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1

C
ontemplo el trabajo de José Antonio Ochoa porque no me queda de 

otra, porque al estar frente a la imagen la fuerza de la gravedad de su 

enigma me sustrae de este fragmento de tiempo-espacio y me atrapa en 

una suerte de portal dimensional, en el cual no hay más que un instan-

te eterno, preparado para la contemplación, y nada más.

Los óleos sobre poliéster que presenta este joven artista mexicano (Ciudad de Mé-

xico, 1990) son consecuencia de seguir trabajando el detalle —tanto en lo técnico 

como en lo filosófico—; del salto cuántico que para sí mismo significa ir de la natu-

raleza al cine —como lo propone en la primera parte de esta exploración estética 

(Ut Pictura Kinesis, 2018, Museo de Arte de Querétaro)— y esta segunda muestra de 

su trabajo, ahora en Aldama Fine Art (Ciudad de México).

EL INSTANTE DECISIVO
Por José Manuel Ruiz Regil*

Cat. 2 

Winter 

(detalle)
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“El cine se ralentiza en la obra de Ochoa para mostrar la dimensión emocional que 

puede asemejarse a la contemplación in praesentia”, escribe la maestra Rosa Martí-

nez-Artero (Murcia, 1961), docente en la Facultad de Bellas Artes de San Carlos 

de la Universidad Politécnica de Valencia, en su ensayo José Antonio Ochoa. Habitar 

el paisaje, publicado en el catálogo de la exposición, en el que afirma y confirma sus 

afinidades estéticas con el autor que ahora aquí presenta este visionario cazador de 

talentos, nuestro generoso amigo José Ignacio Aldama, en este principio de 2022. 

En ese mismo catálogo el autor presenta su trabajo final de maestría que, para mí, 

es un manifiesto estético donde se marca la ruta y el destino de su obra y quizás del 

resto de su búsqueda vital. Ahí se explica a sí mismo; o sea, se complica: “El pro-

yecto Ut Pictura Kinesis surge de un trabajo de carácter teórico-práctico. Se trata de 

una investigación sobre el cine y los procesos de su adaptación a lo pictórico. Este 

proyecto aborda la pintura en su relación con el cine como génesis, tratando esta 

relación de mutua influencia en el entorno de la creación artística”. 

En esta segunda parte el artista pretende “volver” —o evolucionar— del fotogra-

ma a la pintura, con el valor agregado de la contemplación de lo sublime; es como 

un proceso de decantación que permite, en el último paso, no sólo mirar, sino ser 

y estar dentro de la imagen. Ése es el “instante decisivo”. Suena metafísico. Lo es. 

Pues este camino descubierto a base de paciencia y silencio, de largas horas pintan-

do, meditando, construyendo pedazos de espacios habitables con un rigor técnico 

magistral, ante la muchas veces insoportable y enloquecedora realidad, es un ejerci-

cio espiritual para quien quiera asomarse a sí mismo, en medio de un estado de caos 

como lo es este inicio del siglo XXI. Una respuesta también a los múltiples estímulos 

de la calle, los medios, los dispositivos, la prisa, la urgencia, la inmediatez con que 

demandamos soluciones; es decir, la lentitud, la contemplación, recuperar el tiempo 

para pensar y auto-observarse, como un acto revolucionario.

Cat. 5 

Morning 

(detalle)



6 7

Con respecto a la obra de Ochoa, la también pintora Martínez-Artero expresa 

más adelante en su ensayo: “Conceptos como belleza y silencio son claves para dis-

ponerse como espectadores a la contemplación de las obras. El misterio del paisaje 

es el núcleo del tema. Además del disfrute de un trabajo de rigor técnico se nos 

invita a compartir una actitud ante la vida. […] Se trata de una obra joven y arries-

gada, joven porque el horizonte de su impulso es a la vez claro y utópico, de riesgo 

porque para alcanzar ese horizonte José Antonio Ochoa lleva a la pintura a convivir 

con otros lenguajes de representación contemporáneos —el cine en este caso—, y 

reclama la naturaleza dialéctica de la imagen con la intención de herirnos”.

Me llama la atención este último término, y reflexiono en que la ampliación de la 

conciencia siempre es un proceso personal donde se experimenta cierto dolor, cierta 

pérdida; es como infligir cuchilladas en la tela de la percepción para ver más allá.

