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M
iguel Ángel Garrido ha transitado, como pintor, su propia historia de la 

pintura. Descreyendo de la premisa, tantas veces equívoca, de que un 

artista debe producir por fuerza a partir de las últimas conclusiones en 

el sistema global del arte de su época, Garrido pinta sin cuestionarse 

demasiado si el medio pictórico es vigente, si hay que mantener tradi-

ciones inamovibles o si es necesario alinearse con el estatus pospictóri-

co de la disciplina. Lo de él es diferente, en la medida en que su aborda-

je del arte de pintar está fundamentado en el cultivo constante de un impulso afirmativo. Durante 

la última década, este pintor, residente de San Miguel de Allende, Guanajuato, ha desarrollado va-

rias temporadas de obra agrupadas en distintas series: Mientras sigamos vivos (2004-2009), Todos 

nuestros fantasmas (2009-2010), Serán mi nostalgia (2011-2012), Lo que habitamos (2014-2015) y Luz 

adentro (2014-2017). Resulta interesante señalar que Garrido ha sostenido un discurso temático, 

algunas estrategias plásticas y ciertas referencias visuales a través de la secuencia de producción 

de dichas series.

Miguel Ángel 
Garrido
Por Erik Castillo*

Ningún obstáculo me doblega:

el rigor lo destruye […]

el rigor obstinado,

el rigor destinado.

Leonardo da Vinci

Cat. 7

Bailando en Cuernavaca

(detalle)
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El proyecto de Aldama Fine Art para la exhibición y análisis de la pintura de Miguel Ángel Garrido 

a lo largo de esos diez años es interesante; con una visión a largo plazo, la galería ha mostrado al 

público una selección generosa de piezas de cada una de las series y, gracias a ese proceso de 

seguimiento, podemos contar hoy con una perspectiva crítica al respecto. Luz adentro, el conjunto 

que nos ocupa en concreto, representa todavía un punto creativo en el que Garrido mantiene con 

consistencia las elecciones estéticas y los procedimientos de factura plástica que se propuso des-

de Mientras sigamos vivos: iconografía centrada en la figura humana; práctica pictórica autónoma, 

si bien basada en documentos fotográficos con características específicas de encuadre, ilumina-

ción y exposición (movimiento, barridos); escenificación de acontecimientos de la propia vida pri-

vada; configuración fluida de materia; y predominio de cromatismo expresionista.

Desde las primeras series, Garrido apostó por una visualidad elíptica que combina la legibilidad 

con la indeterminación al transmitir el enunciado estético al observador; también concibió una 

pintura fantasmal en la que el relato afectivo cede su lugar, intermitentemente, a figuraciones  

inquietantes alteradas por ecos formales, por deformaciones icónicas y por la evanescencia de 

los elementos. La recepción de los cuadros del artista es doble: por un lado, podemos identificar 

los hechos representados y, por otro, somos testigos de pasajes casi autónomos de pintura-

pintura. En este sentido, Garrido consigue generar imágenes tensas y atractivas en las que nunca 

se quiebra la simbiosis entre el contenido extrapictórico o anécdota y la realidad material de la 

construcción plástica en sí.

Un factor crucial en la formación de Miguel Ángel Garrido como pintor fue la visión de su maestro 

José Ignacio Maldonado, profesor de muchos artistas en el Instituto Allende. Maldonado, ya falleci-

do, fue un artista visual que creía en los poderes de la pintura entendida como proceso vital; como 

bien vio la crítica de arte Ana Quiroz —experta en la escena artística de San Miguel de Allende— en 

su artículo “Sixteen Painters in Memorial Exhibit at Dawit/Maldonado Studio” (texto acerca de la 

exposición-tributo al maestro), para José Ignacio los valores pictóricos residían en las huellas de 

la pincelada y en el carácter realista/irrealista de una política visual que no se rindió ante las ten-

dencias hiperrealistas tan en boga, desde hace veinte años, en algunos sectores de la pintura en 

México. Ciertos aspectos de la poética de Maldonado fueron apropiados y reinventados por Miguel 

Ángel Garrido. La cuestión de las genealogías creativas es un fenómeno muy interesante; en este 

caso, al adentrarse en el examen de la producción de pintura en distintas ciudades del país (ade-

más de San Miguel, Aguascalientes, Durango, Guadalajara, Oaxaca, San Luis Potosí y Querétaro, 

son ejemplos sintomáticos) se advierte la huella de tendencias y posturas muy evidentes. De ahí 

que uno de los desafíos para la zona avanzada de la pintura contemporánea en México sea la ca-

pacidad que desarrollen los pintores de digerir el legado de los predecesores, de asimilar la marca 

de las influencias foráneas y de movilizar la necesidad de romper esquemas.

