

+ Compania Vinos del Mar.

VIERNES 22 AGOSTO

18hs Conversatorio: Arg. Noguez.

19.00hs EMBAJADA DE CHILE - Artista Daphne Anastassiou.
+ Bodega Cousino Macul.

+ SOLDO.

SABADO 23 AGOSTO m
18.00hs FINISSAGE FIESTA CIERRE.
+ Bodega Casa Grande

Bodega S Rosa.
- cEpAS o CASA AYD



ELEGANTE, INTENSO Y CON MUCHA PERSONALIDAD
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15 AL 23 Art&aWine

DE AGOSTO exoerience
MONTEVIDEO ARTE Y VINOS
DE URUGUAY Y DEL MUNDO

AGRADECEMOS EL APOYOY PARTICIPACION
DE LAS SIGUENTES BODEGAS Y MARCAS

BODEGA GARZON

CEPAS

MARTINI ROSSO
GIN BOMBAY
GANCIA HIBISCUS

LA VIGNE
CATENA ZAPATA

BODEGA ATLANTICO
BODEGA AUSTERO
BODEGA BRACCO BOSCA
BODEGA CASAGRANDE
COMPANIA VINOS DEL MAR
BODEGA COUSINO MACUL
BODEGA EL CAPRICHO
BODEGA FALLABRINO
BODEGA GAMBA
HUENTALA WINES
BODEGA LOS RANCHOS
BODEGA PICCOLO BANFI
BODEGA QUINTA SANTERO
BODEGA SANTA ROSA
SOLDO HNOS

Art&Wine Experience Uruguay 2025
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Anastassiou, Daphne
Chile

Nacié en Vifa del Mar, Chile, en 1955, en el seno de una
familia griega donde el arte era un rumor cotidiano. Desde
ese origen doble —el océano y el mito— emprendié un
viaje hacia lo invisible. Psicéloga, escritora, artfista: tres
nombres para un solo gesto, el de crear. Desde nifa supo
que la creacion es puerta y espejo, acceso a lo secreto.
Inglaterra, Grecia, Chile: cada fierra le dio una voz distinta
para pronunciar el misterio. Comenzo a pintar en 1991y, afios
mas tarde, la pinfura se volvid revelacion: la forma como
latido, el color como respiraciéon del tiempo. Luego llegd
la escultura, no como ruptura, sino como prolongacion:
la pintura que se alarga y toma cuerpo. Para Daphne, el

Joy 3

Resina

175 x 65 x 25 cms
2014-2015

arte no es ornamento: es lampara y puente, “pieza clave
para la evolucién y la iluminacion de la humanidad”. Su
proceso creativo nace del silencio, de lo magico: intuicion,
invocacion, transito por escalas de conciencia. Cada obra
es un mapa del ser humano en dimensiones infinitas, un
intento por ir mas alld de la forma. Su voz ha resonado
en Santiago, Nueva York, Londres, Paris, Buenos Aires,
Shanghai, El Cairo, Atenas y Madrid. En 2009 presento su
primera exposicion individual y desde entonces su obra se
despliega en multiples escenarios, reafirmando la idea que
atraviesa toda su creacion: el arte como espacio sagrado
donde la humanidad se descubre a si misma.

Art&Wine Experience Uruguay 2025



Anchieri, Xisco
Uruguay

Entre la herida y la afirmacion, entre el grito y el silencio,
habita la pintura de Xisco Anchieri. Un arte que no es
balsamo sino filo, que no consuela —incita. Xisco pinta
desde la entrana. Desde la ciudad crepuscular donde el
humo de la pasta base se mezcla con el rojo del seméforo,
y las arquitecturas tiemblan como fantasmas. Pero también
desde el campo que conoce como la infancia: no como
postal bucolica, sino como territorio de expropiacion, de
extractivismo, de historia sembrada con sangre. En sus tes,
la materia es espesa, densa, casi terrestre. Colores que se
acumulan como capas de tiempo, formas que se arrastran,
se borran, se insindan. No hay armonia complaciente. Hay
resistencia. Hay memoria. Hay una ciudad que se reconoce
a si misma en el espejo sucio del arte. En los grabados,
la linea se vuelve corte. Rostros emergen como estratos
geoldgicos: erosionados, desgarrados, revelados. El
grabado no representa —restituye. No dibuja —exhuma.
Lo invisible foma forma. Y con ella, reclama lugar. Y como
si no bastara, aparece una virgen. No la de las plegarias,
sino la de los muros. No la que bendice, sino la que
persiste. icono pop, espectro secular, ella también habita
la cuerda: presencia sin peso, signo que vacila, milagro
invertido. Este cruce de técnicas no es alarde estético: es
lenguaje coral para lo innombrable. Como escribio Mark
Fisher, los fantasmas no son el pasado —son lo que el
presente no puede digerir. El arte, en la obra de Xisco aqui
no decora, no distrae, no adormece: interroga. Como un
pajaro que canta en medio del incendio. Como un cuerpo
que, a pesar de todo, no cae.

Angenscheidt, Carly
Uruguay

En la naturaleza estd todo. No hay nada fuera de ella:
origen y destino, latido y silencio. Ahi nace su admiracion
Yy, quiza, su vocacion. El adulto que hoy lo habita —el que
ha transitado la senda del arte, la publicidad, la fotografia,
la produccién audiovisual— no es sino la prolongacion
de un nifo que alguna vez mird el mundo como se mira
un milagro. Los veranos en Bella Vista fueron su primera
patria. Alli aprendid que mirar era un acto creador.
Practicaba saques de tenis contra un mural de ceramica
de Gonzalo Fonseca, sin saber que ese juego era ya una
conversacion con la forma. Descubrio el cine en un jardin
improvisado, ayudando a su abuelo a domar el tiempo
con un carrete. El arte lo atraviesa como la luz atraviesa el
cristal: sin pedir permiso, revelando. Lo habita en la musica,
en el movimiento, en la belleza que arde y permanece. Y
en la busqueda —siempre la busqueda— de ese centro
secreto donde habita lo que es: la conciencia desnuda,
el niflo que sobrevive en él como una chispa. Personas,
marcas, naturaleza, arte: fodo regresa al mismo origen, a
esa mirada primera que, tfodavia hoy, lo salva.

Velocidad Nocturna
Fotografia en formato bult
100,80 x 67,25 cms

2022

Proyecto Ser

CASA AYD



Conexién

Fibra de vidrio y carbono
200 cms de diametro
2024

Sin titulo
120 x 90 cms

Arbiza, Mauro
Uruguaoy

Nacido en Montevideo el 21 de septiembre de 1968, Mauro
Arbiza es un artista visual uruguayo que ha consolidado
una carrera singular desde su taller en Paso de los Toros,
departamento de Tacuarembo, donde vive y desarrolla
la mayor parte de su obra que ahora también ocupa una
esquina singular en el Pueblo Garzon, Maldonado. Su
relacion con el escultor cubano Manuel Carbonell lo ha
marcado. En sus primeros afios el soporte fundamental
de su obra fue la fibra de vidrio, ha frabajado en bronce
y madera, ampliando su vocabulario formal. A partir de
2014, Arbiza incorpor? la fibra de carbono como material
principal de sus escultura. Este cambio técnico dio un
impulso innovador a su obra, permitiendo piezas de gran
tamafio y complejidad. Arbiza ha logrado un importante
reconocimiento internacional, exponiendo en Canada,
China, Espafia, Estados Unidos, Portugal, Corea del Sur,
Republica Dominicana, Uruguay y Puerto Rico.

Areoso, Juan Carlos
Uruguaoy

Entfre la luz y la sombra, entre el vacio y la forma, se
inscribe la obra de Juan Carlos Areoso: un gesto que no
es solo pintura ni escultura, sino didlogo. Sus telas no son
superficies: son territorios en tension, geografias de color
donde el trazo corre como un rio, se detiene, se repliega
y vuelve a abrirse. Areoso trabaja con lo que no pesa: la
transparencia del vidrio, la filigrana metalica que dibuja
en el aire una arquitectura leve, como un pensamiento
suspendido. En sus obras hay una paradoja luminosa: son
densas y ligeras, materiales y etéreas. La chapa dialoga
con el cristal, el hierro con la linea, y todo converge en
un mismo punto: el deseo de hacer visible lo que no se
ve. Como si el arte no terminara en el objeto, sino que se
prolongara en el ambito que lo contiene. Y quiza sea esa
la clave de su busqueda: habitar el limite, ese filo donde la
forma toca lo informe y el silencio comienza a hablar. Juan
Carlos Areoso crea para que el espacio deje de ser neutro
y se vuelva experiencia. Para que la mirada no pase: se
quede, se detenga, se extravie. Para que el espectador
se reconozca no en la imagen, sino en la vibracion que
queda cuando todo ha sido dicho... y el silencio, otra vez,
empieza.
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Artist
Uruguaoy

En la vastedad digital, donde el tiempo se disuelve y el
espacio se pliega, nace Artsy, una constelacion luminosa
que articula el pulso vibrante del arte contemporaneo
y moderno. Desde 2009, este enclave invisible entre
artistas, coleccionistas y amantes se ha erigido como un
puente suspendido en la intangibilidad del ciberespacio,
uniendo voces dispersas en un canto comun de creacion
y encuentro. Artsy no es solo un archivo, sino un jardin
infinito donde mas de un millén de obras —pinturas que
dialogan con esculturas, fotografias que se encuentran
con la luz digital— germinan en un espacio comun,
desafiando la lejania y el fiempo. Su fuerza reside en
la colaboracién profunda con galerias y museos, en
la confianza que sostiene cada compra y en la palabra
que se convierte en conocimiento, a través de ensayos y
relatos que iluminan los senderos ocultos del arte. En este
universo, cada obra es una historia, cada arfista un latido.
Artsy se vuelve asi una poesia de intercambios, un ritual
donde el acto de mirar es también un acto de pertenecer.
Para Uruguay y América Latina, esta plataforma es un
faro que abre el horizonte, un espejo que refleja nuestra
creacion hacia el mundo y una ventana que deja enfrar
las voces del planeta. Aqui, en el cruce entre lo tangible y
lo virtual, el arte se democratiza, se libera, se universaliza.
Artsy no es solo un mercado o una base de datos: es el
umbral donde el arte vive y renace, en cada clic, en cada
encuentro, en cada descubrimiento.

Barfod, Astrid
Uruguaoy

En el cruce entre Suecia y Uruguay, en la confluencia de
tierras y recuerdos, nace la voz pictérica de Astrid Barfod.
Forjada en los talleres de Clever Lara y Dante Picarelli, su
obra se despliega como un susurro que busca la esencia
humana, la hondura del alma reflejada en la figura que
fue su primer espejo. Pero no se detuvo ahi: el pulso
de lo invisible, lo intuitivo, la danza de lo inconsciente,
la condujeron hacia la abstraccion, donde los limites se
disuelven y los simbolos brotan como ecos de un mundo
interior sin fronteras. Con pinceles que conjuran acrilico y
o6leo, tinta y fragmentos recortados —collage de memoria
y sueflo—, Astrid traza paisajes que son mapas de la
mente y el corazén. Alli, la tension entre la estructura y
la libertad se convierte en didlogo, en territorio donde
la forma se abre para acoger lo inasible, lo que no se
puede nombrar, pero se siente, se intuye. Su obra invita al
espectador a abandonar el ruido del afuera y sumergirse
en ese paisaje infimo, en ese espacio donde el silencio
es lenguaje y la mirada, un viaje hacia lo universal. Como
dijo Gustav Klimt, “El arte es una linea alrededor de tus
pensamientos.” Asi, la pintura de Astrid Barfod dibuja con
esa linea invisible, un contorno de lo que somos y de lo
que buscamos, un puente entre el mundo y el alma.