2

La rebeldía natural de un artista hacia el orden social, la moda, la crítica de las 

mayorías, así como el cuestionamiento al poder y la búsqueda constante de una 

alternativa al mainstream se alejan de la tesitura del grito y la estridencia mercado-

lógica y de la industria del entretenimiento y lo banal para volverse paisaje; pero, a 

diferencia del urbano, que es el reflejo de lo inmediato desordenado, sucio, sofoca-

do, roto, doblado, mecánico, eléctrico, oxidado, nos encontramos con un encuadre 

amplio y lejano de un sitio no necesariamente reconocible —pues no es eso lo que 

importa—, cubierto de nubes, brizna o neblina baja que rodea los objetos, sin que 

éstos sean simbólicos; es la vista cotidiana sembrada de mística, cuya revelación nos 

invita a penetrar en el misterio (Dios, la vida, el conocimiento, lo desconocido, la 

imaginación, el mundo interior, lo sagrado) a través de la observación sublime de 

la naturaleza.

Cat. 6 

Elbschiff in Early Morning Fog 

(detalle)
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Estas pinturas, inspiradas en fotogramas, resignifican un cuadro de celuloide para 

volverlo único y destacable; un cuadro que tal vez al mirarlo dentro de su secuencia 

cinematográfica puede pasar desapercibido y resulta que a la vista del ojo calmo, 

relajado y atento se revela magnífico, y que de otra manera buscar la foto única 

para obtener esa imagen perfecta sería dificilísimo o perdería la honestidad de su 

espontaneidad.

Por eso es que el momento en que se encuentran el ojo y la conciencia, que viene 

del cine y va a la pintura, constituye un instante en el que confluyen muchas cosas 

externas e internas, técnicas sutiles dentro del espacio azul grisalla, donde lo con-

creto definido se diluye en la bruma y queda esta ilusión de encapsulados instantes 

muy íntimos y personales, poemas visuales, como el rezo del espino sobre la tumba, 

o la mirada rápida hacia las llamaradas febriles de un incendio, o el árbol visto desde 

la ventanilla trasera de un coche en movimiento que, lejos de preocuparnos por su 

potencial destructor, nos asombra y exalta el ánimo con su furia.

Recomiendo enfáticamente la lectura del ensayo del mismo autor en el catálogo 

antes mencionado, donde el creativo nos explica sus motivos y sus objetivos, así 

como sus hallazgos en el proceso personal; nos contextualiza en cuanto a las in-

fluencias o aspiraciones artísticas que permiten entender el tipo de cine que busca y 

a partir del cual se basa; nos nombra a los autores e incluso las películas que lo han 

inspirado, y no deja de lado la obligada revisión de los pintores románticos ingleses 

y alemanes de finales del siglo XIX, quienes tuvieron la mirada de este abismo ante 

la inmensidad de la naturaleza en bruto y transformaron el mundo (quizá no lo hu-

bieran hecho tanto). Habrá que dar otra respuesta: una que vaya de regreso pero sin 

volver en el tiempo.

Quizá estemos viviendo un momento cíclico, pero estoy seguro de que la respuesta 

de hoy nos exige ir mucho más adentro. He aquí la oportunidad.

Cat. 12 

Walking Man 

(detalle)
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Azul
Casi gris
Fantasma

Nebuloso paisaje 
que a sí mismo
contempla

Árbol viejo
sombra ausente del follaje
Serpentina vereda
sumérjese en el horizonte

Empalizada de ramas
custodian
la entrada al reino

Bruma
Nube
Ocaso
Ilusión

Hervidumbre arcana
espejo dimensional
Entre-ramado de tiempos
		  y espacios
		  y seres
		  y voces

Tremor de tierra
legión de guardianes enraizados
Hombre (ser) frente al abismo 
		  de la
		  inmensidad

Él o ella se exploran
entre los elementos
los silos
el naufragio
el vértigo
y el laberinto delirante:
		  el otro 
(hombre, mujer, animal, cosa
aire, fuego, agua, tierra)

Abierto camino
flanqueado de troncos
resguardan la búsqueda del ser

Exploración diminuta del pasado
ante la novedad
la incertidumbre
la nada

Yerba de índigo irrigada
señal, entierro
azul sobre azul azul
el más joven de los colores
para el ojo,

bosque de reflejos éticos.

