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SALA1






Materia comun propone un recorrido por los vinculos entre memoria, territorio y
transformacidn. A través de las obras seleccionadas, la exposicidon traza un mapa
simbdlico en el que dialogan muchas de las voces actuales del arte contemporaneo
espanol que, aungque han desarrollado su carrera fuera, mantienen un lazo profundo
con esta tierra.

Las piezas funcionan como estratos de una arqueologia afectiva y material. En ellas,
los huesos, las flores, el cemento, la madera o los objetos cotidianos son testigos
de procesos vitales: huellas del pasado que se reactivan en el presente. Desde los
gestos minimos -una prenda doblada, una superficie impresa, una luz proyectada-
emerge una reflexion sobre lo que perduray lo que se transforma.

Los artistas convocados exploran las fronteras entre lo visible y lo oculto, entre la
imagen y su desaparicion. Lo velado, lo disuelto o lo fragmentario actdan como
metaforas de la memoria: aquello que se resiste a ser fijado.

En este sentido, la pintura, la escultura, el video o el sonido no son medios aislados,
sino modos de indagar en lo que se escapa, en lo que solo puede intuirse.

Las obras dialogan entre si como si formaran parte de un mismo organismo: la
raiz que se convierte en hilo, el cuerpo que se hace materia, el espacio que se vuelve
casa. Este entramado conecta la memoria individual con la colectiva, lo intimo con
lo histérico, lo local con lo universal.

Asi, Materia comuin es también un regreso simbdlico. Un encuentro entre quienes
partieron y quienes permanecen, entre la huella y el espacio que la acoge, el hogar
como territorio emocional y como lugar de retorno.



JAVIER VELASCO
(La Linea de la Concepcidn, 1963)

Las composiciones de Javier Velasco se despliegan como un organismo que late:
arterias, raices o caminos que conectan lugares y memorias. Sus mosaicos, construidos
a partir de fragmentos fotograficos en tonos rojizos sobre fondo blanco, evocan
tanto la estructura de un cuerpo como la de un territorio. Su pieza funciona como un
punto de partida simbdlico: la raiz que se bifurca, el mapa que adn recuerda el pulso
de su origen. El rojo —color de la sangre, del tiempo y de la tierra— actda como
vinculo entre lo fisico y lo emocional, entre lo personal y lo colectivo. Velasco transforma
laimagen fotogréafica en huella, en resto, en latido, invitando a pensar en cémo el
cuerpo y la tierra comparten una misma materia, viva y persistente.

Internal Skyfall (2013). Fotografia sobre foam. Poliptico 90 piezas (edicidn de 3).
165 x 305 cm.
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ANA ESTRADA
(San Fernando, 2002)

Las piezas de Ana Estrada se sitdan en el umbral entre lo intimo y lo escultérico.
Sus instalaciones, formadas por prendas “bien planchadas”—una camisa, una
sudadera— y tablas de madera que las sostienen, convierten lo cotidiano en un
espacio de memoria. La ropa conserva la forma del cuerpo ausente, el gesto del que
la usd, mientras la madera actda como soporte, como arquitectura doméstica. Su
obra dialoga con laidea de hogar y pertenencia: aquello que sostiene, protege o
guarda. Lo minimo —un pliegue, un tejido— se transforma en simbolo de permanencia.
Estrada construye un refugio silencioso en el que cada objeto habla del tiempo y del
cuidado, de la materia que acompafia la vida y del vacio que deja su paso.

Blue Collard (2025). Madera y vinilo. 190 x 92 x 90 cm.
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JUAN ISAAC SILVA
(Céadiz, 1979)

En la obra de Juan Isaac Silva, el sonido se transforma en forma, y la ausencia en
materia. Su instalacién —una mesa con sillas de caoba dispuestas en silencio— explora
la comunicacién desde la experiencia de la sordera. El mobiliario, de resonancias
domésticas, evoca las reuniones familiares, los espacios donde el lenguaje se comparte,
pero también se interrumpe. El silencio se vuelve aqui una presencia fisica: un eco
contenido entre superficies. En el recorrido de Materia comun, esta pieza introduce
la idea de la casa como lugar de didlogo, pero también de incomunicacion. Silva
convierte lo cotidiano en un escenario de percepcidn expandida, donde escuchar no
es ofr, sino sentir el espacio y la vibracidn de los cuerpos que lo habitan.