Masks
Acrilico sobre bastidor
140 x 140 cms
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Benites, Federico
Uruguoy

Nace en Montevideo, Uruguay en 1979. Su obra retrata
escenas y personajes de la vida. Al descomponer una
imagen y ftransformarla en piezas, identifica figuras
geometricas que combina en una construccion infinita.
Este es el lienzo que utiliza para contar historias sobre la
vida humana y la naturaleza en un lenguaje universal con
sus infinitas lecturas. Atraido por la madera y las formas,
adquiere conocimientos practicos sobre carpinteria
y trabaja técnicas como ebanisteria, enchapado en
raices y marqueterie. Curioso y proactivo, Federico
crea y consfruye piezas cada vez mas desafiantes, mas
representativas, magnificas.

Betancourt, Patricia
Urugquaoy

Nacida en Montevideo en 1963, Arquitecta de formacion
su obra y pensamiento son un puente entre la creacion y
la reflexion, entre la materialidad y la idea. Su inquietud
por los multiples lenguajes artisticos —desde la pintura,
la fotografia y el video, hasta el arte sonoro y los textos—
revela una busqueda constante por expandir los limites
de la percepcion. Su trayectoria como artista visual se
entrelaza con su papel de curadora e investigadora, tarea
que ha ejercido con rigor y sensibilidad desde 1989,
impulsando la cooperacion cultural iberoamericana y
dando voz a proyectos que dialogan con la complejidad de
nuestra época. Fue directora durante mas de dos décadas
en el Centro Cultural de Espana en Montevideo, espacio
desde donde tejio redes y propuestas que cruzaron
fronteras. Estudié en la Universidad de la Republica, en la
Escuela Superior de Arquitectura de Madrid y en diversas
instituciones esparolas, donde perfecciond una mirada
que conjuga la arquitectura y el arte contemporaneo,
el espacio y la experiencia. Su obra ha sido expuesta
en importantes museos y bienales —desde Bogota
hasta Buenos Aires, desde Chile a Francia— y participa
activamente en plataformas conceptuales que investigan
el sur global, colocando en el centro el pensamiento critico
y la memoria colectiva. Como comisaria, ha desafiado las
narrativas hegemonicas, recuperando voces y obras que
habitan entre la historia y la contemporaneidad, la politica
y la poética.
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Britez, Judith
Uruguay

Nacid en Montevideo, Uruguay. Desde ese origen
rioplatense, donde el hierro guarda la memoria de la tierra,
emprendio un didlogo obstinado con la materia. Horas de
silencio, horas de prueba: el hierro, la madera, el cuero,
el papel. Cada material interroga y ella responde con la
geometria como puente, con el vacio como respiracion.
Britez transforma la solidez en juego: la plancha se recorta,
lalinease hace aire. Entrelagravedady lalevedad, sus obras
invitan a mirar y a participar. Teje, pinta, esculpe, como
quien recorre un universo de inagotables posibilidades,
donde la libertad Madi y la magia torresgarciana conviven
sin conflicto. Su viaje la ha llevado de Montevideo a Milan,
de Hungria a Corea, de Francia a Buenos Aires. En 2017
presentd La Tradicion Rebelada en el Museo Nacional de
Artes Visuales, y en 2023 el Museo Joaquin Torres Garcia
abrio sus puertas a su muestra personal, sintesis de una
busqueda sin término: el arte como transito, como espacio
abierto, como forma que no se detiene.

Cacchiarelli, Natalia
Argentino

Nacio en Bahia Blanca, Argentina, en 1971. La abstraccion
geomeétrica es su casa, pero no una casa cerrada: en ella
hay ventanas hacia el vacio, puertas que se abren a la luz.
Profesora de pintura desde 1997, formada en la Escuela
Prilidiano Pueyrredon, se adentro en la ensefianza como
quien dialoga con la forma para encontrar su nucleo
esencial. Su camino se afianzo en la década del noventa,
entre clinicas y encuentros con maestros como Pablo
Siquier, Tulio de Sagastizabal, Graciela Hasper, Juan Doffo
y Adolfo Nigro. A la vez, exploraba en colectivo, desafiando
los limites del soporte, buscando el pulso secreto de la
abstraccion. Su obra es sintesis y fension: la linea que
se multiplica, el color que se contiene, la geometria que
respira. Desde el afio 2000 su trabajo se despliega en
galerias que son ferritorios de consagracion: Del Infinito,
Palatina, Galeria del Paseo y hoy Smart Gallery BA.
Dieciocho exposiciones individuales y una constelacion de
colectivas en Argentina, Estados Unidos, Peru, Costa Rica,
Uruguay, Espafia. Su presencia en ferias como ArteBA,
PArC Lima, Scope Miami y Swab Barcelona confirma que
su universo, hecho de rigor y silencio, resuena mas alla de
toda frontera.

Estructura X
21x 15 cms

2 Rombos

Acrilico sobre tela

100 x 70 cms cada uno
2019
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Ascenso

Material, marmol rosso di verona
Técnica, talla directa

105 x 20 x 20 cms

Royal Royal Roy
Acrilico sobre tela
140 x 112 cms
2023

Carlevaro, Giorgio
talia

Su obra no es objeto, es transito: del peso a la levedad, de
lo inerte a lo vivo, del caos a la linea que funda un orden.
Ventanas, escaleras, sillas suspendidas en el aire de la
materia; simbolos que abren huecos en la masa, como si
el vacio fuera la forma mas pura de la presencia. Carlevaro
talla el tiempo. Cada bloque que hiere es una revelacion,
un dialogo con lo imposible. Heredero de una memoria
musical, levantd frente al mar un monumento a Abel
Carlevaro, donde el granito se vuelve cuerda, resonancia
detenida en el espacio. En la Plaza Matos Rodriguez, un
bandoneon de acero y piedra se abre como un corazén
para decir La Cumparsita sin pronunciarla. Y en la ciudad,
otras esculturas se alzan como signos: arboles que nacen
de la fuente, abrazos que se vuelven piedra para no dejar
de abrazar. Formado en Montevideo, Peru, Corea, Giorgio
Carlevaro es viajero de la forma, buscador de un idioma
universal en la materia. Su arte nace en el contacto: entre
Orientey Occidente, entre lo ancestral y lo contemporaneo,
entre la densidad del granito y la transparencia del vidrio.
Nos recuerda que la materia no es limite, sino posibilidad.

Carvalho, Gastén
Uruguaoy

Nacio en Uruguay, en 1978. Desde nifio, el dibujo fue su
primer lenguaje: lineas que buscaban forma, trazos que
inventaban mundos. Entr¢ al taller del maestro Manuel
Raul Deliotti y, mas tarde, a espacios de libre expresion,
donde el gesto se volvia libertad. El Club del Arte, los
talleres de Walter Nadal, y en 2006, el encuentro con
Clever Lara: figura humana, retrato, historia del arte,
lecciones que se inscribieron en su mirada. Sus oleos son
muros que hablan. Si los grafitis cuentan la vida social
desde la cueva prehistorica, Carvalho recoge esa voz y
la fransforma: puertas desconchadas, carteles rasgados,
paredes tatuadas por el tiempo. Nada es decorativo: cada
grieta, cada sombra es una pregunta sobre la ciudad y su
memoria. Carvalho pinta lo que el ojo olvida: la piel aspera
de los muros, el silencio gastado de las puertas, el ruido
secreto de la calle. En esas superficies heridas, el arte se
vuelve crénica, y cada obra es un espejo donde se refleja
—fragmentada— la historia de todos.
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Catafago, Christian

Froncio
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Nacié en 1968, entre mapas y muros, entre ciudades heridas
por la historia y paisajes donde el tiempo parece detenerse.
Fotografo de lo urbano y de lo extremo, su mirada se nutre
de la arquitectura, pero no como disciplina, sino como
revelacion: la ciudad como cuerpo, la ruina como cicatriz. En
su formacion resuena la voz de Paul Virilio, filésofo y maestro,
quien lo llevo a pensar que toda imagen es también una
idea. Desde 1996, sus obras recorren territorios divididos,
huellas de guerra, geografias marcadas por la memoria.
Ha mostrado sus imagenes en Francia, Libano, Alemania,
Argentina; caforce exposiciones individuales y mas de
quince colectivas sostienen un relato visual que no cesa
de interrogar al mundo. Sus fotografias habitan la Maison

Triumph 29
120 x 160 cms
SERIE OF 5
2021

Européenne de la Photographie y el Centre Canadien
d’Architecture, como si la arquitectura y la memoria se
hubieran encontrado en un mismo gesto. Catafago no
solo fotografia: escribe, documenta, piensa. Cuatro libros
llevan su nombre, como estaciones de un mismo viaje:
Independence’05, Mes ententes, Je me souviens, Arboles
histéricos del Libano. En ellos, la imagen no es mero registro:
es una manera de decir lo indecible. Su obra nace del
desplazamiento: de la arquitectura al paisaje, del muro al
desierto, del documental al silencio detenido en una imagen.
Hoy, entre el arte, la consultoria y la arquitectura, continuia
explorando los margenes, los limites, los bordes donde la
belleza se encuentra con la herida.
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Paisaje Cool
Acrilico sobre tela
50 x 50 cms

Colinet, Ramiro
Uruguay

Ramiro Colinet nacio en Salto, tierra de viento y silencio,
donde la inmovilidad de la llanura es engafiosa: todo late,
todo respira. Hijo unico de una familia de productores
ganaderos, aprendié pronto que la materia obedece a la
paciencia y al tiempo. Ese saber, el del ritmo secreto de
las cosas, es el germen de su obra. Su vida lo llevo lejos
—NMontevideo, Buenos Aires, Nueva York, Asuncion—,
pero en cada viaje persistia la memoria rural, como un
eco que lo acompariaba entre rascacielos y avenidas. En
2020 vuelve a Uruguay y decide entregarse por completo
al arte, estudiando Bellas Artes en la Universidad de la
Republica y en talleres que son, mas que espacios, rituales:
primero el de Carlos Barrientos, luego el de Lukas Kiihne,
donde hoy continua explorando el misterio de las formas.
Su taller, en el centro de Montevideo, es un laboratorio
de tensiones: el hierro se curva, la arcilla se endurece, la
superficie se abre como una herida o un horizonte. Ha
recibido menciones y becas —en Colonia, Jingdezhen,
Asuncion, Montevideo—, pero sus obras no son trofeos:
son preguntas lanzadas al espacio.