 

SUTIL

* José Manuel Ruiz Regil es poeta, publicista y analista cultural. 
Autor de Vario mar incesante (ensayo), El testamento del caminante 
y del laboratorio de ideas Disrupted. Trabaja en su próxima colec-
ción de ensayos Para nombrar el asombro y es colaborador editorial 
de Aldama Fine Art desde 2009.

Cat. 18 

Morning Mist in the Mountains 

(detalle)
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El presente proyecto aborda la influencia de la iconografía romántica 

en el cine, prestando una atención particular al pintor alemán Caspar 

David Friedrich.

En consonancia con mi línea de trabajo más reciente (Ut Pictura Kinesis, Tiempo 

sostenido o Mirar el tiempo), la obra que presento en esta exposición se articula en 

torno a dos ejes. De un lado, la relación entre el cine y la pintura, identificando y 

reinterpretando paisajes cinematográficos con alusiones a la pintura romántica. De 

otro, el intento de evocar y actualizar en nuestros días el concepto de lo sublime 

ínsito en el arte romántico. 

El anhelo y la persecución de lo sublime que movieron a los pintores románticos 

no están caducados. Al contrario, el afán de asir lo que nos desborda, de aprehender 

lo que nos supera, de expresar lo que es inefable, siguen presentes en la base de mu-

chas inquietudes artísticas que, en un esfuerzo quizá sisífico, persiguen alcanzar una 

expresión más acabada de las profundidades del ser humano, con todo lo que ellas 

tienen de misterioso, trágico, vertiginoso y bello.

El camino hacia lo sublime, en toda su altura y profundidad, apunta hacia un 

mundo interior, espiritual y místico, incoando de este modo la trascendencia e invi-

tando a abandonar el ensimismamiento y a mirar hacia algo mucho más grande, que 

nos llena a la par que nos desborda.

EL INSTANTE DECISIVO
Por José Antonio Ochoa

Cat. 10 

The Wanderer above the Sea of Fog 

(detalle)
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Este camino, marcado por interrogantes y silencios, con más preguntas que res-

puestas, es el que pretendo recorrer en la presente exposición. 

La exposición está dominada por la figura del romántico alemán Caspar David 

Friedrich, cuyo impacto en la iconografía cinematográfica de nuestros días queda 

patente. En ocasiones, las alusiones de la imagen cinematográfica a la obra de Frie-

drich son claramente intencionadas; en otros casos, la similitud entre las imágenes 

es más velada, lo que permite dudar si entre ambas existe una relación consciente, 

directa. No es de mi interés dilucidar si en estos casos las similitudes son buscadas o 

son el resultado de una pura coincidencia, sino simplemente acreditar la presencia 

de facto del lenguaje plástico de Friedrich en el séptimo arte. 

Abordando ahora mi proceso creativo, me permito remitirme al texto de presen-

tación de Ut Pictura Kinesis:

Este proyecto busca llevar la pintura a convivir con otros lenguajes de repre-

sentación contemporáneos —el cine en este caso—, para reclamar así la na-

turaleza dialéctica de la imagen con la intención de interpelar al espectador. 

Se busca suspender en el tiempo las imágenes cinematográficas, para poder 

disfrutar de ellas fuera de su movimiento, tiempo y espacio; para poder con-

templarlas —a diferencia de cómo se podría contemplar el cine— en pausa 

y en silencio. 

Cat. 25 

Solitary Tree 

(detalle)
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En mi proceso de trabajo realizo un recorte del filme, descontextualizo una 

imagen, actúo como si tomara una foto de una secuencia narrativa, aquella 

que mi mirada decide que es “el instante decisivo”. Aunque algunas veces, 

alejándome del concepto de Cartier-Bresson, busco ampliar el tiempo de ese 

instante mediante la integración de fotogramas próximos, confiando en la 

capacidad de la pintura de transmitir un sentimiento de tiempo sostenido. 

Me apropio pues de la imagen pregnante que necesito y sus adyacentes, cuya 

totalidad quiero señalar con la pintura. Porque para mí el cine ya ha cons-

truido esa imagen y toda la secuencia en la atmósfera de una pintura que se 

hubiera puesto en movimiento. 

