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BIO

Nace en Buenos Aires, en 1968, donde actualmente vive y trabaja.

Entre 2002 y 2015 realiza diversos talleres y clínicas de análisis de obra, con docentes entre 
los cuales se destacan Tulio de Sagastizábal, Leila Tschopp, Augusto Zanela, Silvia Gurfein 
entre otros. 

Ha realizado muestras individuales y colectivas:”La inteligencia de las flores”, Centro Cultural 
San Martín, Buenos Aires 2023; “Equidistancia”, Galería Palatina, Buenos Aires 2022; “Blend#2”, Bar 
Varela Varelita, Buenos Aires 2022; “Adorable y fantaseada”, Estación Guerrero, Buenos Aires, 
2022; “Oh, hazme una mascara”, Casa Bolivar, Buenos Aires, 2021; “Todo esta escondido en la 
memoria”, Galeria Pasaje 17, 2020; ”El ramo imposible”, Casa Matienzo, Buenos Aires, 2019; “Caminar 
en Silencio”, Galería Palatina, Buenos Aires  2019; “Mucha Pintura”, Casa Matienzo, 2018; “De Otra 
Naturaleza”, Jardín Botánico Arturo Ragonese, INTA, 2013; “El Grito”, Espacio de arte Herminia, 2011.

Fue seleccionado en Convocatorias, Premios y Salones Nacionales, como: Centro Cultural San 
Martín, Convocatoria Artes Visuales 2022, Premio de Pintura Felix Amador (2022), Premio UADE de 
Artes Visuales (2021), Premio de Pintura Banco Central de la Republica Argentina (2020), XXII 
Premio Klemm a las Artes Visuales (2018); Selección XI Premio Nacional de Pintura Bancor 2018; 
Salón de Pintura Fernán Félix de Amador, Museo de Bellas artes de Luján, Provincia de Buenos 
Aires (2010-2009); Salón Nacional de Artes Visuales, Categoría Pintura, Palais de Glace, Buenos 
Aires (2009-2008); 3er Concurso Nacional de Pintura UADE, Museo Metropolitano, Buenos Aires 
(2008) 

En 2018 recibe una Beca para Creación otorgada por el Fondo Nacional de las Artes a través 
del Programa Fondos Municipales de las Artes y la Transformación Social del Municipio de 
Morón. 

Desde 2017 integra el proyecto audiovisual TBF - The Black Future Project, junto a Amadeo Azar 
y Nicolás Vazquez. Es una agrupación que presenta performances en vivo de música y videos. Las 
piezas musicales nacen a través de la improvisación y sesiones electrónicas que conectan las 
imágenes con la música incidental de diferentes documentales, collages visuales y videos de 
retro futurismo. Participan de performances en vivo en: MUSEO NACIONAL DE BELLAS ARTES (2022), 
Galería Ruth Benzacar (2018), Museo del Libro y de la Lengua (2018), HACHE Galería (2018), FASE9, 
Casa Nacional del Bicentenario(2017), ATOM Bar (2017) y FACAFeria de Arte Contemporáneo 
Argentino (2017), ENTRE MUCHOS OTROS.



“Flores para Eugenio Daneri”
Oleo sobre tela
250x200cm
Año 2021



“RAMO PURPURA PARA EUGENIO DANERI”
Oleo sobre tela
140X110Cm
Año 2023



“NATURALEZA MUERTA CON DOS FLORES”
Oleo sobre tela
95X75cm
Año 2023



“Flores para Miguel Diomede”
Oleo sobre tela
200x150cm
Año 2020



“La memoria”
Oleo sobre tela
65x50cm
Año 2020



“Black Music”
Oleo sobre tela
150x150cm
Año 2020
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“Las horas”
Oleo sobre tela
57x46cm
Año 2020