Costantini, Valeria
Aroentina

Nacio y vive en Buenos Aires, Argentina. Alli, en la ciudad
que late con mil pulsos, encontro el color como verbo y
la alegria como destino. Formada en la Escuela Nacional
de Bellas Artes Manuel Belgrano, su mirada se nutrio de
maestros que dejaron huella: Kuropatwa, Sapia, Paez,
Noé. De ese crisol emergi¢ un arte que no se resigna a
la superficie, que se abre a mundos sagrados donde el
antiguo Egipto conversa con la iconografia india, y la
abstraccion moderna canta en un idioma propio. Valeria
Constantini crea un realismo magico donde el color
no es solo pigmento, sino energia que despierta, que
transforma. “Un color puede cambiar tu dia, abrir portales
donde pasado y futuro se funden”, dice, y esa filosofia se
traduce en formas vibrantes, curvas y esferas que danzan
en paisajes oniricos, alejados de la linealidad. Su obra ha
brillado en salas de Argentina, Uruguay, Brasil y Europa.
Muestras como Espiritu Libre en la Galeria Double Rainbow
(2024), Avatar en Espacio Bresson (2021) y Metamorfosis
en Espacio Innova (2020) son capitulos recientes de un
viaje incesante. Ha participado en vitrinas internacionales,
desde Inferno Di Dante en Roma (2021) hasta la Bienal
del Fin del Mundo en Ushuaia (2007). Su talento ha sido
reconocido en concursos nacionales e internacionales,
incluyendo el Salon Nacional Avon y el Premio Nacional
de Pintura Banco Central, distinciones que suman eco a su
voz colorida. En el arte de Valeria, el color es celebracion,
sinfonia y posibilidad. Cada obra invita a sumergirse en un
mundo caleidoscopico, un espacio donde la imaginacion
se despliega y el espiritu se eleva.
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Costantino, Nicola
Argentina

Nacio en Rosario, Argentina, el 17 de noviembre de 1964.
En la Escuela de Bellas Artes, entre la efervescencia
democratica, comenzo a forjar una mirada inquieta. Nicola
ha sido alquimista de mafteriales inusuales: la silicona que
replica la piel, la espuma que toma forma, la taxidermia
que detiene la vida. Su cuerpo fue también materia:
grasa suya, convertida en jabon en la obra que desaté un
huracan de debates y miradas, Savon de Corps (2004), un
acto radical donde el arte y el yo se funden y disuelven.
La exploracion la llevo desde Rosario a Buenos Aires,
Houston, Nueva York, Madrid, Santiago, Oslo, Zurich...
Una geografia atravesada por performances, esculturas,
videos e instalaciones que interrogan la carne, el tiempo
y la historia. Premios como el Konex en Escultura y Video
Arte, el Gran Premio de Honor en Fotografia del Salon
Nacional, y distinciones infernacionales, acompafian una
obra que fue llevada a la 55° Bienal de Venecia con la
instalacion Rapsodia inconclusa (2013), un homenaje
complejo y contemporaneo a Eva Peron. En cada imagen,
en cada objeto, el arte se vuelve testimonio, resistencia y
misterio. Su historia es la de una artista que transforma la
materia y la memoria en un relato sin fin, donde la piel es
también palabra y la forma, poema.

D “Andigné, Pauline
Froncio

Nacida en 1996, alumna de la Ecole des Beaux-Arts de
Paris, donde se graduo en 2021, Pauline vive y crea en la
misma ciudad que la vio formarse. Su obra, que atraviesa
la escultura, la instalacion, la pintura y la fotografia, es
un eco vibrante del mundo hipermoderno, esa voragine
consumista y visual que nos devora y a la vez nos habita.
Sus piezas han enconfrado refugio y resonancia en
exposiciones colectivas e individuales en espacios como
la Galerie Jérome Poggi en Paris y la Fundacion Ricard,
donde la atencién al material, la textura y la forma se
vuelven lenguaje de una tensiéon contenida, una intuicion
de autodestruccion latente. Obras suyas forman parte de
colecciones privadas y publicas, entre ellas la Fondation
d’entreprise Ricard, que ha celebrado el pulso intimo y
colectivo de su busqueda. En sus lienzos y esculturas, las
telas blanqueadas se funden, migran colores y formas, el
pastel al 6leo construye relieves y la serigrafia celebra el
error, esa imperfeccion artesanal que da vida al material.
Pauline trabaja con una gestualidad directa, desplegando
sus lienzos en paredes y suelos, hundiéndose en el espacio
pictérico con una pasion casi fisica que emparenta sus
pinturas con sus esculturas blandas. El gesto fluido y digital
le permite ampliar sus formas, ganar confianza y borrar
incerfidumbres, creando mundos donde lo orgénico vy
lo mecanico se abrazan, y donde la vibracion de cada
obra susurra el equilibrio cambiante entre creacion y
destruccion.

Artista Ex Machina
Fotografia escala de grices

Dos partes enmarcadas en amarillo y magenta
Acrilico, tinta serigrafica y lejia sobre lienzo

190 x 140 x 4 cms

2024

CASA AYD

21



22

Sin titulo

i
Movil circular de translucidos

Del Campo, Cecilia
Uruguay

Nacié en Uruguay, en [ANQ]. Entre la historia viva de Ciudad
Vieja, entre sus piedras y sus silencios, Cecilia se volvio
puente entre la vida y el arte. Artista plastica, directora de
atelier y galeria que llevan su nombre, ha construido un
camino donde el gesto pictorico es reflejo de la memoria
y el pulso cotidiano. Médica deportologa, exdeportista y
madre de seis hijos, Cecilia lleva la disciplina y la pasion
mas alla de los campos deportivos y de la gestion
saludable. En su pintura, el cuerpo y el alma se entrelazan,
y el color es voz de una fuerza interna, de un coraje que se
derrama en cada pincelada. Desde 2002 ha mostrado su
obra en Uruguay y en rincones distantes como Alemania,
Costa Rica y Paraguay, y hoy, con la apertura de su atelier
en Ciudad Vieja, su obra se despliega como una invitacion
a imaginar sin certezas, a insinuar entre formas y colores, a
sentir la vida en sus multiples latidos. Sus 6leos y acrilicos,
trabajados con pincel y espatula, recorren temas diversos
—paisajes, abstracciones, escenas marinas—, pero mas
que los motivos, lo que la define es la manera de pintar:
un fluir constante, un compartir intimo, un alimento para
el alma que no cesa.

Diaz Araya, Mir
Uruguay

Nacida en Buenos Aires, Argentina, en 1965. Tras dos
décadas dedicada a la economia, disciplina que ejercio
como profesion, el arte, que habia sido hasta entonces un
hobbie,emergid apartirde2012comoelcentrodesutrabajo
y esfuerzos creativos. Desde entonces, Mir se sumergié en
un proceso infenso de formacion y exploracion, tomando
numerosos cursos, completando una diplomatura en
gestion cultural, y actualmente culminando una Maestria
en Curaduria de Arte Contemporaneo. Su base formativa
también incluye clases en Buenos Aires con figuras
destacadas como Adela Pastorino, Daniela Mizrahi, Juan
Bernardez, Jorge Gonzalez Perrin y el maestro Eduardo
Mac Entyre, quienes aportaron cimientos y horizontes para
su desarrollo artistico en pintura y escultura. Predominan
en su produccion las pinturas abstractas sobre tela, donde
una paleta de colores intensos y vibrantes dialoga con el
gesto y la emocion, generando una energia visual potente.
Paralelamente, su trabajo en papel, con calados hechos
a mano, crea un juego de luces y sombras que rescata la
delicadeza de iméagenes inspiradas en encajes antiguos,
sumando ademas esculturas blandas o moviles que
aportan movimiento y sensorialidad a su lenguaje plastico.
Mir Diaz Araya reside en Uruguay desde 2011 y su obra
ha trascendido fronteras, formando parte de colecciones
privadas en Argentina, Brasil, Uruguay, Francia y Estados
Unidos.
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Duarte, Lacy
Uruguay

Elvira Lacy Duarte Cardoso nacié en Mataojo, Salto, en
1937, bajo un cielo ancho y una tierra que parecia no
terminar nunca. Ese paisaje rural no fue solo un escenario:
fue el alfabeto con el que aprendié a escribir sus imagenes.
Porque en la obra de Lacy Duarte siempre late el origen:
la mujer de campo, la pobreza, la memoria, la herida.
En 1954 ingreso al Taller Figari de la Asociacion Horacio
Quiroga, donde tuvo como maestro al pintor huingaro José
Crziffery, discipulo de Matisse. Desde entonces, la pintura
fue una forma de resistencia y libertad. Casada con el
pintor Aldo Peralta, vivié afilos de mudanzas —Salto, San
Carlos, Porto Alegre—, exilios forzados por la dictadura,
aprendizajes de oficio: alli el tapiz, la trama, el hilo, se
volvieron metaforas de la vida que se arma y se desarma.
Tras la muerte de su esposo, se instalo en Montevideo y
refomo la pintura con una intensidad que no se defendria
jamas. Ceibos, panes, caballitos de palo, mufiecas, trapos:
los materiales humildes, cofidianos, se transformaron en
arte sin perder su carga simbolica. En 2005, en la 5[]
Bienal de Venecia, presentd Traperas: mantas hechas con
retazos, trabajo andonimo de mujeres rurales, convertidas
en monumento. Lacy Duarte hizo del arte una forma de
memoria activa, una trinchera contra el olvido. Murio en
2015, pero su obra sigue hablando: del pais que somos,
del que callamos, del que todavia duele.

El Azem, Karina
Argentino

Nacida en Buenos Aires el 22 de enero de 1970, Karina
El Azem es profesora nacional de pinfura egresada de
la Universidad Nacional de las Artes, un alma forjada en
el crisol del arte contemporéneo argentino. En 2023, la
Legislatura de la Ciudad de Buenos Aires la honré como
Personalidad Destacada en Cultura, reconocimiento a
una trayectoria tejida con rigor y pasién. Su obra, vibrante
y profunda, habita en los rincones mas ilustres del arte:
desde el MOLAA en Los Angeles, al MNBA y el MALBA
en Buenos Aires; desde el MAMBA hasta el MAC de Salta
y Rosario, y mas alla, en colecciones privadas y publicas
que extienden su eco por Brasil, ltalia, Paraguay vy
Estados Unidos. Mas de treinta exposiciones individuales
deslumbran su recorrido —desde el Museo Provincial de
Bellas Artes “Franklin Rawson” en San Juan, al MACRO
de Rosario, pasando por el Museo Emilio Caraffa en
Cordoba, hasta la galeria Nara Roesler en Sdo Paulo y la
emblematica galeria Ruth Benzacar en Buenos Aires— un
mapa de su permanente busqueda artistica. Su presencia
en ferias y bienales internacionales es tan amplia como
profunda: Bienalsur en Cérdoba y Buenos Aires, la Bienal
Internacional de Curitiba, la Bienal del Fin del Mundo en
Ushuaia, ARCO Madrid y Pinta New York, representando
con orgullo la voz argentina. Becada dos veces por la
Fundacién Pollock-Krasner y participante de residencias
en Nueva York, Oxford, Berlin y el Sinai, Karina construye
un didlogo constante entre la tradicion y la vanguardia,
entre el gesto personal y la escena global.

Sin nombre

Técnica mixta sobre papel
50 x 68 cms

2014

EC5

Impresion digital de patfrones realizados con cuentas de vidrio
130 x 110 cm

2019
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Transito

Oleo y collage sobre bastidor entelado
120 X120 cms

Hilando Pensamientos

Escondeur, Martha
Uruguay

Nacida en 1957 en Santa Lucia, Canelones, Martha
Escondeur ha encontrado en la figura humana su
inagotfable fuente de expresion. Desde nifia, cuando
a los doce afios presentd su primera muestra, supo
que la linea, el volumen y la forma serian su idioma.
No solo a fravés del dibujo y la pinfura, sino fambién
por la escultura, el moldeado y la ceramica, sus manos
dan forma a la carne y al espiritu, tallando presencias
que dialogan con el vacio. Su dominio y sensibilidad le
valieron el reconocimiento mas allé de las fronteras: una
escuela florentina la llamo a enseriar, mientras su obra se
exhibia en Carrara, Pietrasanta, Holanda, Estados Unidos
y Argentina. Sin embargo, Martha nunca ha cedido al
ruido del éxito; su trabajo sigue siendo una busqueda
intima, una meditacion sobre lo humano, lo fragil y lo
eterno. Premiada y reconocida, su obra invita a una pausa
profunda, a mirar no solo la superficie sino la hondura que
la figura contiene: la historia, la fuerza y las cicatrices que
definen al ser humano. Asi, como escribio Octavio Paz,
“la forma es el fondo que sube a la superficie”; en Martha
Escondeur, la forma es también la piel que nos recuerda
quiénes somos.