 

Así, el nombre de esta exposición proviene de aquel concepto acuñado por el 

fotógrafo galo y hace alusión a mi proceso creativo, el cual tiene gran relación con 

la fotografía, aunque sólo desde un punto de vista procedimental, ya que en realidad 

la fotografía está ausente en mi método de trabajo. De este concepto, el instante 

decisivo, me interesa principalmente su relación con el tiempo, esa capacidad de 

la fotografía de suspenderlo y mantenerlo actual indefinidamente. Así lo expresa 

Bresson: “La fotografía es, para mí, el impulso espontáneo de una atención visual 

perpetua, que atrapa el instante y su eternidad”. A diferencia de Cartier-Bresson, 

yo no busco congelar la realidad, sino suspender en el tiempo la imagen cinemato-

gráfica. Él pretende, con la fotografía, fijar el instante preciso; yo intento hacerlo 

mediante la pintura. Al parar el tiempo de la imagen cinematográfica busco invitar 

al espectador a detenerse y mirar, reflexionar y sobre todo gozar. 

En esta colección podemos encontrar imágenes de una quietud pertinaz que re-

verberan movimiento y otras, por el contrario, muestran un movimiento fugaz que 

ha sido inmovilizado. En ambos casos el tiempo adquiere gran protagonismo en la 

obra, eso sí, un tiempo sostenido. 

Cat. 1 

Afternoon 

(detalle)
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Ahora bien, el instante decisivo no sólo alude a Cartier-Bresson (la relación con 

mi proceso creativo y la elección de una imagen como referente visual); sobre todo, 

hace referencia a la Pintura misma. Y es que la práctica pictórica se construye a base 

de “instantes decisivos”. Pintar es una sucesión de continuas decisiones, la elección 

del soporte, en este caso poliéster o lino; la selección de los colores, las mezclas y 

los pinceles; la manera de aplicar la pintura, el momento de difuminar y hacer los 

barridos, etcétera. Cada una de esas decisiones llevan a ese que quizá podamos lla-

mar el instante decisivo por excelencia, el momento en que se decide abandonar la 

obra, ese momento que pone fin al trabajo. Hablo de abandonar y no de terminar, 

deliberadamente. Ya que considero que un cuadro se deja, nunca se termina; se po-

dría trabajar sobre el mismo cuadro indefinidamente. No es fácil decidir el momento 

en el que el cuadro ha alcanzado su punto álgido; ese punto en el cual el cuadro no 

necesita nada más para conseguir su cometido, para expresar su propósito, para ha-

blarnos. Todo lo que se le añada al cuadro simplemente lo perjudicará; por eso, ese 

momento es el instante decisivo.

Volviendo al presente proyecto, su punto de partida son dos obras de Friedrich 

que encontré en el cine y que, casualmente, comparten sala en la Antigua Galería 

Nacional de Berlín: Monje frente al mar y Abadía en el robledal. Descubiertas dichas 

referencias, me lancé a rastrear la presencia de la iconografía friedrichiana en el 

cine, con la idea de reinterpretarla y crear mi propia versión. De este modo, mi in-

tención aspiraba a cerrar el círculo, a culminar un viaje de ida y vuelta: de la pintura 

al cine y del cine a la pintura. Mi investigación sobre los ecos de la obra de Friedrich 

en el cine resultó sorprendentemente fructífera, lo que me ha permitido realizar una 

exposición relativamente nutrida, completando un buen puñado de viajes de ida y 

vuelta del lienzo a la pantalla y viceversa, como era mi intención. A este viaje invito 

Cat. 3 

Day 

(detalle)
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a los espectadores, a quienes en el título de mis obras indican el punto de partida (y 

de llegada) en la obra de Friedrich, dejando a su curiosidad —o a su erudición ci-

néfila— el descubrimiento de la posta intermedia, del fotograma concreto que sirve 

como bisagra del proceso creativo.

Al describir la paisajística romántica y moderna, el crítico victoriano John Ruskin 

señaló que si hubiera que buscar un leitmotiv capaz de condensarla, éste bien podría 

ser “al servicio de las nubes”. Este servicio se realizó en un doble sentido. En uno 

literal, por la ingente tarea de observación, clasificación y representación de nubes 

de todo tipo que caracteriza a esta paisajística. Y en otro figurado, toda vez en que 

su aspiración a captar lo sublime impulsa al espectador a trascender las realidades 

cotidianas y rozar lo celeste y lo sublime, invitándole a dar un paseo por las nubes. 