In-clusive furniture (2021). Caoba, terciopelo azul, caucho, fieltro y poliéster.
Dimensiones variables.
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TETE ALVAREZ
(Céadiz, 1964)

En sus dipticos fotograficos, Tete Alvarez pone en tensién la memoria y la banalizacion
de laimagen contemporanea. Cada par de fotografias establece un didlogo entre
objetos o escenas aparentemente dispares, creando una friccién visual que nos
obliga a mirar dos veces. Su trabajo actlia como un archivo poético en el que la
acumulacidn sustituye al relato lineal: un atlas de signos que oscila entre lo simbdlico
y lo cotidiano. En este contexto, estas comparaciones invitan a pensar en la construccion
del recuerdo en la era de la saturacién visual. Alvarez transforma la repeticién en
pensamiento, laimagen en gesto de resistencia frente al olvido.

#diptych#ACLU#instgrm (2016). Impresidn tinta sobre papel Hahnemiihle en marco
de madera con bisagra. 300 x 180 cm.
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ANA BARRIGA
(Cuartillos, Jerez, 1984)

En Tarzan y Eva, Ana Barriga reinterpreta el mito del origen desde el humory la
provocacion. La artista construye un imaginario vibrante donde lo erético, lo ingenuo
y lo grotesco conviven sin jerarquias. Sus personajes —a medio camino entre lo
humano y lo caricaturesco— parecen jugar con los cddigos de la seducciény la
culpa, desarmando el relato biblico desde la ironia.

La pintura, con su cromatismo acido y su gestualidad libre, encarna lo doméstico
convertido en teatro emocional. Barriga convierte lo cotidiano en un espacio de
extrafieza y revelacidn. Aqui, su trabajo resuena como un gesto de afirmacion
vital: una exploracién del instinto y la vulnerabilidad que habitan en toda forma de
amor. Su pintura conecta con otras piezas de la muestra en esa exploracién del
objeto cotidiano como detonante de memoria y juego, y por su capacidad para
transformar lo intimo en una fabula universal.

Tarzan y Eva (2023). Oleo, esmalte, rotulador y spray. 200 x 140 cm.
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CHANIVET
(Puerto Real, 1964)

En las pinturas de José Antonio Chanivet, el mundo cotidiano se disloca y recompone
como si fuera un collage mental. Objetos domésticos, fragmentos de naturaleza,
estructuras arquitecténicas y reflejos artificiales se entrecruzan en una tensién
entre lo reconocible y lo enigmatico. Su pintura opera como un archivo visual de la
memoria contemporanea: un inventario de lo que acumulamos en la cabeza —imagenes,
restos, obsesiones— que, al combinarse, generan nuevas narrativas.

El artista aborda la superficie pictérica como un territorio de superposicion,
donde la profundidad se construye a través del choque de planos y texturas. Lo
banal y lo trascendente conviven en equilibrio precario, invitando al espectador a
completar el sentido desde su propia experiencia. Como otras piezas de la muestra,
explora lo doméstico y lo simbdlico como vias para hablar de lo humano.

Cosas en la cabeza (2022). Acrilico sobre lienzo. 162 x 130 cm.
A medio camino (2025). Acrilico sobre lienzo. 162 x 130 cm.
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La relacién entre objeto y memoria parece inquebrantable, aunque quiza se sostenga
solo en un hilo de percepcién. Cada forma, cada gesto, cada resto de materia porta
una carga invisible: el eco de lo que fue, de lo que insiste en ser. En esa zona incierta
-entre lo visible y lo intimo- se agitan los patrones que conforman una experiencia
colectiva, unared de significados compartidos que nunca termina de fijarse. El
trabajo manual, el gesto minimo o el resultado final se enlazan como una costura en
el tiempo. No hay jerarquia entre accién y forma, entre lo que se hace y lo que
permanece: ambos aspectos laten en un mismo pulso.

La muestra propone pensar el objeto no como un punto de llegada, sino como
una posibilidad de apertura. En su didlogo, las obras trazan un mapa fragmentario
de relaciones, correspondencias y tensiones que invitan al espectador a desplazarse
entre la observacion y la interpretacidn, entre la evidencia y lo incierto.