Fromm, Maria Ana
Argenting

Argentina de raices alemanas, Mariana Fromm nacio bajo
la luz de una filosofia antroposdéfica que marcé su infancia
en la escuela Steiner, donde danza y actuacion tejieron
sus primeros pasos antes de que las artes plasticas se
convirtieran en su lenguaje predilecto. En 1995, su ruta la
llevo a San Miguel de Tucuman, donde dirigié comedias
musicales, coreografié escenas y disefi¢ escenografias
para teatro y television. Alli, en el corazén cultural del
norte argentino, cred junto a Alejandra Ducca una
muestra interactiva que fundia danza y artes plasticas, una
experiencia que resond hasta el majestuoso Salén de los
Pasos Perdidos en el Congreso Nacional. Desde 2009,
Punta del Este es su refugio y taller, un espacio donde, afio
tras afio desde 2010, despliega su obra en exposiciones
individuales en el espacio Foto Arte de Roberto Riberti. En
2014, Paris abri¢ sus puertas a su expresion en la galeria
Espacie Keller, llevando su obra a las miradas europeas.
Sus creaciones forman parte de colecciones privadas que
cruzan fronteras y océanos, desde Argentina y Uruguay
hasta Brasil y Estados Unidos, tejidos de luz y forma que
atraviesan geografias y corazones. Mariana Fromm invita a
sumergirse en su universo donde el movimiento, laimagen
y el color se entrelazan, creando un didlogo vibrante entre
cuerpo, espacio y emocion.
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Genta, Gustavo
Uruguaoy

El trabajo de Gustavo Genta se despliega como un tejido
delicado y complejo, donde convergen intereses diversos,
registros materiales y una investigacion formal constante.
Su obra, reconocible y a la vez en permanente evolucion,
es un sistema de signos que articula un lenguaje personal
capaz de habitar multiples soportes, medios y formatos
sin perder su esencia. Las esculturas y objetos que crea
dialogan con la arquitectura, enalteciéndola y al mismo
tiempo subvirtiendo su orden habitual; jugando con la
luz, la sombra y el espacio, proponen nuevas lecturas
monocromaticas y efectos luminicos que transforman lo
cotidiano en experiencia sensible. Formado en el Centro de
Disefio Industrial del Uruguay, Gustavo integra un grupo de
creadores que heredaron la idea, tan vigente a comienzos
del siglo XX en el discurso de Pedro Figari, de que Uruguay
debia industrializarse o seria industrializado. Su método,
basado en procesos industriales seriados y optimizados,

Esfera de Espejos Largos
130 cms de Diametro

convive con decisiones intuitivas, emotivas, que inyectan
a sus piezas equilibrio y armonia. Asi, enfre la precision y
la emocién, la técnica y la poesia, Genta produce lo que
él llama “familias de trabajo”: cuerpos de obra que son a
la vez experimentos estéticos y objetos de uso, formas que
“son” en si mismas, sin pretender mensajes herméticos
o representaciones mimeéticas. Su obra participa de una
tradicion rica y fascinante: la escultura abstracta colgante,
que desde las vanguardias del siglo XX ha desafiado la
gravedad y ha explorado la especializacion dinamica de
la forma. En ese linaje, sus piezas translucidas, de ligeros
espejos y masas casi eféreas, generan juegos de luces y
sombras que convierten el espacio en un organismo vivo y
cambiante. Su diadlogo con los fendmenos opticos y el arte
cinético encuentra resonancias en los trabajos de Jesus
Rafael Soto y Gego, y, en ecos distantes, con la poética
conceptual de Ledn Ferrari.
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Giménez, Edgardo
Argentina

Nacido en Santo Tomé, Santa Fe, en 1942, Edgardo
Miguel Giménez emerge como un trovador visual de
la modernidad argentina. Su trayectoria, anclada en el
movimiento pop y la efervescencia creativa del Instituto Di
Tella, se despliega entre el disefio grafico, la arquitectura
efimera, la escenografia teatral y cinematografica, y el arte
plastico. Desde sus primeros dias, trabajando a los trece
afos en una agencia de publicidad, su pulso autodidacta
se fue agudizando al lado de figuras como Jorge Romero
Brest, Marta Minujin, y Alfredo Arias. Su arte ha sido testigo
y participe de multiples mundos, construyendo puentes
entfre la pintura, la escultura, el disefio de interiores y la
indumentaria, siempre con una mirada lucida y un alma
inquieta. Ha sido director de arte del Teatro San Martin, y
sus obras viajan por museos y colecciones privadas de
Buenos Aires, Santa Fe, Rosario, Cérdoba, Punta del Este,

Fancy Mona
#642
Impresion

68,5 x 68,5 cm
2025

Santiago de Chile, Bogota, Caracas, México D.F., San Pablo,
Washington, Munich, Varsovia, Leipzig, Nueva York, Nueva
Orleans, Toronto, Cleveland y Paris, extendiendo asi el eco
de su voz artistica. Entre sus premios destacan el Premio de
Honor en la Primera Bienal Internacional de Artes Aplicadas
en Punta del Este (1965), el Premio Condor de Plata a la
mejor escenografia (1973), y multiples reconocimientos del
Premio Konex, asi como el Premio Leonardo a la Trayectoria
otorgado por el MNBA (1997). Su presencia en bienales
internacionales —desde Punta del Este hasta Varsovia,
Ljubljana, Alemania y Buenos Aires— testifica una carrera
que es a la vez testimonio y creadora de la evolucion del
arte aplicado en Latinoamérica y el mundo. Hoy, Edgardo
Giménez continua viviendo y trabajando en Buenos Aires
y miembro de numero de la Academia Nacional de Bellas
Artes

Art&Wine Experience Uruguay 2025



Gonzalez, Mercedes
Uruguay

En la tierra donde la arcilla se vuelve palabra y el fuego
enmudece, Mercedes Gonzalez talla con manos de
sombra y luz. Sus piezas son cuerpos de memoria,
silencios que respiran, ecos del tiempo detenido en la
fragilidad del barro. Cada cabeza, cada forma, es un
instante suspendido —un suspiro que atraviesa la muerte
y se posa sobre la piel del presente. No hay aqui olvido,
sino la persistencia de lo que fue, la huella indeleble que
se resiste a desaparecer. Como un ritual ancestral, su
ceramica convoca a la ausencia, convive con el vacio que
llena, con la angustia que hermana, con el después que
permanece. En el brillo sutil de sus formas, se revela la lucha
intima entre el ser y el tiempo, la memoria que no cesa, el
dolor y la belleza que se entrelazan. En su ultima época,
Mercedes inicia un viaje hacia el espacio, explorando
instalaciones donde sus piezas de ceramica adquieren
un renovado protagonismo y una singular presencia. Alli,
el barro se emancipa del objeto para habitar el entorno,
dialogar con el vacio y ofrecer nuevas voces al poema sin
palabras que es su obra. Mercedes no sélo moldea barro,
sino el alma misma del recuerdo. Su obra es un murmullo
que atfraviesa el espacio y se instala en nosotros, haciendo
visible lo invisible, haciendo tangible lo intangible. En cada
pieza palpita la voz callada de los que ya no estan, y en ese
silencio, el fiempo se abre como un libro donde la muerte
y la vida escriben juntas su eterno didlogo.

Guzman, Antonia
Argentino

Nacida en Buenos Aires en 1954, Anfonia Guzman
despliega su arte desde Tigre, ese enclave donde el agua
y la luz dialogan, desde 1977. Egresada de la Escuela
Nacional de Bellas Artes Prilidiano Pueyrredon, se
especializd en la pintura como un lenguaje que se vuelve
canfo y memoria. Su obra ha atravesado continentfes y
mares, invitada por ciudades y museos, desde la residencia
artistica en Domburg, Paises Bajos (2011-2012), hasta el
Museo de Arte Contemporaneo Ateneo de Yucatan en
México, o la Galerie Dessers en Bélgica, pasando por los
escenarios mas vibrantes de Buenos Aires, Bilbao, Atlanta,
Berlin, Los Angeles y Nueva York. Ha sido reconocida con
distinciones como el IV Premio International Soho Arts
Galleries Competition en Nueva York (1991), el Grand Prix
en diversos salones internacionales de acuarela en Francia,
y la Medalla de Oro y Plata en importantes certamenes
europeos, entre otros honores que celebran su entrega
y maestria. Antonia ha presidido jurados internacionales,
como el Salon International de la Peinture a I'Eau (1998)
y la VI Bienal Internacional de Acuarela en Vifa del
Mar (2008), gestando en su obra un pulso vivo, donde

La causa del viento

Construccion con paleta P. Klee
Acrilico sobre tela

la pintura es memoria, gesto y compromiso. También 50 x 76 cm
incursiono en el disefio textil junto a Poty Hernandez. 2017
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Ilturria, Ignacio
Uruguay

Personajes
1994

Ignacio Iturria, nacido en Montevideo el 1de abril de 1949, es
un destacado pintor y grabador uruguayo, conocido por su
estilo poético y humanistico en el arte. Nacié en una familia
de seis hermanos en el barrio del Cordén en Montevideo.
Desde joven mostro inferés por la pintura y estudio
ilustracion publicitaria y disefio grafico en la Universidad del
Trabajo del Uruguay. Posteriormente, se formo en el Instituto
Nacional de Bellas Artes y en talleres de reconocidos artistas
uruguayos como Nelson Ramos, Willy Marchand y Julio
Verdié. En 1977 se radicé en Cadaqués, una pequeiia ciudad
costera cerca de Barcelona, Espafia, donde tomé clases con
Ramon Aguilar Moré. Alli realizd exposiciones individuales
y colectivas, regresando a Uruguay en 1986. Represento
a Uruguay en la Bienal de Cuenca en 1994, donde
obtuvo el Gran Premio de la Bienal, y en 1995 fue elegido
representante uruguayo en la Bienal de Venecia, evento

en el que obfuvo el Premio Casa di Risparmio. También
participd en la Bienal de San Juan de Puerto Rico en 1997
y en la Bienal del Mercosur en 2001. Ese mismo afio recibio
el prestigioso Premio Figari. Iturria no solo es uno de los
artistas mas respetados de Uruguay, sino que se erige con
plena legitimidad como el autor uruguayo mas importante
del actual firmamento local. Su obra, profunda y consistente,
trasciende generaciones y contextos, consolidandose
como el nucleo mas significativo del catdlogo nacional
contemporaneo. lturria ha logrado articular un lenguaje
plastico propio que dialoga con la tradicion y la modernidad,
situdndose como un faro imprescindible para entender el
rumbo vy la identidad del arte uruguayo en la actualidad. En
2013 creo la Fundacion Iturria, dedicada a exponer obras de
otros artistas y alumnos, contribuyendo asi a la formacion y
difusion del arte contemporaneo en Uruguay.
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Jaumandreu, Ciro
Uruguay

Artista de muchas formas —pintura, fotografia,
instalacion, video, performance— Jaumandreu conjuga
verbo y materia como si ambos brotaran de un mismo
humus. El arte, en su obra, no es un espejo del mundo,
es su respiracion profunda. A través de un gesfo que es
poético y filosofico a la vez, Ciro se hunde en los estratos
de la experiencia para extraer de alli no una verdad, sino
una vibracion. El erial, el polvo, la roca, el grano de arena,
la economia secreta del universo que se descompone y
renace — tfodo esta ahi, hablandonos en voz baja. Hay
algo ritual en su forma de crear: como si cada obra fuera
también un acto de iniciacion, una ofrenda, una apertura.
No hay distancia entre lo sensible y lo sagrado. Tampoco
entre lo humano y lo terrestre. Lo que late en la piel late
también en la raiz. En la India, en el arte, en la filosofia,
Ciro ha buscado un modo de estar. Pero mas que hallar
respuestas, su gesfo ha sido ofro: permanecer abiertfo.
Permanecer en escucha. Habitar el mundo como quien
habita un misterio. Y asi, cada obra suya se convierte en
una partitura de lo invisible, un gesto de simpatheia, esa
antigua palabra que nombra la correspondencia entre
todas las cosas vivas.