Al pintar la naturaleza y los paisajes, los románticos fueron capaces de situarnos en 

un contexto de belleza y grandeza inabarcables, permitiéndonos intuir la paradoja 

de nuestra evidente pequeñez y nuestros deseos insondables.

Las representaciones de los maestros románticos, que con mi trabajo pretendo 

remedar, trascienden las coordenadas de espacio y tiempo y logran representar un 

paisaje interior, espiritual. De la mano de los románticos, entre los cuales Friedrich 

cuenta con una voz característica y peculiar, me gustaría acompañar a los especta-

dores a un viaje a través de la pintura y el cine. Un viaje que pasa necesariamente 

por lugares y espacios naturales y físicos, pero que no se detiene ahí, sino que aspira 

a adentrarse asimismo en otros parajes igualmente bellos y misteriosos, psicológicos 

y simbólicos, que están en nosotros mismos y que tenemos el privilegio de poder 

contemplar.

 

Cat. 4 

Plowed Field 

(detalle)
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N
ació en la Ciudad de México en 1990 y vivió en Querétaro hasta co-

menzar sus estudios universitarios. Desde muy temprana edad surgió 

en él un interés por el arte, en especial por la pintura. En 2009 obtuvo 

una beca que le permitió realizar sus estudios en arte y en 2010 viajó a 

Chicago, Estados Unidos, para participar en distintos cursos en la American Academy 

of Art. Un año después se trasladó a Sevilla, España, donde se inició en la carrera de 

Bellas Artes. Gracias a la beca SICUE (Sistema de Intercambio entre Centros Univer-

sitarios Españoles), continuó sus estudios en la Universidad Politécnica de Valencia, 

donde obtuvo el grado en Bellas Artes en 2015. En esa misma institución cursó la 

maestría en Producción Artística (2016-2017). Complementó su formación al parti-

cipar en el taller de pintura Maestros de la Figuración, con el maestro Antonio López, 

convocado por el Museo de la Universidad de Navarra, en 2016.

Desde 2010 ha participado en numerosas exposiciones colectivas en importantes 

foros de Europa, Estados Unidos y México. A la fecha cuenta con una decena de ex-

posiciones individuales. Su serie Ut Pictura Kinesis se presentó en el Museo de Arte de 

Querétaro (2018); Tiempo sostenido en la Galería Thema, en Valencia, España (2018); 

Mirar el tiempo, en Galería My Name’s Lolita Art, en Madrid, España  (2019) y  

La pintura al servicio de las nubes, en Galería Vangar, en Valencia, España (2021).

JOSÉ ANTONIO OCHOA 
(Ciudad de México, 1990)

SOBRE EL ARTISTA
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Desde 2009 su obra ha sido reconocida en numerosos certámenes de pintura. Ob-

tuvo mención de honor en el XVIII Premio Nacional de Pintura Fundación Mainel 

(2015); el accésit en la edición XX de ese certamen (2017) y el primer premio en 

la edición XXI (2018). En 2017 obtuvo la mención de honor en el Premio IberCaja 

Pintura Joven y ese mismo año su obra Retrato de Trini fue seleccionada para el BP 

Portrait Award, el prestigioso concurso que organiza la National Portrait Gallery 

de Londres. En 2020 fue ganador de la XXVII Bienal de Pintura Vila de Paterna 

(Valencia, España).

Si bien se ha dedicado con mayor atención a la pintura, en los últimos años tam-

bién ha trabajado en la escultura, abordando diferentes materiales como piedra, 

metal, resina o madera.

Su obra está presente en la colección del Museo Europeo de Arte Moderno de 

Barcelona, así como en colecciones particulares de México, Canadá, Israel, Nigeria, 

Finlandia, Holanda, Estados Unidos y España.
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CATÁLOGO DE OBRA

Cat. 14 

The Abbey in the Oakwood

(detalle)

“Se trata de una obra joven y arriesgada; joven, porque el horizonte de su impulso es a la vez 

claro y utópico; de riesgo, porque para alcanzar ese horizonte José Antonio Ochoa lleva a la 

pintura a convivir con otros lenguajes de representación contemporáneos —el cine en este 

caso— y reclama la naturaleza dialéctica de la imagen con la intención de herirnos.”