Los objetos reunidos en esta sala invitan a observar con una nueva mirada: ;Qué
sucede si atendemos a lo que se oculta en el pliegue, en la cara no visible de las
cosas? Tal vez mirar implique aceptar que toda forma contiene su reverso. En la
tensién entre lo que se muestra y lo que se retira, el pensamiento encuentra su
movimiento, y la obra su posibilidad de seguir desplegandose.
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CRISTINA MEJIAS
(Jerez de la Frontera, 1986)

Cristina Mejias concibe la materia como un archivo vivo. En esta pieza, los materiales
—piedra volcanica, arcilla, hueso— se entrelazan como fragmentos de memoria
geoldgica y humana. Cada elemento transporta un origen distinto, un tiempo propio,
y juntos forman una cadena que conecta territorios lejanos a través del gesto.

La obra funciona como un tétem suspendido entre tierra y aire, entre lo ancestral
y lo presente. Objetos suspendidos que funcionan como reliquias contemporaneas:
fragmentos de memoria que cuelgan en el espacio, como una materia organica que
cae y se sostiene, evocando la transmisién del conocimiento por via oral, el eco de
los cuerpos y las historias que viajan. Esta pieza es un punto de anclaje: una invocacion
a lo que persiste en la materia, incluso cuando parece haberse desvanecido.

Si soplas en mi oreja, volaré como humo en el aire (2022). Basalto con oliviana de la
isla San Miguel (Azores, Portugal), arcilla de la isla de Gavdos (Creta, Grecia), cera-
mica y hueso. 800 x 30 cm.
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SILVIALERMO
(San Fernando, 19806)

Silvia Lermo aborda la relacidn entre lo humano y lo natural desde una mirada que
combina delicadeza y crudeza. La artista explora la tensién entre la vida y la muerte,
entre la belleza y la fragilidad. Aborda la casa no solo como un espacio material, sino
como un repertorio de relaciones y huellas afectivas que evocan el origeny la
pertenencia. A través del color y la textura, su pintura revela una pulsién vital que resiste
el paso del tiempo, enlazando lo doméstico con lo sagrado. Su trazo, preciso y sensual,
da forma a un mundo en el que lo orgéanico y lo simbdlico conviven como partes
inseparables del mismo ciclo vital. En este entramado de voces, desde lo intimo y lo
universal, sus escenas nos hablan de lo que perduray lo que se transforma: de la
materia viva que sostiene la memoria.

La belleza y el emperio de sobrevivir (2023). Acrilico sobre lienzo. 146 x 114 cm.
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FUENTESAL ARENILLAS
(Huelva, 1986 / C4adiz, 1989)

El trabajo de Fuentesal Arenillas parte del didlogo entre materia, gesto y proceso.
Sus esculturas se conciben como registros de una conversacion a dos voces, donde
la repeticidn, la torsién o el pliegue se convierten en lenguaje. En estas piezas, la
materia conserva la memoria de su propia manipulacién: la cuerda que sujeta, la
madera que cede, el cartén que delimita el vacio.

Cada forma parece suspendida en un instante intermedio, entre lo construido y
lo que esté por deshacerse. Ese equilibrio inestable —entre lo manual y lo estructural,
entre el cuerpo y el objeto— refleja la relacién del ddo con el territorio: trabajar
desde lo cotidiano, desde lo que se tiene a mano, para construir significados nuevos.
En Materia comuin, Fuentesal Arenillas comparte con Fernando Clemente una
sensibilidad musical hacia la materia: las esculturas parecen instrumentos que
resuenan incluso antes de ser tocados. Por otro lado, sus piezas dialogan con los
procesos organicos y rituales de Cristina Mejias o Silvia Lermo, revelando una
misma intuicion: la de que toda huella es una forma de conocimiento.

S/T (2023). Madera de pino, iroko, venda de yeso, cuerda, esmalte. 115 x 20 x 30 cm.
Comisura VIl (2023). Madera de mogano, cuerda, cartdn, grapas, loneta. 115 x 20 x 30 cm.
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FATIMA CONESA
(Algeciras, 1977)

En The Sea Song, Fatima Conesa convierte la xilografia en un registro casi sismografico
del paisaje. A través de nueve planchas impresas en un negro profundo, la artista
compone un ritmo visual que evoca el movimiento del mar: un pulso que avanzay
retrocede, que se expande desde un punto central como si fijara la vibracion exacta
de una ola al romper. Cada imagen es auténoma, pero juntas funcionan como una
respiracién comdn, un canto grave y repetido que ocupa el espacio.