Cat. 33

A la luz del árbol

(detalle)
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Situados en una perspectiva histórica internacional, sabemos que el campo contemporáneo de la 

pintura se encuentra hoy en una condición posterior al contexto de las polémicas sobre su relevan-

cia, pertinencia y actualidad. En las pasadas décadas de los años ochenta y noventa tuvieron lugar 

las grandes confrontaciones entre los detractores de las disciplinas plásticas y los defensores de 

la pintura. En lo personal, pienso que la relativa obsolescencia que evidencian las disciplinas plás-

ticas de origen moderno es la misma razón de sus posibilidades de encontrar sentido y vigencia. 

Quiero decir que las preguntas que surgieron, desde la invención de la fotografía fija y cinemática, 

por la relevancia artística al interior de la teoría y de la práctica pictóricas, han llevado a los pintores 

a encontrar nuevas coartadas discursivas y de factura para darle la vuelta a un subsistema que no 

ha cesado de reinventarse y afinarse: casi ciento ochenta años después de la presentación pública 

de las primeras imágenes fotográficas en Francia, la pintura sigue operando propositivamente, 

conmoviendo e interesando a sus espectadores.

Por lo que respecta a la confrontación de la pintura con otras prácticas, sobre todo aquellas 

relacionadas con el arte conceptual, neoconceptual y posconceptual, llama la atención cómo hoy 

en día está dado un intercambio crítico de conocimientos; las estrategias de trabajo para sitio es-

pecífico, accionismo, documentación, apropiación, recontextualización e intervención, alimentan 

las formas de producción tanto de artistas ubicados en medios expandidos, inter, multi o posdis-

ciplinarios, como aquellas implementadas por pintores, escultores y autores gráficos. Esto ha sido 

determinante en la definición del escenario artístico de los últimos veinte años, lapso que corres-

ponde a la superación del periodo llamado posmodernista en el que, por cierto, tuvo lugar la fase 

más conflictiva de las citadas confrontaciones acerca de la legitimidad de la pintura en el campo 

del arte contemporáneo.

Lo anterior es significativo. Durante el tiempo asociado a la noción de posmodernismo, más o me-

nos el periodo de 1975 a 2000, el medio de la pintura verificó una redefinición de peso en la teoría 

de su artefacto. En ese momento, el cuadro —que ya había sido entendido y producido de múlti-

ples modos desde los días de la vanguardia y de la segunda posguerra— fue concebido bajo un 

parámetro nuevo. La visión posmodernista del dispositivo pictórico supone que la obra, suerte de 

espacio-soporte-objeto complejo y heterogéneo, puede ser producida con la combinación simul-

tánea de cualquier tipo de registro estilístico (expresionismo, lirismo, geometrismo, informalismo, 

realismo…), modelo de representación (figuración, abstracción) y referente visual (realidad visible, 

documentos fotográficos producidos o apropiados, imágenes mediáticas). Además, en lo tocante al 

objeto en sí, la convención posmoderna es que el aspecto virtual de la pintura (iconografía) puede 

coexistir con la presentación concreta del cuadro como cosa tridimensional en el entorno fáctico.

Cat. 14

Mudanza

(detalle)
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Las propuestas visuales de la generación de artistas a la que pertenece Miguel Ángel Garrido 

aparecieron en el ámbito de la pintura en México en un momento en el que los estatutos posvan-

guardista, posmoderno y reciente habían sido compartidos, analizados y consensuados amplia-

mente en la cultura pictórica global. El proceso creativo que recorrieron estos pintores, aún jóve-

nes hoy por hoy, y que los llevó de la situación emergente a una ubicación legitimada, se dio en la 

referida esfera crítica de la pintura en el cambio de milenio. La respuesta de Garrido a este estado 

de cosas no deja de llamar la atención:

Creo que la única manera de hacer que una búsqueda en la  

pintura valga la pena es meterse en ella sin pretender “ser actuales” 

(por el simple hecho de vivir hoy ya lo somos). […] Hay que recorrer 

el camino individualmente, dejar que la búsqueda madure, conforme 

nuestros ojos vayan viendo más.