─Rosa Martínez-Artero
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Cat. 1 

Afternoon 

2020 

Óleo sobre poliéster 

60 × 85 cm
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Cat. 2 

Winter 

2020 

Óleo sobre poliéster 

60 × 85 cm
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Cat. 3 

Day 

2020 

Óleo sobre poliéster 

60 × 85 cm
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Cat. 4 

Plowed Field 

2021 

Óleo sobre poliéster 

60 × 85 cm
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Cat. 5 

Morning 

2020 

Óleo sobre poliéster 

110 × 153 cm
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Cat. 6 

Elbschiff in Early Morning Fog 

2020 

Óleo sobre poliéster 

17 × 27 cm
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Cat. 7 

Man and Woman Contemplating the Moon 

2020 

Óleo sobre lino

80 × 90 cm
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Cat. 8 

Neubrandenburg 

2021 

Óleo sobre lino 

110 × 150 cm
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Cat. 9 

The Chasseur in the Forest 

2021 

Óleo sobre lino 

110 × 150 cm
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Cat. 10 

The Wanderer above the Sea of Fog 

2020 

Óleo sobre poliéster 

95 × 110 cm
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Cat. 11 

A Northern Spring Landscape 

2021 

Óleo sobre poliéster 

96 × 126 cm
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Cat. 12 

Walking Man 

2020 

Óleo sobre poliéster 

95 × 127 cm
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Cat. 13 

Monk by the Sea 

2020 

Óleo sobre poliéster 

110 × 174.5 cm

Cat. 14 

The Abbey in the Oakwood

2020 

Óleo sobre poliéster 

110 × 174.5 cm



54 55

Cat. 15 

Woman on the Beach of Ruegen 

2020 

Óleo sobre poliéster 

150 × 110 cm
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Cat. 16 

A Walk at Dusk 

2020 

Óleo sobre poliéster 

24.5 × 55.5 cm
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Cat. 17 

Twilight at Seaside 

2020 

Óleo sobre poliéster 

24.5 × 55.5 cm
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Cat. 18 

Morning Mist in the Mountains 

2020 

Óleo sobre poliéster 

110 × 150 cm
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Cat. 19 

Winter Landscape 

2020 

Óleo sobre poliéster 

110 × 153 cm



64 65

Cat. 20 

Riesengebrige 

2021 

Óleo sobre poliéster 

81.5 × 150 cm

Cat. 21 

Evening 

2020 

Óleo sobre poliéster 

45 × 180 cm
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Cat. 22 

Rogen Landscape in Putbus 

2021 

Óleo sobre poliéster 

110 × 160 cm
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Cat. 23 

Fog 

2020 

Óleo sobre poliéster 

125 × 110 cm
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Cat. 24 

By the Townwall 

2021 

Óleo sobre lino 

90 × 80 cm
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Cat. 25 

Solitary Tree 

2020 

Óleo sobre poliéster 

30 × 21 cm



74 75

Cat. 26 

Poema I 

2019 

Óleo sobre poliéster 

30 × 21 cm
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Cat. 27 

Poema II 

2019 

Óleo sobre poliéster 

30 × 21 cm
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Cat. 28 

Poema III 

2019 

Óleo sobre poliéster 

30 × 21 cm

Cat. 29 

Poema IV 

2019 

Óleo sobre poliéster 

30 × 21 cm
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Cat. 30 

Railroad II

2019

Óleo sobre poliéster

40 x 180 cm
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ÍNDICE DE OBRA

Cat. 1 
Afternoon 
2020 
Óleo sobre poliéster 
60 × 85 cm

Cat. 2 
Winter 
2020 
Óleo sobre poliéster 
60 × 85 cm

Cat. 3 
Day 
2020 
Óleo sobre poliéster 
60 × 85 cm

Cat. 4 
Plowed Field 
2021 
Óleo sobre poliéster 
60 × 85 cm

Cat. 5 
Morning 
2020 
Óleo sobre poliéster 
110 × 153 cm

Cat. 6 
Elbschiff in Early Morning Fog 
2020 
Óleo sobre poliéster 
17 × 27 cm

Cat. 7 
Man and Woman  
Contemplating the Moon 
2020 
Óleo sobre lino
80 × 90 cm

Cat. 8 
Neubrandenburg 
2021 
Óleo sobre lino 
110 × 150 cm

Cat. 9 
The Chasseur in the Forest 
2021 
Óleo sobre lino 
110 × 150 cm

Cat. 10 
The Wanderer above the Sea of Fog 
2020 
Óleo sobre poliéster 
95 × 110 cm