Aqui, la materia —la presidn de la gubia sobre la madera, la tinta depositada en
el papel— funciona como memoria impresa. No vemos el mar, sino su resonancia:
la huella de un gesto insistente que, como las corrientes marinas, se construye por
repeticion.

En este encuentro, The Sea Song actla como un horizonte sonoro que conecta
experiencias materiales distintas pero atravesadas por el mismo elemento. En la
sala, su cadencia visual amplifica la presencia del mar como fuerza que moldea,
disgrega y redne, enlazando lo intimo y lo geografico en un mismo latido.

The Sea Song (2024). Xilografia sobre papel BFK RIVES 280g. Edicién 1/1. 9 piezas
enmarcadas en madera lacada negra y cristal de museo. Medidas planchas: 28 x
38 cm. Medidas estampas 31 x 41 cm. Composicién: 110 x 138 cm.
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PABLO CASTANEDA
(C4diz, 1989)

En las piezas de Pablo Castafieda, la pintura se pliega sobre si misma hasta volverse
objeto. Laminas acrilicas, metacrilato y aluminio componen superficies translicidas
gue parecen contener imagenes atrapadas entre capas de materia. Lo que antes
era plano pictdrico se transforma aqui'en volumen, en cuerpo.

Castaneda explora la dualidad entre lo que se muestra y lo que se oculta: una
tension entre la ilusién de laimagen y su materialidad fisica. En Feed, El juicio y Chdchara,
la pintura parece resistirse a su propia condicién bidimensional, revelando un proceso
de construccién y desgaste que remite tanto a la memoria visual como al flujo
incesante de imagenes contemporaneas.

Su trabajo conecta con laidea de lo velado presente en otras obras de Materia
comtin, donde lo importante no es tanto lo que se ve como aquello que permanece
latente bajo la superficie: la huella, el eco, la persistencia de lo invisible.

Feed (2024). Lamina de pintura acrilica, metacrilato y aluminio. 30 x 20 cm.
El juicio (2024). Lamina de pintura acrilica, metacrilato y aluminio. 30 x 20 cm.
Chéchara (2024). Lamina de pintura acrilica, metacrilato y aluminio. 30 x 20 cm.
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JAVIER PALACIOS
(Jerez de la Frontera, 1985)

En Samos, Javier Palacios parte de la metafora de La Odisea para abordar el viaje, el
desarraigo y la bdsqueda de un lugar propio. Inspirada en el Kuros de Samos, escul-
tura griega que permanecié decapitada durante siglos, la obra reflexiona sobre la
fragmentacion y la identidad suspendida.

La cabeza monumental, modelada con una fisicidad casi escultdrica, se interrumpe
en un rostro vacio: un circulo plano que anula la identidad individual y convierte la
ausencia en signo. Ese vacio —tan rotundo como enigmético— se convierte en
protagonista, en un espacio de posibilidad donde lo visto y lo no visto se confunden.

En el recorrido de la exposicidn, esta pintura dialoga con otras obras que exploran
laimagen veladay el espacio negativo como lugar de memoria. Lo que falta aqui no
es carencia, sino un modo de mirar: una forma de presencia en la ausencia.

Samos (2023). Oleo y acrilico sobre lienzo. 190 x 145 cm.
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VICTOR GONZALEZ
(Jerez de la Frontera, 1996)

Gran Tétem es una reflexion sobre la forma como vestigio. Victor Gonzalez trabaja la
pintura como un acto de excavacién, donde cada capa revela una huella anterior.
Genera un didlogo entre el proceso creativo y cémo se expande en la experiencia del
espectador. A través de veladuras, transparencias y gradaciones cromaticas, Gonzalez
crea un campo vibratorio en el que la forma no representa, sino que sugiere. La pintura
se convierte asi'en un cuerpo de energia, un lugar donde lo que importa no es lo que
se ve, sino lo que se intuye: la resonancia, el aire entre capas, el tiempo depositado en
la superficie.