Lacasa, Jacqueline
Uruguay

Nacida en Montevideo el 16 de julio de 1970, Jacqueline
Helena Lacasa Igune emerge como wuna figura
fundamental del arte contemporaneo uruguayo. Su senda
comienza en la psicologia, en la Facultad de Psicologia de
la Universidad de la Republica, desde donde fue tejiendo
una mirada profunda sobre el ser y la cultura. Gestora
cultural, docente e investigadora, Jacqueline dejé una
huella indeleble en la Fundacion de Arte Contemporaneo
de Montevideo, participando y ensefiando entre 2000
y 2010, afios en que la escena del arte uruguayo fue
modelada también por su voz y pensamiento. En 2007,
hizo historia al convertirse en la primera mujer directora
del Museo Nacional de Artes Visuales, un cargo que honro
con dedicacion hasta 2009, marcando un hito en la gestion
cultural del pais. Su espiritu inquieto la llevo a la Fundacion
Ortega y Gasset en Buenos Aires, donde completd un
postgrado en Gestion Cultural y Patrimonio, afinando
herramientas para proteger y difundir el patrimonio visual
y espiritual del Uruguay contemporaneo. Autora del libro
Influencia — Arte contemporéneo en el Uruguay del siglo
XXI(2015), Jacqueline Lacasa despliega en sus textos una
poética precisa y una reflexion profunda sobre el presente
artistico, cruzando fronteras con su trabajo curatorial
y sus colaboraciones en publicaciones especializadas.
Perteneciente a la Asociaciéon Internacional de Criticos
de Arte, su voz dialoga con la historia y la vanguardia,
construyendo puentes entre la creacion y el pensamiento,
entre el pasado y el futuro, en un Uruguay que se mira en
el espejo multiple del arte.

Aurora Novalis
Fotografia digital
70 x 50 cms
2022

Del todo y las partes al mismo tiempo
Oleo sobre canvas

220 x 180 cms

2023
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Pieza de China Zorrilla
en el taller de su padre
Técnica algoritmos matematicos de texto a imagen
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4 habitaciones

Bronce y Washi (papel tradicional japoneés)
97 x 120 cms

2025

Lamorte, Aldo
Uruguoy

Artista visual y arquitecto nacido en Montevideo en 1957.
Arquitecto egresado de la Universidad de la Republica
del Uruguay, complementd su formacion con estudios
urbanisticos en la Universidad de Arquitectura de Nueva
York. Entre 1973 y 1977 se formé artisticamente con el
maestro Amadeo de Caro. Su carrera se caracteriza
por una constante investigacion interdisciplinaria que
conjuga arquitectura, arte visual y tecnologia. En 2009
participd en el Concurso Internacional de Arquitectura
“PARIS, MOULIN ROUGE", realizando la impresion de
iconos holograficos en cristal para una intervencion
contemporanea en la fachada de un edificio historico.
Ha presentado numerosas exposiciones individuales
y colectivas tanto en Uruguay como en el exterior, con
obras que forman parte de colecciones privadas y de
expresidentes uruguayos. Fue parte activa de salones
municipales y nacionales de arte. En 2022 realizo la
exposicion central del Dia del Patrimonio organizada
por el Ministerio de Cultura, dedicada a la actriz China
Zorrilla, y en 2023 presentd una muestra de algoritmos
matematicos y perspectivas anamorficas que recorrio la
Casa de la Cultura de Maldonado, el Bastion del Carmen
en Colonia y la Casa de Rivera en Durazno.

Lev, Diego
Uruguay

Licenciado en Ciencias de la Comunicacion por la
Universidad Catolica del Uruguay (UCUDAL), Diego
Lev es un artista visual formado en el Taller del Maestro
Nelson Ramos, donde fue alumno entre 1998 y 2006. Su
paso por el Centro de Estudios Artisticos (CEA) marcé un
periodo clave en su formacioén y desarrollo, contribuyendo
a consolidar su lenguaje plastico. Desde finales de
los afos noventa, Lev ha participado en numerosas
exposiciones fanto individuales como colectivas, que han
recorrido espacios emblematicos del arte uruguayo y
regional. Su obra se inscribe en un didlogo permanente
con la herencia y las tradiciones del arte uruguayo
contemporaneo, al tiempo que explora nuevas formas y
discursos propios. La comunicacion visual y la reflexion
sobre la identidad y la memoria son temas recurrentes
en su trabajo. Personalmente, Diego Lev es budista y ha
desarrollado un profundo amor por Japon, pais que visita
anualmente y donde encuentra inspiracion tanto en sus
paisajes naturales como en sus paisajes interiores. Fue
en Japdén donde descubrié una herramienta expresiva
singular: los papeles japoneses, que incorpord a su obra
como un soporte fundamental para dar forma a sus ideas
y sensaciones. Esta conexién con la cultura japonesa
ha aportado a su trabajo una dimension contemplativa
y delicada, que se expresa en la textura, el ritmo y la
sutileza de sus composiciones. Con un perfil marcado
por la coherencia y la reflexion, Diego Lev se consolida
como un artista cuya obra sostiene un equilibrio entre la
tradicion y la experimentacion, aportando al panorama
visual uruguayo contemporaneo una voz sensible y critica.

Art&Wine Experience Uruguay 2025



Legrand, Marcelo
Uruguay

Vamos a tomar un champa_n!
2020-2024
ph. Rafael Lejtreger

Nacido en Montevideo en 1961, Marcelo Legrand es un
artista cuya obra explora con rigurosidad las fronteras entre
el dibujo, la pintura y el grabado. Su busqueda comienza en
las aulas del Circulo de Bellas Artes, bajo la futela del maestro
Heéctor Sgarbi, para luego desembocar en un universo
intimo y obsesivo, marcado por el grafito sobre papel.
Durante una década, Legrand se sumerge en la minuciosa
exploracion de la figura humana a través de una serie de
cabezas que lo consolidan como un dibujante de pulso
firme y mirada penetrante, obra que fue reconocida con
premios y convocatorias para residencias internacionales.
En 1986, sus inquietudes lo llevan al grabado, aprendiendo
con David Finkbeiner, y en la siguiente década, un viaje a
Venezuela abre su paleta al color y lo infroduce a técnicas
que combinan el calor, el agua y las tintas chinas sobre
papel vegetal, un soporte etéreo y complejo que Legrand
explora con devocion. De regreso en Uruguay, su obra se
amplia hacia grandes formatos, integrando las ensefianzas

de la técnica y la poética visual adquiridas en el exilio
voluntario. Sus investigaciones en el grabado se vuelven
radicales al experimentar con matrices no convencionales,
como los discos de pasta, donde la tradicion y la innovacion
convergen. Su residencia en Altzella, Alemania, auspiciada
por la Fundacién Batuz, no solo marco un punto de inflexion
en su obra, sino que fambién consolidé su vocacion
pedagodgica, equilibrando creacion y ensefianza en un
didlogo constante con el arte europeo. Desde 2005, su
alianza con la Galeria Sur ha extendido su presencia
a muestras y ferias internacionales, donde sus piezas
dialogan con publicos diversos sin perder la hondura de su
investigacion. En 2008, su paso por Artifariti, en el Sahara,
abrid nuevos caminos al intervenir con escultura y fotografia,
expandiendo su horizonte expresivo hacia la instalacion y el
territorio. Entre 2011 y 2013, su aporte desde la Comision
Nacional de Artes Visuales del MEC ratificd su compromiso
con el desarrollo cultural del pais.
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La Cocina
Impresion Digital
80 x 70 cms

El Jardin del Edén. Orchid Garden, Singapur
Fotografia

10 Impresiones

63.4 x 84.5 cms

Lopez, Marcos
Argentina

Nacido en Santa Fe en 1958, la obra de Marcos Lopez
desentraiia el fejido complejo de la patria, esa historia
hecha de barcos que desembarcaron promesas y de un
tango que resuena en la piel del tiempo. Fundador junto
a colegas del Nucleo de Autores Fotogréficos, Lopez es
maestro en la fusion de lo real con lo imaginado, en la
creacion de “collages reales” donde cada detalle es
retfocado con el pincel de la memoria y la mano del artista
que juega con lo blanco del ojo, con los colores que opinan
y cuentan. Su estética teafral, un guifio a la publicidad,
es también una declaracion de amor al color, esa materia
elemental que otorga voz y fuerza a la imagen. Apodado
con ironia y admiracion como “el Andy Warhol del
subdesarrollo”, Marcos se ha convertido en un emblema
para la fotografia latinoamericana contemporanea, una
voz que identifica con una sola imagen, una mirada que
se sumerge en el inconsciente colectivo para desvelar las
contradicciones de lo popular, lo politico y lo emocional.
Desde fashion tutorials para Disney hasta intervenciones
en el ex Centro Cultural Kirchner y disefios para Pernod
Ricard, Marcos Lépez despliega un universo ludico donde
la nostalgia y la modernidad danzan en un didlogo infinito,
haciendo visible lo invisible y dandole al arte el pulso de la
emocion y la irreverencia.

Marzotto, Paola
talio

Donna Paola Marzotto, nacida el 25 de mayo de 1955, es
una fotégrafa, periodista y disefiadora de moda italiana,
cuya mirada artistica se enfrelaza con un compromiso
profundo hacia el medio ambiente y la conciencia
planetaria. Crecié en Roma, en un hogar vibrante que
durante los afios setenta fue refugio y crisol de artistas e
intelectuales, un ambiente fértil que moldeo su sensibilidad
creativa. Estudié antropologia y arte en el John Cabot
College. Su interés por la imagen la llevo a incursionar
en la fotografia y el reportaje audiovisual, trabajando para
importantes canales italianos como Antenna Nord y RAL.
En las décadas de 1980 y 1990, su obra dialogo con las
corrientes vanguardistas del momento, participando en
exposiciones tematicas. Su serie fotografica Antarctica,
Melting Beauty, nacida de un viaje a la Antartida en 2020,
fue presentada en espacios emblematicos: la Bienal de
Venecia en 2021, la Escuela de Minas y Energia de Madrid
en 2022, la Cumbre Mundial de Alcaldes sobre el Cambio
Climatico en el Palacio Legislativo de Buenos Aires, y el
Museo Ralli en Punta del Este, Uruguay. En 2021 fundo
Eye-V Gallery, un colectivo internacional con sedes en
Uruguay, Buenos Aires, Milan y Nueva York, dedicado
a la promocién y organizacion de eventos de fotografia
artistico-natural.
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Maza, Zulema
Uruguay

Zulema Maza nacio en Buenos Aires y estudio en la
Escuela Nacional de Bellas Artes Manuel Belgrano. Desde
entonces desarrolld una brillante carrera que la llevo a
recibir el Gran Premio de Honor del Salén Nacional, el
Primer Premio Municipal Manuel Belgrano en Grabado, La
Beca Mir6 en Barcelona, el Premio de Honor de la Trienal
del Cairo y el Premio Konex en dos oportunidades, entre
otras distinciones.