la inteligencia de las flores
vista de la instalacion

centro cultural san martin, buenos aires
Año 2022/23

caminar en silencio (benavente/kalbermatter)
vista de la instalacion

galeria palatina, buenos aires
Año 2019



la inteligencia de las flores
vista de la instalacion

centro cultural san martin, buenos aires
Año 2022/23

caminar en silencio (benavente/kalbermatter)
vista de la instalacion

galeria palatina, buenos aires
Año 2019



“born to be blue”
Oleo sobre tela
140x140Cm
Año 2019



“what is this thing called love”
Oleo sobre tela
200X160Cm
Año 2019



“dos flores blancas (para p.s.)”
Oleo sobre tela

35x50cm
Año 2021

“tenderly”
Oleo sobre tela
50x50cm
Año 2019



el ramo imposible
vista de la instalacion

casa matienzo, buenos aires
Año 2019



el ramo imposible
vista de la instalacion

casa matienzo, buenos aires
Año 2019



el ramo imposible
vista de la instalacion

casa matienzo, buenos aires
Año 2019



“La Rosa en el Vasito”
Oleo sobre tela
120x100cm
Año 2021



“Flores Amarillas”
Oleo sobre tela
140x98cm
Año 2021



“El Florerito”
Oleo sobre tela
190x115cm
Año 2020



“hotel touring club”
Oleo sobre tela
12X100Cm
Año 2021



oh! hazme una mascara
vista de la instalacion

casa bolivar, buenos aires
Año 2021



oh! hazme una mascara
vista de la instalacion

casa bolivar, buenos aires
Año 2021



“Jarrón con petunias moradas”
Oleo sobre tela
120x100cm
Año 2022



“Flores secas”
Oleo sobre tela
100x100cm
Año 2022



“FLORES SECAS”
Oleo sobre tela
45x35cm
Año 2022



“RAMO EN UN JARRON AZUL”
Oleo sobre tela
100X80Cm
Año 2022



“RAMO DE AZUCENAS”
Oleo sobre tela
100X80Cm
Año 2022



“FLORES EN UN VASO”
Oleo sobre tela
120X100Cm
Año 2022



“Vasito con Flores Rojas”
Oleo sobre tela
110x80cm
Año 2020



equidistancia (BOURSE/benavente)
vista de la instalacion

galeria palatina, buenos aires
Año 2022



equidistancia (BOURSE/benavente)
vista de la instalacion

galeria palatina, buenos aires
Año 2022



“Flores en un jarrón azul”
Oleo sobre tela
120x100cm
Año 2022



“Hibiscus rojo sangre”
Oleo sobre tela
180x130cm
Año 2022



“La inteligencia de las flores (VERSION rojo)”
Oleo sobre tela

70x46cm
Año 2022

“La inteligencia de las flores (VERSION amarillo)”
Oleo sobre tela
70x44cm
Año 2022



“Flor amarilla”
Oleo sobre tela
50x40cm
Año 2022



“Rosas blancas para fortunato”
Oleo sobre tela
40X30Cm
Año 2022



la inteligencia de las flores
charla con eduardo Stupia

centro cultural san martin, buenos aires
Año 2023



la inteligencia de las flores
vista de la instalacion

centro cultural san martin, buenos aires
Año 2022/23

la inteligencia de las flores
vista de la instalacion

centro cultural san martin, buenos aires
Año 2022/23



STATEMENT

Mi obra investiga las posibilidades narrativas de la pintura y, al mismo tiempo, explora su propia 
materialidad: el trabajo manual, las idas y vueltas, las modificaciones y los arrepentimientos en el 
trabajo con el óleo. Me interesa que en la obra se manifiesten algunas preocupaciones ligadas a la 
construcción de imágenes en las que participan elementos fácilmente reconocibles, pero en las cuales 
se revela principalmente mi interés por explorar los recursos propios de la pintura como lenguaje. Me 
propongo ir en busca del motivo desde el gesto físico e improvisado a partir del cual surge la imagen 
pictórica.

El conjunto de obras que trabajo aborda un género que históricamente fue recorrido y actualizado, 
investigado y re interpretrado como es la naturaleza muerta y la pintura de flores. Me interesa que 
las piezas ensayen diferentes alcances de la versatilidad e insistencia que ese género sigue presentan-
do en el ámbito de la pintura y el arte contemporáneo. 
Mis principales preocupaciones, acerca del tiempo y la historia, la memoria, el original y sus versiones, 
se revelan tanto en el contenido como en el proceso de trabajo, permitiéndome sugerir sutiles 
narrativas por debajo de la superficie de las obras.

Es importante para mí que el desarrollo de esa práctica reserve un lugar central a los diferentes 
tratamientos y modos de la pintura, el color, las formas y las texturas. Mi intención es que los cruces 
y desarrollos surgidos en el hacer resulten en una imagen que no deje de pertenecer al género que 
elijo pero que al mismo tiempo se desdibuje en preguntas, en conflictos y logre configurarse a partir de 
maneras propias, emparentadas con una tradición y un grupo de pintores que constituyen una especie 
de árbol genealó- gico personal.