En su composicidn, el vacio central actda como un espacio ritual, un ndcleo que
concentra la energia de lo ausente, abriendo una lectura comuin con otras piezas de
la muestra: lo oculto, lo que no se ve detras de cada capa, crea curiosidad e invita al
espectador a construir su propia realidad en funcién de la memoria.

Gran Totem (2025). Aleo sobre lino. 162 x 130 cm.
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ALEGRIA Y PINERO
(Cérdoba, 1985 / Chiclana de la Frontera, 1975)

En esta propuesta, Alegria y Pifiero transforman un elemento arquitectdnico cotidiano
—una moldura de escayola que podria pertenecer a cualquier casa antigua— enun
dispositivo de lectura y juego perceptivo. La pieza, aparentemente silenciosa, solo
revela su palabra cuando el espectador interviene: al mover la mano frente a una luz
frontal, la sombra proyectada sobre la superficie modelada hace aparecer el texto
oculto. El gesto —minimo, casi infantil— activa la obra y transforma el yeso en una
membrana sensible, donde lo visible depende del cuerpo que lo atraviesa. Entre lo
visible y lo velado, entre lo cotidiano y lo enigmético, convierte un fragmento de
"hogar” en un mecanismo poético donde el significado solo existe si es activado,
subrayando asi que ver es una accion.

Ubicada justo en el punto medio del recorrido, esta pieza funciona como un
verdadero puente. Por un lado, recoge el eco de los elementos domésticos presentes
y, por otro, enlaza con las investigaciones sobre la huella, el rastro y la fragilidad de
la imagen. En la sala, comparte con otras piezas una misma atencién al espacio
intermedio, al umbral entre forma y aparicién. Materialmente, su continuidad es
directa: el yeso blanco establece un hilo entre superficies fragiles que requieren
cuidado, proximidad y tiempo.

Lorelerolorelerolorelero (2022). Yeso ceramico. 120 x 18 x 7.5 cm.
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MARTINEZ BELLIDO
(Chiclana de la Frontera, 1982)

Martinez Bellido continda su investigacion sobre los limites de la visién y la capacidad
de los dispositivos dpticos para generar imagenes a partir de su propia materialidad.
En esta pieza, el artista deforma haces de luz mediante lentes y elementos extraidos
de telescopios y prismaticos, registrando el rastro luminoso sin intervencion de camara.
El resultado es un luminograma que oscila entre lo astronémico y lo microscépico,
como si la mirada se perdiera en una escala sin referencia.

La pieza establece un contraste cromatico inmediato algunas obras de esta
muestra, pero comparte con ellas un principio esencial: la presencia del vacio como
campo activo. Aqui, lo que vemos no es una imagen estable, sino el eco de una visién
fallida, una percepcion que se aproxima al limite de lo visible y lo invisible. La vision es
un acontecimiento fragil: un pulso, una interferencia, una memoria luminosa que solo
permanece mientras dura el intento de ver.

El ritmo ascendente de los cuatro médulos refuerza esa sensacion de bdsqueda.
Cada fragmento parece avanzar hacia una mayor oscuridad, o tal vez hacia un mayor
deslumbramiento, como si el ojo cerrase y abriese alternativamente en unintento de
enfocar lo que no puede fijarse. Esta ambivalencia —entre claridad y ceguera, figura'y
ruido— conecta también con obras donde laimagen se abre a un espacio mental méas
que representativo.

Ensayo 1 (Aprieto los ojos en la oscuridad) (2024). Luminograma. Tintas pigmentadas
sobre papel Hahnemiilhle Photo Rag, 188 g/m?. Montaje perimetral con cinta de
papel y cristal museo. 111 x 33 cm.
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JUAN CARLOS BRACHO
(La Linea de la Concepcidn, 1970)

El trabajo de Juan Carlos Bracho se sitda en la interseccién entre el dibujo, la accidon
y el registro del espacio. Su practica convierte la arquitectura en un soporte sensible,
capaz de guardar memoria. En Materia comdn se presentan dos piezas que condensan
una década de trabajo en torno a ese mismo lugar: la sede de Cruce, en Madrid.