Cat. 11 
A Northern Spring Landscape 
2021 
Óleo sobre poliéster 
96 × 126 cm

Cat. 12 
Walking Man 
2020 
Óleo sobre poliéster 
95 × 127 cm

Cat. 13 
Monk by the Sea 
2020 
Óleo sobre poliéster 
110 × 174.5 cm

Cat. 14 
The Abbey in the Oakwood
2020 
Óleo sobre poliéster 
110 × 174.5 cm

Cat. 15 
Woman on the Beach of Ruegen 
2020 
Óleo sobre poliéster 
150 × 110 cm

Cat. 16 
A Walk at Dusk 
2020 
Óleo sobre poliéster 
24.5 × 55.5 cm

Cat. 17 
Twilight at Seaside 
2020 
Óleo sobre poliéster 
24.5 × 55.5 cm

Cat. 18 
Morning Mist in the Mountains 
2020 
Óleo sobre poliéster 
110 × 150 cm

Cat. 19 
Winter Landscape 
2020 
Óleo sobre poliéster 
110 × 153 cm

Cat. 20 
Riesengebrige  
2021 
Óleo sobre poliéster 
81.5 × 150 cm

Cat. 21 
Evening 
2020 
Óleo sobre poliéster 
45 × 180 cm

Cat. 22 
Rogen Landscape in Putbus 
2021 
Óleo sobre poliéster 
110 × 160 cm

Cat. 23 
Fog 
2020 
Óleo sobre poliéster 
125 × 110 cm

Cat. 24 
By the Townwall 
2021 
Óleo sobre lino 
90 × 80 cm

Cat. 25 
Solitary Tree 
2020 
Óleo sobre poliéster 
30 × 21 cm

Cat. 26 
Poema I 
2019 
Óleo sobre poliéster 
30 × 21 cm

Cat. 27 
Poema II 
2019 
Óleo sobre poliéster 
30 × 21 cm

Cat. 28 
Poema III 
2019 
Óleo sobre poliéster 
30 × 21 cm

Cat. 29 
Poema IV 
2019 
Óleo sobre poliéster 
30 × 21 cm

Cat. 30 
Railroad II
2019
Óleo sobre poliéster
40 x 180 cm
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Cat. 11 

A Northern Spring Landscape 

(detalle)(Catálogos disponibles a solicitud)

Teresa Velázquez. Puesta en abismo. Octubre, 2021.
Bernardo Loar. Siento que nos esfumamos. Junio, 2021. 
Diego Glazer. Hemisferios / Hemispheres. Abril, 2021.

Raúl Campos. La loquería deambulante. Noviembre, 2020.
Eric Pérez. Islote. Recinto del sol poniente. Octubre, 2020.

Carlos Pellicer. Treinta años de obra en papel. Septiembre, 2020.
Pinceles Solidarios. Agosto, 2020.

Carmen Chami. Adláteres and the Unexpected Journey. Abril, 2020.
Lorena Camarena. Invernadero de sombras. Noviembre, 2019.

José Castro Leñero. Mar de la memoria. Octubre, 2019.
Sandra del Pilar. Recuerdos de un tiempo expandido. Septiembre, 2019.

Joaquín Flores. La materia del paisaje. Imágenes de la periferia urbana. Junio, 2019.
Carlos Pellicer. Temples, gouaches y encáusticas. Mayo, 2019.

El placer de lo cotidiano. Pintura mexicana contemporánea. Abril, 2019.
Miguel Ángel Garrido. Luz adentro. Abril, 2019.

Jorge González Velázquez. Origen. Octubre, 2018.
Carlos Pellicer. Abstracto. Julio, 2018.