Estos trabajos se ven influenciados también por el desarrollo de la cultura popular durante el siglo 
XX, la historia del jazz, los movimientos socio-culturales de las décadas de los 50 y los 60, la 
literatura y la aparición del mundo del rock. 
En ese contexto me interesa específicamente la improvisación como convención, como recurso y método 
de trabajo que caracterizó al jazz pero también se extendió a otros estilos musicales y disciplinas.To-
mo como referencia para mi proceso de trabajo la idea de partir de una fórmula conocida, clásica (el 
standard), versionada y vuelta a versionar, que me sirve como un nuevo punto de inicio. Las huellas 
iniciales se pierden en el proceso y me permiten establecer nuevas relaciones con la pintura, sus 
códigos y sus motivos, transformando las propias iniciativas de manera permanente y proponiendo una 
obra que sólo puede afirmar su propio proceso, sus incertidumbres y desconfianzas.

Sigo las tradiciones de la pintura occidental pensando algunas cuestiones que desarrollaron otros 
artistas en el pasado dentro de este mismo género. Cambio la escala y realizo una pintura mucho más 
grande que la que me sirve de punto de partida, pero imagino e intento en ese cambio, reproducir las 
técnicas, las formas de desarrollar la práctica de la pintura y los intereses que un pintor argentino 
de mitad del Siglo XX desarrolló en la misma ciudad donde vivo pero varias décadas antes.
Traigo al presente a través de mi experiencia como artista, el legado de artistas que me antecedieron 
y procuro dialogar con su obra debatiendo algunas ideas.



TEXTOS



El ramo imposible
   “Gracias a las plantas, Ia tierra se convierte definitivAmentE 
                                                                                                                             EN EL espacio metafisico del soplo.”
                                                                                                              La vida de las plantas, Emanuele Coccia

Podemos trazar una relación entre la imposibilidad del ramo al que alude el título de esta muestra y 
la idealidad de la pintura, su condición de ventana que proyecta y deja ver el panorama del mundo 
terrenal transformado. Operamos con imágenes mentales, concepciones ideales y este espacio 
imaginado de la pintura, que permite reunir en el mismo plano especies naturales que florecen en 
tiempos y latitudes diferentes, parece corresponderle perfectamente a esa voluntad de abstracción. 
Y sin embargo, además de pensamiento y conciencia, somos un cuerpo envuelto en otro cuerpo, en la 
capa sutil de la atmósfera, penetrados por las cosas y penetrando, mezclados con el entorno sin 
perder identidad. La pintura, una cosa entre otras cosas, es también el fragmento de un espejo roto, 
imagen frágil de un proceso en formación. 
Mariano Benavente pinta casi exclusivamente flores desde hace cinco años, como consecuencia de una 
serie anterior que exploraba paisajes exuberantes y fantásticos. Se concentra en la observación de 
modelos que fotografía en su vida cotidiana y también de otras pinturas del género, iniciando un 
proceso pictórico de mutaciones, borramientos y versiones superpuestas en el que la figuración se va 
desatando de sus necesidades narrativas. A través de sucesivas y casi infinitas capas, la imagen se 
revela y desaparece, se incendia y se rompe, se rearma y surge nuevamente, transformada. 
Los ramos son el resultado de una práctica privada, introspectiva e incansable, sujeta al ámbito 
doméstico luego de la jornada laboral. Logran enlazar en un mismo impulso, la pintura holandesa del 
siglo XVII con el ambiente de La Boca en las flores de Diomede y las sombras de la tarde en un pequeño 
taller de Almagro. Son la ilusión de la pintura pero también la materia; la vitalidad y la decadencia; el 
movimiento de la imagen presente, siempre en fuga, y la demora de la evocación.

Leila Tschopp
Mayo 2019



El misterio de las flores.