El statement de Garrido parafrasea, en alguna medida, las célebres palabras de Rufino Tamayo a 

propósito de las tareas del pintor joven, las cuales recomiendan poner manos a la obra e ir reflexio-

nando sobre la base de lo producido. Entonces, desde la perspectiva de nuestro artista, cada autor 

transita (articula) su propia historia del medio de la pintura (coincidíamos con ello al comienzo del 

texto). El rigor con que Garrido se ha entregado a la realización de su obra respalda, totalmente, 

la citada declaración de principios; su trayectoria puede considerarse un continuo acto de fe, en 

términos de asumir un modo de producción plástica y, más importante aún, un modo de vida. La 

fascinación de Garrido por dar cuenta de los distintos episodios cotidianos, protagonizados por él, 

su familia y sus amigos, arrojan un bello recuento de las vicisitudes de una comunidad coincidente.

Cat. 8

La espera

(detalle)



10 11

Luz adentro es una serie mucho más pictórica que las anteriores. En todas las piezas la huella  

del referente fotográfico es menos evidente, estamos hablando de pinturas con tratamientos  

de pincelada más sintéticos y sumarios; en algunas piezas, incluso, se perciben espacios vírgenes de 

imprimatura. Por lo demás, Garrido sostiene un diálogo estimulante con la estética de ciertas obras de 

Eric Fischl y de Joaquín Sorolla, ambos pintores extremadamente diestros en el manejo de la cons-

trucción a golpe de pincel; pero el diálogo de Garrido con lo hecho por los dos autores invocados en 

mi propuesta de análisis también podría extenderse al gusto de los tres artistas por ciertos motivos 

visuales en la escenificación: los avatares del sujeto en los espacios de la vida social.

Garrido ejecuta los lienzos explotando el efecto poderoso de los escurridos de óleo y el aspecto 

monumental de la pincelada gruesa; de esa manera consigue una construcción violenta de las for-

mas y promueve un expresionismo majestuoso, no exento de giros barrocos, como se corrobora, 

por ejemplo, en las piezas Mudanza y En la sala. La identificación de Garrido con los recursos del 

expresionismo histórico se ve reforzada por el uso constante del color negro y sus derivados; esto 

se ve en casi todos los cuadros de la colección, es como si una nota de la cualidad sombría de la 

obra temprana del artista hubiera retornado, de forma extraña —pero productiva—, en Luz adentro.

Hay, además, otro nivel de interpretación del conjunto de obra que me parece significativo avan-

zar: desde el título general, Luz adentro, y en los de varias pinturas en particular (Domar el fuego, 

Resplandor, A la luz del árbol, Amanece), las imágenes contienen el tema de la diseminación de la 

energía luminosa en la esfera de la vida diaria. Pero el asunto no se queda en el nivel del enunciado 

de los títulos, en efecto, es el leitmotiv de toda la sesión de pintura. Es probable que la narración de 

Garrido, que es un artista que se expresa en un tono afectivo, metaforice —en una trama subyacen-

te— el recibimiento familiar de la pequeña hija de un amigo suyo (Conociendo al bebé) o su propia 

paternidad (Autorretrato como papá) como acontecimientos que propician el advenimiento de la 

luz. Por otra parte, en las obras Tarde en el café, Descubriendo la ventana, En la Crudoteca, Bailando 

en Cuernavaca (por cierto, una pieza del año 2010 integrada retroactivamente en la serie, que fue 

producida a partir de 2014), Construyendo estructura y Noche en la cabaña, hay una alusión directa 

a fuentes de luz que iluminan los foros donde tienen lugar los hechos representados.

Cat. 1

Preparando el té

(detalle)
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La irrupción imaginaria de la luz en las escenas construidas por Garrido casi siempre es casual, 

aunque hay que señalar que no por ello es un tema irrelevante y, además, que en algunos cuadros 

su presencia alcanza un cariz dramático o sutilmente mítico. Sabemos bien que en el decurso de 

los siglos y en la sucesión de periodos, escuelas, movimientos y tendencias, muchos visionarios del 

arte de pintar legaron obras prodigiosas en las que el asunto de la incidencia de la luz es definitivo, 

bajo planteamientos muy diversos. Tintoretto, Caravaggio, José de Ribera, El Greco, Velázquez en la 

etapa sevillana, Zurbarán, Artemisia Gentileschi, Georges de la Tour, Vermeer, Fragonard, Géricault, 

Goya, Kokoschka, Van Gogh, Hopper, Marlene Dumas, Kara Walker, entre otros, rindieron culto en 

sus imágenes al poder de la luminiscencia.