Invernadero lll
Fotografia Digital
2008

Mendizabal, Martin
Uruguay

Nacido en Montevideo en 1960, Martin Mendizabal es
un pintor cuya trayectoria se teje con la paciencia del
oficio y la audacia de la exploracion constante. Desde
su adolescencia, inmerso en el mundo de la estamperia
familiar, desarrollé una relacion intima con el trabajo
manual, un contacto temprano con el material que dejaria
una marca indeleble en su practica artistica. Su formacion
formal, que abarca desde 1979 a 1984 bajo la guia de
Guillermo Fernandez, se amplié con estudios en técnicas
diversas, desde el grabado en metal en el Museo Nacional
de Artes Visuales, hasta la fabricacion de papel, pasando
por la Escuela Nacional de Bellas Artes de Paris. Esta
heterogeneidad técnica se complemento con experiencias
internacionales significativas, como la invitacion al curso
de posgrado con Luis Camnitzer en Lucca, Ifalia, y su paso
por la School of Visual Arts de Nueva York, donde estudio
con el legendario Milton Glaser. Premiado y reconocido
desde sus primeros afios —con menciones en Bienarte
y el Salon Municipal, y galardones como el Premio José
Belloni y el Paul Cézanne—, Mendizabal ha forjado un
lenguaje pictorico que conjuga rigurosidad técnica y
sensibilidad expresiva. Su obra, reconocida con premios
como el Primer Premio “Las manos en el arte” y el Premio
Banco Republica, reflexiona sobre la corporalidad, el
gesto y la materialidad del hacer artistico. Su residencia
en Sajonia, Alemania, gracias a la beca Fundacién Batuz,
marcé un punto de inflexion donde convergieron tradicion
y experimentacion, un espacio para profundizar en su  gin titulo
busqueda estética.

CASA AYD



34

Sin titulo

Sin titulo

Técnica mixta sobre tela
141 x 141 cms

2020

Menéghini, Adriana
Bragil

Hay veces en que el mundo debe detenerse para que una
voz secreta pueda al fin alzarse. En el silencio pandémico
de 2020, mientras las ciudades se adormecian y los
relojes dejaban de contar, emergio, desde el Sur de
Brasil, una energia antigua que Adriana Menéghini habia
guardado como un falisman interior: el arte. No como
un gesto aprendido, sino como una respiracion que ya
estaba alli, agazapada, desde los dias de escuela. No
como artificio, sino como verdad subterranea, brotando
del humus, del subsuelo de su historia. Vive hoy en Punta
del Este, donde su pintura —abstracta— se derrama
como un eco mineral. Hay en sus obras una geologia del
alma: texturas que susurran, pigmentos que se agrietan
como corteza viva, estratos que hablan de lo que fue y
de lo que podria ser. El betun de judea, el aguarras, los
acrilicos se conjugan como alquimias tactiles: no solo para
mirar, sino para tocar con los o0jos. Su arte es una tierra
en estado de metamorfosis: un territorio emocional donde
emergen fosiles, piedras erosionadas, figuras puras que
no se nombran, pero laten. No hay discurso: hay mafteria.
No hay concepto: hay cuerpo. Una reflexion sobre la
erosion y la cicatriz, sobre la posibilidad de recuperar
lo daflado, de recrear la naturaleza con manos
humanas. Menéghini no pinta paisajes. Los encarna.

Musse, Carlos
Uruguaoy

Nacio en Montevideo en 1955 Musse pertenece a esa
estirpe de artistas que entienden la forma como un acto
de respiracion: aparece y desaparece, se confrae y se
expande. Desde los afios noventa expone en escenarios
donde el mundo se multiplica: Montevideo, Miami, Dubai,
Paris, Berlin, Amber, Santiago, Buenos Aires. Comenzo en
los talleres de Esteban Garino, Vicente Martin y Guillermo
Fernandez; después, con Cléver Lara, aprendio que la
pintura podia ser un salto al vacio. Estudié cine y video
con Carlos Lazo, se adentrd en los secretos del color con
Miguel Battegazzore, y en el Museo Nacional de Artes
Visuales escucho las lecciones de Stephen Farthing,
llegado desde Oxford, como quien frae noticias de otro
tiempo. Desde 1990, sus exposiciones son estaciones de
un viaje sin retorno: del Subte Municipal al Museo Gurvich,
de Paris a Dubai, de Nueva York a Rajasthan. Sus obras
habitan colecciones en América, Europa y Asia; habitan,
sobre todo, la memoria de quienes las miran. Premios,
menciones, bienales: sefales que marcan el recorrido. Hoy
vive y frabaja en Montevideo, con presencias periodicas
en Emiratos Arabes Unidos. .

Art&Wine Experience Uruguay 2025



Napoleone, Adriana
Argentina

En el silencio de una hoja, el universo se despliega. Adriana
Napoleone, arquitecta de la forma y la sombra, escucha
el susurro secreto del papel que se dobla, se parte, se
multiplica. Alli, en el pliegue, en la arista que traza la linea
invisible entre el vacio y el volumen, nace la posibilidad. No
es la obra, es el acto: un acto que no se agota en si mismo,
que se extiende como un verso en el aire, que despliega
sus alas en la geometria de lo simple y lo complejo. El
arte para ella no es solo forma, es narracion, es el relato
de un cuerpo que respira y se expande, que siente y que
busca en cada linea el latido secreto del mundo. Sus
manos son arquitectas de lo intangible, constructoras de
paisajes internos, mapas de emociones que solo el papel
puede contener. La hoja, testigo silencioso de su plegaria,
se convierte en espacio habitado, en piel que guarda
memorias, en paisaje que invita a la contemplacion. Entre
el oleo, el acrilico, la madera y el cartéon, Adriana crea
un dialogo entre la rigidez y la fluidez, entre el pensar y
el sentir, entre el rigor del plano y la libertad del gesto.
Su obra es una poesia en fuga, un suspiro detenido,
una danza que oscila entre el ser y el devenir. Y en ese
acto —plegar, desplegar, construir— reside la magia. La
magia de un instante que es eterno, el secreto del arte
que transforma la materia en suefo, el espacio en verso,
la forma en silencio.

Pelenur, Martin
Uruguaoy

Camina. Camina los bordes de la isla, los contornos del
espacio que parece fijo, pero se revela mutable. Martin
Pelenur transita la geografia de lo real, pisa la linea que
divide y une, ese limite imaginario donde el territorio
se convierte en poema. No es la representacion lo que
busca, sino el encuentro, el didlogo con el latido invisible
que subyace en el paisaje, en el camino, en la frontera.
Como un explorador del tiempo y el espacio, su pincel
traza la memoria del andar, la huella del pie que roza la
tierra, la vibracion de la linea que separa dos mundos vy,
sin embargo, los funde en un solo pulso. Sus obras son
mapas del alma y del cuerpo, del afuera y del adentro.
Son pigmentos que habitan la tension entre la repeticion
y la deriva, la concentracion y la dispersion. Como si cada
trazo fuera un susurro del viento que recorre el Rio de la
Plata, un eco que resuena en las arenas de la frontera.
En la Linea Merin, Pelenur nos invita a caminar esa
frontera seca, a contemplar la division no como muro sino
como didlogo. La frontera no es ruptura, sino territorio
de encuentro, linea que une y separa, borde que define
y libera. Y en esa experiencia de andar, pintar, crear, se
despliega la esencia de su obra: un testimonio del caminar
humano, de la busqueda constante entre el limite y el
horizonte, entre la forma y el vacio, entre la palabra y el
silencio.

Caja celeste

Plegados en papel y pintura en cajas de acrilico
40 x 40 x 18 cms

2022

Linea Merin

Tinta acrilica sobre lienzo
140 x 120 cms

2022
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Peralta, Pedro
Uruguaoy

Recuerdos del futuro

Nacié en Salto en 1961, pero no se quedo quieto: la vida
lo llevo a Montevideo, a los talleres donde aprendio que
pintar no es copiar el mundo, sino reinventarlo. Hijo de Lacy
Duarte, crecio rodeado de imagenes, hilos, colores, gritos
silenciosos de mujeres fuertes. Y supo pronto que el arte
no es adorno: es una frinchera. “Tengo demasiadas pruebas
de que el arte fe sana, de que el arte te cura”, dice. No es
consigna, es experiencia. Para él, la unica premisa es la
libertad: “Un suicidio no ser libre”. Formado con Osvaldo
Paz, Vicente Martin, Cléver Lara y David Finkbeiner, Pedro
Peralta lleva en sus pinceles el pulso de la historia y el vértigo
del presente. No le basta el concepto, busca el cuerpo, la
textura, la respiracion del éleo. Por eso sus obras parecen
hablar: el Palacio Salvo se vuelve torre de Babel; Carlota de
Blanes se desborda en proporciones imposibles; el gaucho
se embarca en un barquito de papel junto a la duquesa

100 x 75 cms
2023

de Alba. Mezcla la Biblia con el calefon, la solemnidad del
canon con la ironia del gesto. “Los personajes que habitan
su obra provienen mayoritariamente del mundo del arte”,
escribié Enrique Aguerre. Si: meninas, enanos, monarcas,
Carlotas... figuras arrancadas de la pintura clasica para
cruzarse en un ferritforio nuevo, donde nada permanece
intacto. Como dijo Cléver Lara: “El mundo visual que nos
ofrece Peralta es como un rio: arrastra materiales viejos junto
a otros recientes, ofreciéndonos un espectaculo de antigua
actualidad”. Fundador del Taller de la Buena Memoria, Peralta
pinta para recordar, para no dejar que el fiempo oxide la
mirada. Su obra es un palimpsesto: capas de historia que se
tocan y se confradicen. En ellas late la idea que lo define:
pensar haciendo. Homo faber, més que homo sapiens: el
hombre que hace, que fabrica, que mezcla oficio y delirio,
rigor y juego.
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Pifion, Carmela
Uruguay

Nacida en Montevideo en 1985, Carmela Pifidn transita
el cruce entre ciencia y arfe con una inquietud creativa
singular. Licenciada en Nutricion por la Facultad de
Medicina de la Universidad de la Republica, su formacion
cientifica no es un dato aislado sino una fibra viva que
nutre su trabajo plastico, donde el cuerpo y la materia se
entrelazan en un didlogo constante. En 2008, cuando
sus primeros pasos como pintora la llevaron al taller de la
Escuela de Arte Casablanca, fue también el momento en
que comenzdé a definir una vocacion artistica profunda,
que la condujo a integrarse en el estudio del maestro
Ignacio Iturria en 2009. Bajo esa tutela, Pifon se forjo un
lenguaje propio, donde las ensefianzas del maestro y su
mirada personal convergen en una obra que explora la
vida en su dimensién organica, simbdlica y espiritual. Su
pintura se despliega a lo largo de multiples exposiciones
confinuas, tanto en Uruguay como en Espafia, donde
su imaginario se enriquece con las resonancias del arte
precolombino peruano y las experiencias vividas en
residencias y encuentros internacionales, desde Peru hasta
Estados Unidos. La pequefia ciudad-campo Rosario, en
Colonia, se convierte para ella en un refugio creativo, un
lugar donde el ritmo lenfo y la naturaleza inspiran su pulsar
artistico. Sus obras, que han ilustrado catalogos, tapas de
libros literarios y hasta el Anuario de Antropologia de la
UNESCO, estan presentes en colecciones de Montevideo,
Punta del Este, Argentina y Esparia.