A Darwin lo volvían loco las flores, escribió que eran un misterio abominable. Que la repentina aparición 
de plantas con flores era desconcertante para todos los que creen en cualquier forma de evolución. 
Las flores eran la hendidura por donde se le coló al naturalista el creacionismo. La imprecisión para 
situarlas consentía la hipótesis de que las plantas con flores habían sido creadas milagrosamente, 
es decir, sustentaban la explicación divina del origen de la vida en la Tierra. A partir de la independencia
económica de los Países Bajos en el siglo XVII, sobreviene un boom económico. Se invierte en terrenos y 
Amsterdam se vuelve tan costoso que los inversionistas empiezan a migrar hacia otros emprendimientos. 
En ese entonces, las flores eran un símbolo de ostentación en el centro de Europa. El exotismo de los 
bulbos de tulipán provocó una euforia productora y compradora, tanto que  los precios aumentaron
exponencialmente y en 1635 se llegó a intercambiar un bulbo de tulipán Semper Augustus por una mansión 
en el centro de Ámsterdam. Las sumas más grandes las pagaban los coleccionistas de arte, nuevos ricos 
con mucho dinero para gastar y de esa manera las flores fueron la primera burbuja económica en la 
historia. La segunda fue la pintura. Estos coleccionistas burgueses de Holanda son protestantes, no van a
querer santos como los anteriores. Esta necesidad del mercado va a dar lugar a la prosperidad de tres 
géneros de la pintura, el retrato, el paisaje y la naturaleza muerta.  La belleza en ese entonces tenía un 
carácter moral, los cuadros tenían que ser bellos. La fealdad de una pintura ubicada en alguna parte de 
la casa donde se esperaba un bebe, podía hacer nacer al niño con alguna deficiencia. En una vuelta un poco 
forzada pero divertida uno podría decir que si un niño nace o se cría entre obras de arte, posiblemente se 
incline a la práctica artística. Esa sería, a ojos de muchos, un déficit, una deficiencia. Entonces ¿Qué causa 
la obra de arte? Nietzsche presenta anudados dos instintos opuestos. Apolo, la luminosidad, la bella 
apariencia y Dionisos, divinidad oscura cuyo despedazamiento a manos de titanes evoca los horrores de la 
existencia. Así la Tragedia anuda lo bello apolíneo con el horror dionisiaco, tal como “florecen las rosas 
sobre una rama de espinas” según Nietzsche. De un modo similar, Lacan piensa la belleza como la última 
barrera frente al horror, a diferencia del arte contemporáneo que muestra el horror sin velo y de forma 
descarnada. Pintar lo bello tantas veces como sea posible hasta que esa repetición desenmascare una 
sospecha. Pintar una flor, un tallo, un florero. Situarla distinto, iluminarla con luz natural, con luz 
artificial. Ubicarla bajo la estela de la historia de la pintura. Proceder con la materia sin delicadeza. 
Empastar, cincelar con acrílico hasta que aparezca una forma imprecisa, mental. Elegir un jarrón, 
disponerlo hasta que encuentre la orientación precisa. Esa si y no otra. De ser otra, entonces hará falta 
una pintura nueva y retomar la tarea. Volver una y otra vez a mirar lo mismo. Ocupar el trabajo del 
florista inventando un Ikebana fantasmal. Un tratamiento mediante esa repetición que Freud llamaba 
demoniaca de la neurosis, puesta a trabajar mediante la práctica artística. El sadhana del yoga,
ejercicio diario y repetido para darle al cuerpo y a la mente una disciplina que exprese el infinito dentro 
de uno. Una meditación. Un mantra que duplica la misma frase en una  pintura tras otra. Cuando afuera es 
siempre lo mismo, adentro empieza a resonar distinto. Flores en jarrones, sobre mesas. Flores con una 
pintura de flores detrás.