Garrido es un poeta visual de los instantes coronados por el resplandor elemental de la luz. En 

todo su discurso sobre el rostro y la presencia humana en el mundo, en su exploración de los es-

pacios interiores y exteriores, se despliega una espléndida historia de la naturaleza lumínica del 

entorno visible. En Silueta en el cuarto, una de las piezas más misteriosas de la serie Luz adentro, 

se conjugan de modo singular los alcances de la visión del artista: la aparición de una mujer en 

una habitación, magnificada por el efecto de contraluz generado por una lámpara ubicada detrás 

de ella y representada perpendicularmente al punto de vista del espectador, colma el foro visual y 

deja de ser un suceso convencional para transformarse en una epifanía.

* Erik Castillo (Ciudad de México, 1974) es crítico, curador, profesor e investigador, en los campos 
del arte moderno y contemporáneo. Cuenta con veintidós años como docente y conferencista.  

Ha realizado curaduría desde el año 2001 en espacios públicos y privados, en México y en  
el extranjero. Es autor, entre otras publicaciones, de los libros: 15 minutos de flama, Mantarraya 

Ediciones, Fundación del Centro Histórico de la Ciudad de México, 2008, y El juguete en México, 
Vaso Roto Ediciones, 2015.

Cat. 20

Comiendo tostadas

(detalle)
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C
ursó la Licenciatura en Artes Visuales en el Instituto Allende, en San Miguel 

Allende, Guanajuato, especializándose en pintura bajo la guía del maestro 

José Ignacio Maldonado (2002-2005). Ha participado en numerosas exposi-

ciones colectivas en los estados de la República. Su primera muestra indivi-

dual, Expansión en látex, conformada por treinta y cuatro piezas entre óleos 

y acuarelas, se presentó en 2005 en la Casa de Cultura Jaime Sabines de la 

Ciudad de México; en ella estableció un acercamiento a la anatomía humana 

a través de la naturaleza muerta. Resultado de la inminente necesidad de representar la figura 

humana, en 2006 presentó la serie Animal en celo en el Museo de la Ciudad de Querétaro, con-

formada por veintidós óleos en los que plasmó el extremo del instinto sexual y su abstracción. Al 

encontrar sentido a lo grotesco consiguió su propósito de mostrar la piel humana y lo carnal en 

su aspecto más íntimo, con imágenes de lograda factura. Como complemento a esta serie, persi-

guiendo un equilibrio en los colores y continuando la búsqueda de la redención humana a través 

de la pintura, preparó Vorágine, presentada en 2008 en el mismo museo. Las diecinueve piezas que 

la conformaron —en su mayoría monocromáticas y de gran formato— denuncian la crueldad del 

hombre con el hombre, a través de la interpretación de imágenes clave de la prensa contempo-

ránea internacional. En su búsqueda por llevar a la pintura imágenes de la vida cotidiana, Garrido 

preparó tres exposiciones que presentó en Aldama Fine Art durante 2009, 2010 y 2012. Las mues-

tras, cuyos títulos formaban el enunciado Mientras sigamos vivos, todos nuestros fantasmas serán 

mi nostalgia son una gran serie de ciento cuatro obras en las que el artista exploró la referencia 

fotográfica así como sus accidentes cromáticos y de movimiento. Se acompañaron con la edición 

de catálogos ilustrados que incluían ensayos de las críticas de arte Berta Taracena, Lelia Driben y 

Avelina Lésper. A esta serie siguió una cuarta exposición en Aldama Fine Art. Bajo el título de Lo 

que habitamos, continuaba sus inquietudes de plasmar ciertos aspectos de la cotidianidad. Obtuvo 

el reconocimiento del Consejo Nacional para la Cultura y las Artes, ahora Secretaría de Cultura, al 

recibir la Beca Jóvenes Creadores a través del Fondo Nacional para la Cultura y las Artes en tres 

ocasiones, para los periodos 2010-2011, 2012-2013 y 2016-2017. En 2018 ingresó al Sistema Nacional 

de Creadores de Arte, importante distinción que otorga la Secretaría de Cultura de México. Desde 

ese mismo año vive y trabaja en Lagos de Moreno, Jalisco, donde ha establecido su taller.