La primera es la pila de laminas resultante del proyecto Todos mis amigos me
parecen guapos, un registro a escala 1/1 del suelo de Cruce realizado mediante
frotado litografico. Cada hoja conserva la huella exacta del pavimento; juntas,
apiladas como un Unico cuerpo, funcionan como un archivo fisico del transito, del
desgaste, del paso del tiempo.

Diez afios después, Bracho volvid al mismo espacio para completar el gesto
inicial. En Blanca paloma froté con tiza blanca todas las paredes, generando un
dibujo-inventario que es, paraddjicamente, invisible: solo se revela por el tacto y por
el polvo de tiza desprendido durante la accién. Ese polvo es ahora materia escultdrica:
con él construyS un mapa cartogréafico a escala 1:1 del espacio intervenido. Ese polvo
se recoge en una pieza escultérica en forma de maqueta de ese mismo espacio,
realizada con bloques de tiza.

Exhibidas juntas, ambas piezas funcionan como dos capas de un mismo territorio:
el suelo y la pared, la huella visible y la huella que se dispersa, lo que permanece y lo
gue se deshace. En didlogo con el resto de la exposicién, Bracho introduce una
reflexion sobre el rastro, el desgaste y la arquitectura como depdsito de memoria.
Y consolida la idea de que lo que perdura no siempre es lo monumental, sino la
acumulacidn fragil de los gestos cotidianos.

Blanca Paloma (2025). Tiza blanca, polvo de tiza, fieltro de lanay cristal. 11.5 x 17 x 14 cm.
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SALA3






Toda creacién humana parte de algun lugar.
Todo recuerdo entrana un origen, sea o no material.
Acaso un punto en el mapa o un instante imborrable.

De él partimos, sin dejar atras lo que significd para nosotros.
En ese movimiento no hay pérdida, sino ganancia.

Partir es la condicién necesaria para iniciar un viaje,

sea fisico o mental,
pero es en el camino donde ocurre la verdadera metamorfosis.
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PILAR MILLAN
(Ferrol, 1962)

El trabajo de Pilar Millan entrelaza memoria, ciencia y territorio a través de una
investigacion artistica que reinterpreta los vinculos entre naturaleza, conocimiento y
poder. En La simetria de los encuentros, |la artista toma como punto de partida el
histérico didlogo entre Humboldt y Mutis —uno nacido en Berlin, otro en Cadiz— para
reflexionar sobre las tensiones entre intercambio y extraccion, entre aprendizaje y
dominacidn. Su propia biografia, nacida en Galicia, criada en Cadiz y residente en
Berlin, resuena en esa doble pertenencia que atraviesa el proyecto.

El suelo hidraulico, concebido como una superficie que no puede pisarse, actda
como un umbral cargado de ambigiiedad: un espacio doméstico que invita a entrar
pero, al mismo tiempo, impone una distancia. Sobre é|, las siluetas boténicas aparecen
como restos, sombras o fésiles de un conocimiento que se ha vuelto opaco. Esas
formas funcionan como imégenes veladas: fragmentos de memoria cientifica y afectiva
gue se muestran sin revelarse del todo, recordandonos que la historia —personal y
colectiva— también se compone de tabues, omisiones y saberes desplazados.

En el contexto de esta exposicidn, su trabajo funciona como un regreso simbdlico:
una vuelta a la casa de la infancia, al territorio que persiste bajo la superficie, a esa
materia comudn que une origen y desplazamiento. Sus piezas aportan una dimension
soterrada al recorrido, donde lo botanico, lo cientifico y lo intimo coinciden en una
misma pregunta: ¢qué parte de nuestra memoria permanece siempre velada,
esperando ser nombrada?

La simetria de los encuentros (2021). Instalacién. Cemento hidraulico y pigmentos
blanco marfil y negro humo. Composicién formal en simetria a partir de elementos
boténicos de las ldminas de Celestino Mutis. 280 x 600 cm.
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ANTONIO D. RESURRECCION
(Céadiz, 1975)

La telarafia es un proyecto en transito, un work in progress de catorce afios que Antonio
D. Resurreccidon concibe como una alegoria del propio proceso vital. La pieza parte
de cuadernos Rivadavia —un archivo de notas, pensamientos y afectos— que fueron
expuestos durante mas de un afio a la intemperie en un pinar gaditano, dejando que
la naturaleza interviniera en ellos con su propio ritmo: humedad, viento, deterioro,
extincidn. Esa erosidn fisica funciona como metéfora del desgaste emocional e
intelectual, reforzando la idea de que nuestras construcciones simbdlicas también
obedecen a ciclos bioldgicos.