Flor Pandal. Atlas y planisferios. Abril, 2018.
Beatriz Ezban. Al borde del camino. Noviembre, 2017.

Larissa Barrera. Vientos que acarician mis sombras. Septiembre, 2017.
José María Martínez. La luz de la sombra. Mayo, 2017.

Fernando Pacheco. Estructuras infinitas. Febrero, 2017.
José Castro Leñero. Ciudad negra. Obras en papel. Enero, 2017.

Jorge Obregón. Remanentes de la cuenca. Octubre, 2016.
Wuero Ramos. El misterio de la tristeza. Agosto, 2016.

Antonio Chaurand. Huésped. Junio, 2016.
Tomás Gómez Robledo. Travesías. Mayo, 2016.

Evocaciones 2016. Cinco pintoras mexicanas contemporáneas. Marzo, 2016.
Germán Venegas. Coatlicue. Febrero, 2016.

Carmen Parra y José Antonio Farrera. La flor de loto y el cardo. Pintura. Octubre, 2015.
Miguel Ángel Garrido. Lo que habitamos. Noviembre, 2014.

Edmundo Ocejo. Inventario de imágenes. Mayo, 2014.
Evocaciones. Cinco pintoras mexicanas contemporáneas. Abril, 2014.

José Castro Leñero. Circuito interior. Noviembre, 2013.
Jorge González Velázquez. ...Fractal. Septiembre, 2013.

José Antonio Farrera. Óleos. Abril, 2013.
Carmen Chami. Estratagemas. Noviembre, 2012.

Óscar Gutman. Pintura. Junio, 2012.
Miguel Ángel Garrido. Serán mi nostalgia. Abril, 2012.

Héctor Javier Ramírez. Wallpaper. Noviembre, 2011.
Lorenza Hierro. Contención. Octubre, 2011.

Tomás Gómez Robledo. Llamadas perdidas. Septiembre, 2011.
Remigio Valdés de Hoyos. Le retour. Junio, 2011.

Espejos de la mirada. Pintura abstracta contemporánea mexicana. Mayo, 2011.
Vida en tránsito. La naturaleza muerta revisitada. Febrero, 2011.

Hacia una nueva figuración en la pintura mexicana contemporánea. Noviembre, 2010.
Gustavo Villegas. Non ego. Octubre, 2010.

Tatiana Montoya. Diálogos. Septiembre, 2010.
Miguel Ángel Garrido. Todos nuestros fantasmas. Junio, 2010.

Pedro Cervantes. Escultura ecuestre. Mayo, 2010.
Alberto Ramírez Jurado. Semillas. Febrero, 2010.

Colectiva de Navidad 2009. Diciembre, 2009.
Yampier Sardina. El placer del engaño. Octubre, 2009.

Ernesto Álvarez. Seis nuevas creaciones. Septiembre, 2009.
Tomás Gómez Robledo. Seis nuevas creaciones. Septiembre, 2009.

Miguel Ángel Garrido. Mientras sigamos vivos. Junio, 2009.
Jorge González Velázquez. Retrospectiva. Mayo, 2009.

Fernando Pacheco. Utopías del orden. Abril, 2009.
Víctor Guadalajara. Memoria. Febrero, 2009.
Colectiva de Navidad, 2008. Diciembre, 2008.

Mario Almela. El paisaje y los volcanes de México. Octubre, 2008.
Alberto Ramírez Jurado. El color de mi tierra. Septiembre, 2008.

Juan Carlos del Valle. Pintura y dibujo. Mayo, 2008.
Arturo Zapata. Pintura, dibujo y estampa. Febrero, 2008.

Pedro Cervantes. Escultura, pintura y dibujo. 2007.
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EXPOSICIONES ANTERIORES

Resultado de tres generaciones de marchantes de arte, la galería  
Aldama Fine Art es un foro para la plástica contemporánea que 
difunde expresiones plurales de creadores mexicanos e interna-
cionales. Su misión es orientar al coleccionista moderno para que 
consolide un patrimonio visual. Si desea mantenerse al tanto de 
nuestras actividades, suscríbase a  la lista de correos enviando un 
mensaje con el encabezado “Agregar” a info@aldama.com. Si le in-
teresa recibir nuestros catálogos y publicaciones incluya por favor 
su domicilio completo.
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