SOBRE EL ARTISTA

Miguel Ángel 
Garrido

(Ciudad de México, 1982) 
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Cat. 12

Resplandor

(detalle)

Para Andrea.

De tu mano

caminar es más ligero.

M. A. G.
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Cat. 1

Preparando el té

2014

Óleo sobre tela

90 × 130 cm



20 21

Cat. 2

Domar el fuego

2015

Óleo sobre tela

77 × 120 cm

Cat. 3

Sin título

2015

Óleo sobre tela

77 × 134 cm
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Cat. 4

En la Crudoteca

2015

Óleo sobre tela

77 × 134 cm
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Cat. 5

Noche en la cabaña

2014

Óleo sobre tela

60 × 230 cm

Cat. 6

Construyendo estructura

2014

Óleo sobre tela

65 × 225 cm
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Cat. 7

Bailando en Cuernavaca

2010

Óleo sobre tela

178 × 105 cm

Cat. 8

La espera

2015

Óleo sobre tela

140 × 103 cm
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Cat. 9

Descubriendo la ventana

2015

Óleo sobre tela

110 × 115 cm
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Cat. 10

En la sala

2014

Óleo sobre tela

82 × 110 cm
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Cat. 11

Sin título

2014

Óleo sobre tela

82 × 110 cm
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Cat. 12

Resplandor

2015

Óleo sobre tela

125 × 158 cm
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Cat. 13

Sin título

2015

Óleo sobre tela

120 × 160 cm

Cat. 14

Mudanza

2014

Óleo sobre tela

132 × 165 cm
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Cat. 15

Ventana

2015

Óleo sobre tela

132 × 169 cm
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Cat. 16

Autorretrato como papá

2015

Óleo sobre tela

135 × 93 cm
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Cat. 17

Preparando starter

2015

Óleo sobre tela

100 × 100 cm

Cat. 18

Sin título

2015

Óleo sobre tela

68 × 142 cm
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Cat. 19

Primeros meses

2016

Óleo sobre tela

10 × 20 cm

Cat. 20

Comiendo tostadas

2015

Óleo sobre tela

16 × 16 cm
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Cat. 21

Sin título

2016

Óleo sobre tela

12 × 16 cm
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Cat. 22

Sin título

2016

Óleo sobre tela

10 × 20 cm

Cat. 23

Esperando hamburguesas

2016

Óleo sobre tela

16 × 16 cm
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Cat. 24

Pastel y botana

2016

Óleo sobre tela

20 × 10 cm

Cat. 25

Tarde en el café

2017

Óleo sobre tela

16 × 21 cm
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Cat. 26

Dawit/Maldonado Studios

2016

Óleo sobre tela

13 × 30 cm
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Cat. 27

Bar en Querétaro

2015

Óleo sobre tela

21 × 36 cm
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Cat. 28

Póquer 2015

Óleo sobre tela

25 × 94 cm

Cat. 29

Mortal en Tulum

2015

Óleo sobre tela

93 × 200 cm
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Cat. 30

Noche de pizza

2015

Óleo sobre tela

65 × 300 cm
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Cat. 31

Sin título

2015

Óleo sobre tela

70 × 70 cm

Cat. 32

Flotar

2016

Óleo sobre tela

16 × 21 cm
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Cat. 33

A la luz del árbol

2018

Óleo sobre tela

140 × 140 cm
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Cat. 34

Conociendo al bebé

2017

Óleo sobre tela

110 × 138 cm

Cat. 35

Albahaca

2015

Óleo sobre tela

110 × 173 cm
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Cat. 36

Patio

2017

Óleo sobre tela

16 × 16 cm

Cat. 37

Silueta en el cuarto

2017

Óleo sobre tela

15 × 22 cm
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Cat. 38

Amanece

2017

Óleo sobre tela

16 × 16 cm
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Cat. 39

Tractor a la puerta

2015

Óleo sobre tela

188 × 140 cm

Cat. 40

Brindis alrededor de la hamaca

2018

Óleo sobre tela

117 × 168 cm
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Exposiciones anteriores
(Catálogos disponibles a solicitud)

Jorge Gonzalez 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.

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 internacionales. 
Su misión es orientar al coleccionista moderno para 
que consolide un patrimonio visual. 
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