El video articula imagen, sonido y texto en un tejido fragil donde lo que aparece esta
siempre a punto de desaparecer. Las imagenes veladas, los filtros, las superposiciones
y las irrupciones del negro evocan una memoria en descomposicién, mientras que el
audio —grabaciones de campo del levante en Cadiz y el tema Rivadavia del propio
artista— ancla la pieza en un territorio preciso. También lo hacen las dunas de Bolonia,
los reflejos del tren que parte de Cadiz o el pinar de Cabo Roche: presencias que
emergen involuntariamente como hilos del origen.

Dentro de Materia comdn, La telarafia aporta una reflexién sobre la fragilidad del
recuerdo y sobre la imposibilidad de fijar la experiencia. Frente a otras obras que
trabajan la huella material, Resurreccién explora su disolucién: la memoria como un
tejido que se deshace, como unaimagen que insiste en desaparecer, Como un regreso
que solo puede intuirse en los restos.

La telarafia (2007/2022). Video-color. Sonido. 4.05 minutos.

50






MP & MP ROSADO
(San Fernando, 1971)

En Tejido, MP & MP Rosado construyen una estructura que parece un muro, pero no
lo es. Una celosia sin ladrillos, reducida a su armazdn. Un limite que existe solo en
apariencia. Este “muro incompleto” funciona como un umbral: deja pasar la mirada,
pero no el cuerpo, obligando al espectador a moverse alrededor de él, a explorar sus
huecos, a reconstruir lo que falta. No es un obstéaculo, sino una frontera porosa; un
espacio entre dos lugares, entre dos tiempos, entre dos estados de la materia.

Casi como un elemento arquitectdnico, su presencia en esta exposicidon evoca
un fragmento de la casa simbdlica que articula la exposicién. Un espacio donde
conviven distintos elementos cotidianos que colectivamente construyen el hogar.
Tejido es el muro de esa casa, pero un muro que respira; una estructura que separa
sin aislar, que protege sin ocultar.

La obra dialoga de manera natural con las nociones de umbral, ocultamiento y
visién interrumpida que atraviesan la sala. Aqui, como en tantas piezas de la exposicién,
el vacio adquiere protagonismo: lo que no estd también habla, también deja rastro.

En este contexto, Tejido actda como la arquitectura emocional de la exposicidn:
el soporte silencioso sobre el que se sostiene la memoria, lo cotidiano, lo doméstico
y la fragilidad compartida que articulan la experiencia de regreso. Un muro que no
encierra, sino que abre posibilidades; una estructura que nos recuerda que toda
casa —real o imaginada— se construye también con huecos.

Tejido (2022-2025). Resina acrilica, yeso cerdmico, metal y pigmento. 120 x 25 x 10
Cm. C.U. aprox. (2 piezas).
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JOSE CARLOS NARANJO
(Villamartin, 1983)

En Canal I, José Carlos Naranjo trabaja la pintura como si fuese una fotografia sometida
a un exceso de luz: un negativo expuesto, una imagen quemada que revela y oculta
al mismo tiempo. El blanco estalla sobre el negro como un fogonazo, dejando ver
apenas las siluetas de unos matorrales que parecen surgir del propio contraste. Esa
tensién entre aparicién y desaparicion sitda la obra en el corazdn de uno de los ejes
conceptuales de la exposicidn: lo velado como forma de conocimiento.

La pintura dialoga de manera directa y cromaticamente con las obras que la
acompanfian en la exposicion, reforzando la idea del matorral como estructura primigenia
—material de nido, refugio, hogar— y subrayando la presencia del territorio como
memoria. La vegetacion aparece como un tejido denso y a la vez fragil, un entramado
que sostiene y esconde, que acoge y desorienta.

En este juego de tensiones, Naranjo convierte el gesto pictdrico en un espacio
liminal: un lugar donde laimagen se deshace en luz, donde lo visible queda atravesado
por lo que ya no puede verse. Asi, Canal | se integra en el recorrido como una reflexién
sobre la presencia del origen, el modo en que persiste —aunque sea como rastro,
como huella fantasma— en aquello que intentamos mirar.