Piquet, Gladys
Uruguay

Arquitecta interiorista y artista visual radicada en
Montevideo, Uruguay, Gladys Piquet ha construido
una frayectoria que dialoga de manera armonica entre
el disefio del espacio y las artes visuales. Su formacion
inicial en arquitectura de interiores sento las bases para
un abordaje profesional cenfrado en la configuracion del
entorno y la experiencia espacial, entendiendo el disefio
como una disciplina que trasciende lo funcional para tocar
lo perceptual y lo emotivo. Su obra se caracteriza por un
equilibrio entre lo tangible y lo intangible, donde el frazo,
el color y la textura se conjugan para invitar al espectador
a un dialogo silencioso pero cargado de significados.
El trabajo de Gladys Piquet se puede leer como una
busqueda por comprender y representar las capas visibles
e invisibles que conforman nuestra experiencia espacial
y sensorial. Gladys continua expandiendo su lenguaje

Monte en otofio
Acrilico sobre lino
160 x 130 cms

artistico, afianzandose como una creadora que investigay  Sin titulo
propone un arte que es a la vez intimo y universal, material ~ Acrilico / Tinta
y conceptual, un puente entre la arquitectura interior y la 60 x 80 cms
expresion visual. 2025
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Uruguay, Nuestro Cielo Celeste

Técnica acrilico sobre tela, pincel y salpicado manualmente
80 x: 120 cms

2022

Serie Blanco y Negro
Fotografia
70 x 70 cms

Ringeltaube, Helga
Uruguay

Nacio en Montevideo, Uruguay. Criada en estrecho
vinculo con la naturaleza, comienza desde temprana
edad a disfrutar de la pintura, experimentando con las
mas diversas técnicas. Desde pequefia se destaca por
su gran creatividad y habilidad manual con hilados,
vidrio, madera, ceramica, porcelana, cuero, metal, etc.
Dicto clases y talleres de experimentacion plastica en el
Colegio y Liceo Aleman de Montevideo, Uruguay y luego
en Alemania en 2007, en la Escuela Superior de Arte. Alli
sus obras han sido presentadas con gran éxito en varias
exposiciones, como también en Montevideo, Punta del
Este, Amsterdam, Paris, Madrid, Cannes. En 2016 recibe
el titulo de Embajadora para Uruguay de la Mondial Art
Academia (Francia).

Risso, José
Uruguay

Nacido en 1970, José Risso Maldonado es un fotégrafo
uruguayo que ha desarrollado un lenguaje Vvisual
profundamente ligado al oficio tradicional de la fotografia
analogica y al estudio minucioso de la naturaleza y el
paisaje. Su trabajo se distingue por la eleccion cuidadosa
de camaras de formato medio y el uso exclusivo de
pelicula, privilegiando el copiado manual de sus imagenes
para controlar el proceso y mantener la integridad
artistica de cada toma. La formacion de Risso se nutri¢
de experiencias variadas y enriquecedoras a lo largo de
su carrera. A finales de los afos 90 asistié a cursos de
historia del arte con el profesor Miguel Angel Battegazzore,
y talleres de cine y fotografia con Ferruccio Musitelli,
realizados en la Casa de la Cultura de Maldonado. A partir
de 2005, con la adquisicion de una camara Hasselblad y
la conformacion de su propio laboratorio, profundizo su
técnica asistiendo a talleres con destacados fotdgrafos
como Juan Travnik, Marcos Zimmermann, Federico Rubio
y Carlos Porro. Desde sus primeras exhibiciones, José Risso
ha participado en numerosos espacios emblematicos, con
muestras individuales y colectivas en la Galeria del Paseo
de Manantiales, la Fundacion Pablo Atchugarry, el Centro
Cultural Espanol (CCE) y el Museo Zorrilla, entre otros. Ha
compartido espacios con otros fotdgrafos de relevancia
en el Rio de la Plata y América Latina, consolidando su
lugar en el panorama visual contemporaneo. Su obra
es una invitacion a detener el tiempo, a observar con
detenimiento y a escuchar el susurro del silencio en medio
del bullicio contemporaneo.
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Riverti, Roberto
Argentina

Rueda Luz Maldonado
Serie La Rueda del Tiempo

Fotografia
80 x 70 cms

En la fotografia de Roberto Riverti se despliega un ritual
silencioso: la luz, el tiempo y el espacio se vuelven materia
sagrada, objeto de su contemplacion obsesiva y reverente.
Con la céamara de formato mediano y grande como
extension de su mirada, Riverti captura el pulso invisible
que sostiene la imagen, esa vibracion efimera que nos
conecta con el mundo mas alla del instante fugaz. Inspirado
por maestros que hicieron de la luz su lenguaje —Weston,
White, Caponigro—, sus fotografias son dialogos con la
sombra y la transparencia, ejercicios de paciencia donde el
silencio habla y el vacio se llena de sentido. Sus imagenes,

adquiridas por museos y colecciones que reconocen ese
halo casi mistico, afraviesan fronteras y fiempos, desde
Buenos Aires hasta Europa y América. Radicado en Uruguay,
Riverti no solo crea sino que convoca; dirige espacio
fotoarte, un refugio y crisol para fotografos y artistas que,
como él, buscan destilar en sus obras la esencia intangible
de la existencia. En cada exposicion, en cada conferencia,
su mirada invita a detenerse y escuchar esa musica callada
que danza entre la luz y la sombra, entre el aqui y el ahora,
reafirmando que la fotografia no solo detiene el tiempo, sino
que lo amplia y lo convierte en poesia visual.
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Surcos 2

Técnica mixta sobre papel
29 x 21 cms

2025

Flores Negras 5
Serie Plural de Flor
Fotografia

50 x 70 cms

Rocco-Cuzzi, Emmanuel
Argentino

Caminar es abrir un surco en el fiempo. Emmanuel Rocco-
Cuzzi, nacido en 1976, avanza asi: dejando que el paisaje
le hable, que el agua le devuelva un reflejo antiguo. Su
obra nace donde la memoria de la tierra se encuentra con
las preguntas del presente. Como un viajero de otras eras,
recoge signos: el murmullo de las culturas precolombinas,
la sombra de un bosque, la respiracion lenta de un rio. En
sus manos, la piedra y la fibra, el pigmento y la imagen
digital, la intervencion fugaz y el grabado se convierten
en huellas de un dialogo: identidad, territorio, memoria;
hiperconsumo, migracion, modernidad. No se apropia:
escucha. No reclama pertenencia: ofrece un puente. Su
gesto es reverencia hacia los saberes ancestrales, como
quien acaricia una vasija rota y reconoce en sus fragmentos
un universo entfero. Sus obras son fruto de expediciones
breves, de investigaciones que se adentran en la espesura
de la historia, de encuentros que abren grietas de luz. Alli,
la estética y la investigacion se entrelazan, y el arte se
convierte en un espacio de contemplacion y resistencia.
Ha mostrado su frabajo en América Latina, Europa y
Asia; hoy habita el Tigre, donde el agua es un espejo
en movimiento. Entre islas y canales, acomparia a otros
artistas en sus busquedas, cultivando un territorio donde
el arte y la naturaleza vuelven a reconocerse.

Rousso, Carola
Argentino

La fotografia de Carola Rousso no capta, revela. No
congela el tiempo: lo disuelve. Lo transforma. Lo vuelve
poroso. Hay en su obra una pulsién de busqueda: no de
respuestas, sino de senderos. Como si cada imagen fuera
un umbral hacia lo invisible. Como si cada encuadre nos
dijera: mira mas alla. Mira mas hondo. Formada entre dos
mundos —el rio marron del Plata y la luz nitida del norte—,
Carola trae consigo una sensibilidad anfibia: lo humedo y
lo lirico, lo vegetal y lo secreto, lo que crece en silencio
entre ruinas, lo que resplandece cuando nadie mira. Sus
“Senderos del agua” no son soélo geografias liquidas, son
transitos del alma. Y sus “Desviajes” no son huidas: son
desvios necesarios para desentrafiar lo real como quien
descascara un fruto para encontrar la semilla. Su mirada
es un ejercicio de escucha. De atencion botanica. Como
si fotografiar fuera aprender el idioma secreto de las hojas,
el rumor sagrado de las raices, la memoria anfigua del
agua. Entfre Argentina y Uruguay, entre museos y jardines,
entre la luz de Tigre y el verde de Punta Piedras, Carola
construye una cartografia poética, donde la camara no
documenta, sino transfigura. Y en ese gesto, que es casi
una plegaria, el mundo se vuelve ofra vez misterioso. Otra
vez fértil. Otra vez sagrado.
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Siles, Graciela
Argentino

Licenciada en pintura por la Universidad Nacional de
Cordoba, su obra excede desde hace tiempo los limites
del soporte tradicional: se expande, se instala, interviene.
En sus trabajos mas recientes, el proceso adquiere un
rol central. Pintar, destruir, rasgar, recomponer. Cada
collage surge de una operacién que no es solo formal,
sino simbolica. La obra no nace del vacio, sino de lo roto.
En esa reconstruccion —paciente, minuciosa— hay una
voluntad de resignificacion que es también autobiografica.
El gesto de ensamblar fragmentos dispersos se convierte
en una forma de reconstituirse como artista, como mujer,
como sujeto. Siles aborda la tematica de género desde una
mirada critica que combina lo ludico y lo irénico. Recurre
a objefos y materiales cotidianos, a veces cargados de
historia doméstica o de connotaciones afectivas, y los
reorganiza en un lenguaje que subvierte sus significados
originales. La instalacion, para ella, no es un formato mas,
sino un dispositivo que permite transformar el espacio
expositivo en un campo de experiencias sensoriales y
simbdlicas. Cada proyecto propone una reflexion abierta
sobre lo femenino, sobre la memoria colectiva, sobre la
posibilidad de generar nuevos sentidos a partir de los
restos. Presente en colecciones y organismos de diversos
paises, la obra de Graciela Siles confirma que la fragilidad
no es opuesta a la fuerza, sino una de sus formas mas
complejas.

Soldano, Mariela
Argentino

Mariela Soldano se define a si misma como una artista
camalednica. Y nose fratade unafiguraretérica. Su practica
se construye a partir de un modo particular de habitar el
arte: desde el movimiento, la transformacion constante, el
cruce entre lenguajes. Su obra no responde a una estética
fija ni a una técnica dominante. Cada proyecto impone
su forma, su légica, su territorio. Es alli donde la artista
despliega una sensibilidad que se afirma en la eleccion
precisa de materiales, referencias y resonancias. La suya
es una practica de pensamiento en expansion. Parte de
una intuicion vital —la vibracién como nucleo constitutivo
de lo vivo— y despliega ese eje transversal en diversos
formatos: instalaciones, esculturas, videos, registros
fotograficos, piezas sonoras. En todos ellos, el cuerpo —
propio, ajeno o simbolico— y la naturaleza operan como
centros de irradiacion. Hay en su trabajo una voluntad de
activar la percepcion, de convocar al espectador a una
experiencia ampliada del tiempo y del espacio. El uso de
objetos encontrados o materiales reciclados no responde
a una estética del desecho, sino a una voluntad de
resonancia. Cada pieza funciona como resto significativo,
como testimonio y como punto de partida. En ese gesto,
también hay una afirmacion: el arte como posibilidad de
fransformacion.

Protector de la familia
Serie Guardianes
Técnica mixta

10 x 75 cms

2022

Armar un arbol

Fotografia. Marco caja eucaliptus con vidrio
83 x 110 cms

2025
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Los fendmenos no son diferentes al vacio
Fotografia
80 x 70 cms

Arranca corazones
Plastico inyectado y espumado, tela, pvc y aluminio
130 x 123 x 28 cms

Supervielle, Francisco
Argentina

Formado en Derecho en la Universidad de Aix-Marseille,
su acercamiento a la fotografia no surge del impulso
expresivo inmediato, sino de una necesidad mas honda:
comprender. Entender el mundo a través de sus formas, de
sus luces, de sus pliegues. Observar, y en la observacion,
leer lo real. Actualmente radicado en Bruselas, donde
estudia en la Ecole Supérieure des Arts de I'lmage Le
75, ha desarrollado una sensibilidad fotografica rigurosa,
técnica, casi ascética. Su interés por la camara de gran
formato —y los procesos tanto analdgicos como digitales
de impresion— da cuenta de una éfica de la imagen: el
encuadre como decision moral, la espera como parte del
método, la imagen como resultado de una relacion critica
con el tiempo. No hay artificio ni efecto en su trabajo.
Tampoco dramatismo. Lo que hay es atencion. Lo que hay
es una voluntad de suspender el instante justo anfes de
que se diluya en la banalidad cotidiana. Esa es la fuerza de
su serie sobre el Rio de la Plata o sus trabajos realizados
en Francia y Bélgica: la capacidad de volver extraiio lo
familiar, de cargar de tension lo aparentemente neutro.