Canal | (2020). Oleo sobre papel. 240 x 180 cm.
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JUAN DEL JUNCO
(Jerez de la Frontera, 1972)

En este triptico, Juan del Junco emprende un regreso al territorio como si fuera un
regreso a uno mismo. Inspirado por La poética del espacio de Gaston Bachelard, el
artista construye una meditacién visual sobre el origen, el refugio y la memoria
intima del paisaje.

Las imagenes alternan la vastedad de los acantilados y la espesura del matorral,
donde se adivina un nido oculto: un interior protegido dentro de un exterior inmenso.
Esta tensién entre abrigo y apertura, entre la cavidad que acoge y el horizonte que
expande, constituye el corazén de la reflexion bachelardiana sobre la casa como
matriz poética y sobre la naturaleza como archivo emocional. Del Junco no registra
simplemente un entorno; cartografia una experiencia de pertenencia.

En didlogo directo con otras piezas de la muestra, la obra activa el motivo del
matorral como materia de origen —material de nido, estructura de hogar—y conecta
con el hilo conductor de la exposicién: el origen no siempre se manifiesta como una
presencia explicita, sino como un indicio. Las ramas cerradas, la sombra irregular, el
hueco escondido, funcionan como metéaforas de lo intimo y lo velado, de ese lugar
primero al que siempre se vuelve.

Algunos procesos alegdricos sobre una continua vuelta al origen (after Bachelard) (2021).
Fotografias de sales de plata digitalizada e impresa mediante tintas pigmentadas en
papel Canson Infinity Rag. 47 x 40 cm. unidad (x3).
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FERNANDO CLEMENTE
(Jerez de la Frontera, 1975)

Fernando Clemente situa el espacio como protagonista, pero no como un escenario
neutro, sino como una materia activa que tensiona la pintura desde dentro. Sus
formas recortadas, que parecen abrir huecos o dejar rastros de un volumen ausente,
convierten el vacio en una presencia vibrante.

La pieza opera como una arquitectura desplazada a la pintura, donde lo que
normalmente seria sélido se vuelve fragil y lo que aparenta ser vacio adquiere densidad.
Ese juego de inversién —lo que soporta y lo que se sostiene— conecta con la idea
del espacio negativo como generador de sentido.

Clemente trabaja con el silencio entre formas, con la posibilidad de que ese
vacio sea una pausa, una apertura o una memoria latente. El resultado es una pintura
que se despliega como un lugar: un territorio abstracto en el que la mirada entra,
avanza, se detiene y vuelve a empezar.

Persuasive Azul (2023). Oleo sobre tela. 235 x 170 cm.
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ALICIA SIBON
(Cédiz, 2001)

Libro de carne encarna la resistencia a ser visto desde otro angulo: un libro —simbolo
clasico de transmisién y claridad— aparece transformado en un cuerpo blando,
crudo. En lugar de paginas, una materia que parece querer ocultar méas que revelar.
Como si el propio soporte reclamara el derecho a no decir, a no exponerse, a habitar
un silencio espeso que la mirada no puede descifrar.

En Materia comun, la pieza introduce una dimensién tactil y vulnerable que desplaza
la idea de archivo hacia lo corporal. Habla de memorias que no se leen, sino que se
intuyen; de pensamientos que no se muestran, sino que se encarnan. Frente a un mundo
completamente cartografiado, donde nada escapa al ojo que todo lo mide, Libro de
carne propone una microgeografia intima: un pliegue, una retirada, un descanso.

Su presencia recuerda que lo valioso no siempre esta en lo visible, y que también
existe una forma de resistencia en sustraerse —aunque sea minimamente— a la demanda
constante de ser visto, entendido o consumido. Aqui, ocultar es cuidar. Y la carne,
como el descanso, reclama su propio ritmo.

Libro de carne (2023). Cera virgen, pigmento. 29 x 21x 9 cm.
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Esta primera edicién de
Materia comun

se acabd de imprimir en Cadiz
el 25 de diciembre de 2025,
aniversario del nacimiento
de Louise Bourgeois
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