Trosman, Jessica
Argentino

Nacio en Buenos Aires, podria haber nacido en Kioto
o Estocolmo, y sin embargo, lo esencial no esta en el
lugar ni en la fecha, sino en la intensidad con que se ha
encontrado consigo misma. Fundadora de proyectos
iconicos como trosmanchurba, Trosman y JT, lleva dos
décadas desplegando un alfabeto textil que es tfambién
un codigo personal y colectivo. El textil y lo textual se
entrelazan en su obra; no son solo materiales o técnicas,
sino discursos que construyen, trenzan y deshilan la
memoria, la identidad y el tiempo. Su practica es artesanal
y a la vez radical, caprichosa y metédica, impulsada por
la voluntad de transformar lo conocido, de fragmentar
para recomponer, de reciclar para reescribir. A finales de
2018, ese proceso se volvid aun mas evidente: decidio,
como millones, mandar todo al diablo, pero a su manera.
No como huida, sino como renacimiento. Fagocit¢ su
pasado y lo reinvento, liberandose de pieles acumuladas
para empezar desde cero. Asi, su trabajo fextil muté en
esculturas, cuerpos solidos y vibrantes que encarnan
estados de animo, recuerdos, dudas y certezas. Su paleta
no es solo color sino experiencia sensorial y emocional.
Su obra es a la vez fragmento y totalidad, singularidad y
multiple identidad.
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Teppa, Paloma
Argentina

El recorrido de Paloma Teppa comienza en la tierra. En una
infancia en Cordoba, Argentina, marcada por el contacto
directo conlanaturaleza. Lejos de pantallasy distracciones, su
vinculo con el entorno fue, desde el inicio, profundo, intuitivo,
casi espiritual. Esa relacion original con el mundo natural es
el nucleo que sostiene toda su obra. Desde 2008, a través
de su estudio Plant the Future, con sede en Miami, Teppa
articula arte, disefio y conciencia ecologica. Sus creaciones
no son ornamentales: son experiencias. Su objetivo es claro
—reconectar al ser humano con la naturaleza en entornos
urbanos— y sus herramientas combinan instalaciones
vegetales, escultura, disefio biofilico y objetos cargados
de sentido simbdlico. Para Teppa, las plantas no decoran:
ensefian. No son fondo, sino protagonistas. Son entidades

Preserved moss
Colina series
214 x 122 cms
2025

vivas, transmisoras de sabiduria, capaces de transformar la
percepcion y abrir espacios de calma, atencion y escucha
interior. La artista trabaja con ellas desde una ética clara:
materiales biodegradables, reciclaje, practicas sostenibles.
Pero mas que una doctrina, su enfoque es una forma de
estar en el mundo. La colaboracion con Lladré —marca
que asocia con su infancia— potencia esta poética: una
coleccion de maceteros con forma de animal que retoma la
esteética del cuento y la vuelve contemporanea. Una alianza
entre memoria, naturaleza y disefo. El arte de Paloma Teppa
no busca representar a la naturaleza, sino actuar desde ella.
Sus obras son invitaciones a vivir con mas conciencia, en
armonia con lo que somos y con aquello a lo que —aunque
lo hayamos olvidado— pertenecemos.
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Toledo, Marcelo
Argentino

Entre la Tierra y el Cielo
Fibras textiles naturales
2022

Marcelo Toledo trasciende los limites tradicionales de la
orfebreria para construir un universo propio en metal.
Sus esculturas, aungue mucho mayores que las joyas
habituales, conservan la delicadeza y la seducciéon propias
del ornamento. Pero su vocacion formal no es la decoracion:
son piezas aufosuficientes, contundentes, que no necesitan
complementar un cuerpo para existir. Esta independencia
lo ha llevado a explorar formas organicas e irregulares,
inspiradas en la naturaleza: nidos, ramas, telaranas, criaturas
simples que configuran un universo de dinamicas fluidas
y estructuras elementales. A pesar de la solidez de sus
materiales, sus obras parecen ligeras, liberandose de la
gravedad, proyectandose hacia el espacio con libertad. La
diversidad de su produccién es palpable en su galeria de
San Telmo, un barrio bohemio donde conviven antigliedades
y arte contemporaneo. Desde gemelos para camisas hasta
grandes esculturas, Marcelo combina tradicion y vanguardia.
Su trabajo ha cruzado fronteras: piezas suyas han llegado

a la realeza, musicales de Broadway y espacios publicos
como la estacion de subte Julieta Lanteri en Buenos Aires.
Su frayectoria comenzo en la feria de artistas de Caminito,
vendiendo artesanias fradicionales argentinas. Pronto fue
reconocido por su dominio técnico y comisionado para crear
obsequios oficiales, como los destinados a la reina Isabel I
y el rey Juan Carlos. Su fascinacion por Eva Peron lo llevo
a un proyecto monumental: recrear sus joyas basandose en
fotografias y documentos, con resultados que trascendieron
la historia para llegar a los escenarios de Broadway y
Londres. Para Toledo, la orfebreria es un lenguaje. Un medio
para comunicar ideas complejas, abordar grandes femas
como la violencia de género o el terrorismo, y superar las
limitaciones técnicas para profundizar en el significado.
Su obra es un puente entre la tradicion argentfina y una
sensibilidad contemporanea, donde la técnica y el concepto
se encuentran en equilibrio.
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Valansi, Gabriel
Argentina

“La fotografia ya dijo todo lo que tenia que decir”, afirma
Gabriel Valansi con la certeza de quien ha explorado
los limites del medio y mas alla. Su obra, fragmentada
y puntual, es como una mirilla que nos conecta con un
ojo vigilante, con ese dispositivo que observa y espia,
que registra sin contfemplaciones el horror cofidiano y la
autodestruccion humana. En ese encuadre, la guerra no
es un episodio lejano, sino una constante latente en la vida
contemporanea. Valansi no es solo fotégrafo. Es musico,
estudioso de la cabala y un observador apasionado del
hacer humano. Su transito comenzoé en la técnica, paso
por la ingenieria y la fisica, pero la escritura fue siempre
su verdadero suefio. Su imaginario se nutre de la infancia
y la herencia familiar: un abuelo ruso melémano, revistas
soviéticas, vinilos y relatos que se vuelven materia viva
en su obra. Su trabajo no evade la contradiccion de
nuestra época: muestra la dependencia y el abuso de las
tecnologias, evidencia la fragilidad de sociedades que
se profegen a si mismas con dispositivos de control y
voyeurismo.

Vazquez, Veronica
Uruguay

En el tejido de la materia, en el encuentro de lo cotidiano
y lo sublime, habita el arte de Verdnica Vézquez. Su obra,
fragmento y ensamblaje, recoge el susurro de los objetos
olvidados y los eleva al reino de la forma pura. Cartones,
metales, alambres, hilos, papeles e hierros dialogan en
un entramado de geometrias que se despliegan en el
espacio, no solo ocupéandolo, sino convocando al vacio,
al espacio negativo, como un actor mas en la escena. Esta
alquimista de materiales recuperados fransita la memoria
de lo descartado, para revelarnos un universo de silencios
y tensiones contenidas, donde cada trazo, cada volumen,
nos invita a detenernos y escuchar el latido profundo de
lo tangible y lo invisible. Forjada en el cruce de técnicas
diversas y aprendizajes dispares, desde la cerédmica
hasta la fundicion de metales, su obra es un didlogo
con el tiempo y con los otros artistas, en especial con la
influencia de Pablo Atchugarry, que se filtra y expande en
sus formas. Sus esculturas no solo construyen cuerpos,
sino que inscriben un espacio de presencia y ausencia,

Disciplina Ej #03
Impresion
20 x 25 cms

De la Serie Murales lll
Hierro y malla metalica

de luz y sombra, donde el hueco se convierte en forma 0.5 x 90 x 20 cms
y la forma en materia poética. Asi, Verdnica nos invita a 2018
explorar la frontera entre el arte y la vida, entre lo efimero y
lo duradero, trazando con paciencia el mapa de lo posible
en lo cotidiano transformado.
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BW 007
Impresion Gicleé
100 x 150 cms
2004

Forsaken Project

Acrilico y Baston a Oleo sobre lienzo
80 x150,5 cms

2016 /2025

Vercelli, Maximo
Argentino

Con mas de tres décadas dedicadas al paisajismo, Maximo
Vercelli se distingue por una sensibilidad que trasciende
la técnica: es un observador incansable de la naturaleza
y del tiempo que la moldea. Su formacién, mayormente
autodidacta, le ha permitido cultivar un lenguaje propio,
capaz de dialogar con espacios publicos y privados, y
de aportar identidad a proyectos emblematicos como
Las Garzas, Laguna Estate y Agua Verde, en Uruguay,
su hogar vy taller. Para Vercelli, el disefio de un jardin no
es solo la suma de formas, colores y texturas, sino un
proceso vivo, en constante evolucion con las estaciones
y los afios. Su obra invita a percibir el paisaje no como un
cuadro fijo, sino como un organismo que respira, crece
y cambia, marcado por ritmos que solo la paciencia y la
atencion pueden revelar. Mas alla del paisajismo, Maximo
es un arfista apasionado que explora la dimension plastica
a través del collage digital. Sus piezas, impresas en papel
Awagami Bamboo de calidad museistica, reflejan la misma
delicadeza con la que compone sus jardines, trasladando
la naturaleza a un universo abstracto y sensorial. Su estudio
en La Barra, Punta del Este, es ese espacio hibrido donde
el arte y el disefio se encuentran y se potencian, un lugar
donde la creatividad y el profesionalismo se entrelazan
para ofrecer nuevas formas de habitar y mirar el verde.
En cada obra, sea un jardin o un papel recortado, Maximo
Vercelli revela una apuesta profunda: la naturaleza no se
conquista, se acomparia. Es un didlogo que pide escucha,
tiempo y respeto.

Zini, Myriam
Froncio

Entre la masa y el silencio, entre la imagen y la palabra,
se despliega el universo inquieto de Myriam Zini. Como
un rito de reconstruccion, sus piezas emergen desde la
fragmentacion del mundo contemporaneo: un collage de
dicotomias que son el pulso mismo del ser en el tiempo
que habitamos. La pintura, el dibujo, la escultura, el
video y la fotografia se vuelven sus lenguajes, sus voces
multiples para explorar el espejo quebrado de la realidad.
Alli donde la masificacion se encuentra con la soledad,
donde el poder convive con la alienacion, su obra
revela la tension profunda de un presente inquieto, que
pregunta y no calla. Myriam no solo crea imagenes; las
despliega, las disecciona, las vuelve a tejer para mostrar
la urdimbre oculta detras del mundo visible. Como un
alquimista que transforma el ruido en silencio, la ficciéon
en verdad, su obra es un puente entre lo intimo y lo
colectivo, una ventana para contemplar el paisaje interior
del hombre moderno. Sus exposiciones en Montevideo,
San Pablo, Londres, y tantos ofros lugares, son espejos
que reflejan su busqueda incansable, su didlogo con el
tiempo y el espacio, su pulso con la materia y la idea. La
Fundacion de Arte Contemporaneo de Montevideo acoge
sus obras como testimonio de una voz que resuena, que
convoca, que conmueve. Myriam Zini, nacida bajo cielos
marroquies, vive y trabaja en Uruguay desde 2016, y en su
obra despliega la poesia visual de un mundo en constante
metamorfosis, ese espacio donde la palabra se vuelve
imagen y la imagen, un poema infinito.
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