Antes también hubo flores, por ejemplo en el interior de las tumbas egipcias, en las pinturas murales 
romanas y en los mosaicos de Pompeya. En esos casos las flores casi prescindían del detalle. En este, 
también. Los jarrones son esquemáticos, hay fondo y figura apenas para identificar un objeto de otro 
pero en el plano parecen lo mismo. De tal inmediatez que se alojan en un vaso de vidrio como se las 
conserva en el hospital cuando no hay tiempo para detenerse en pormenores. Los tallos y las hojas
son de un solo trazo negro, proyectan una sombra tenebrosa. Otras parecen bajorrelieves, quizá 
pintadas directamente con espátula. En cada una de estas obras de arte hay una parte de la historia 
del arte. Son flores que provocan a la experiencia, el ojo se cruza con algo que lo detiene. Flores, 
jarrones, manteles improvisados con papeles de envolver. Siempre es un poco nervioso y torpe todo. 
Hay una urgencia por pintar que ¿quién sabe? podría ser el deseo del artista. Están llenas de huellas 
estas pinturas, eso es importante. Los rastros de la performance de la pintura. Puede incluso
haber flores en los mismos jarrones que las alojan, es tremendo. Lo cubren todo. Una belleza de 
naturaleza ominosa, tan presente que no hay donde escapar. Charles Baudelaire publicó Las flores del 
mal. Sus flores eran poemas, flores enfermizas que no respetaban el estilo ni los recursos de la 
época. Flores vulgares, sin artificios, que elevaban el lenguaje coloquial a la categoría poética. Que 
exploraban la visión descarnada del erotismo. Flores como poemas que se obsequian al enamorado y 
se acercan a la tumba de los fallecidos. Eso son las flores y quizá eso es el arte, un artificio donde se 
juntan la vida con la muerte. A partir de ahora, quedamos advertidos cuan perturbadoras pueden ser 
las flores.

Ay florero, ay florero,
dame un ramo de tu flor,
pa que mi novia me quiera

igual que la quiero yo.
Ay florero, ay florero,

dame un ramo de tu flor.
Ay florero, ay florero,

que padezco mal de amor.
El misterio de las flores, 

tanguillo de Manolo Escobar (1959)

dAVID NAHON, OCTUBRE 2021



Caminar En Silencio.
Un diálogo entre obras de Mariano Benavente y Milton Kalbermatter.

Hay oportunidades en que ante nuestros ojos las paralelas se cruzan. 
Necesitan cruzarse, como evidencia de algunas comuniones y como avatares pasajeros que reafirman 
fuertes trayectorias.
Son recorridos que tienen mucho de solitario, y semejan paralelos.
Recorridos que por razones imponderables tienen la posibilidad y la necesidad de cruzarse, quizás entre 
otras cosas, para reclamar la urgencia de ser leídos.

Maneras de resaltar por contrastes y similitudes la intensidad de experiencias, que resumen y hacen 
visible el fuerte arraigo al continuo infinito que resulta ser el amor y la práctica de la pintura.
Construcción del lenguaje como experiencia de vida, como pasión y ejercicio voluntarioso, placer y 
denuedo, permanencia y acción irrefrenable.
Seguramente pintores diferentes abrevan en historias diferentes. 
Diferentes conocimientos, diferentes vínculos y diferentes homenajes. 
Pero abrevan a la vez en un pasado que es común, que los ha alimentado en los años de formación y 
esperanzas, que les ha despertado la pasión y las ilusiones iniciales, que les ha prefigurado el universo de 
pertenencia, un club al que han deseado integrarse.

Me propongo ir en busca del motivo desde el gesto físico e improvisado a partir del cual surge la imagen 
pictórica.
Mi intención es que los cruces y desarrollos surgidos en el hacer resulten en una imagen que no deje de 
pertenecer al género que elijo. Al mismo tiempo, que esa imagen se desdibuje en preguntas, en conflictos y 
logre configurarse a partir de maneras propias, emparentadas con una tradición y un grupo de pintores 
que constituyen una especie de árbol genealógico personal (Mariano Benavente dixit).

Y Milton Kalbermatter reafirma: no  busco idear una forma, tampoco pintar lo que siento, sólo quiero ser 
afectado por la imagen que voy descubriendo.  Percibo  que al pintar se diluyen los límites que existen 
entre la pintura y yo. Cada cuadro es una secuencia con sus ritmos, convulsiones y vibraciones, que me 
conduce silenciosamente hacia la extrañeza.

Confluencias y diferencias, ámbitos comunes.



En Milton es muy fuerte el recorrido, las acrobacias en el plano, la sinfonía de las formas y los múltiples 
espacios de color. Es austero por la delicadeza en las variaciones, pero es a la vez coral y vertiginoso.. 
Milton ejerce un idioma musical, lleno de saltos y sobresaltos, de estaciones y reposos, y continua fluidez. 
Elabora  una polifonía llena de vitalidad y frescura,  peleándose de a ratos con lo normativo, reencon-
trándose en la armonía que descansa en el suspenso y la imaginación.

Mariano es reconcentrado, casi obsesivo. Su juego se despliega en múltiples planos de profundidad, en el 
arrastre de la pintura que cubre y devela a su vez la potencia del plano pintado. Juega con los sonidos 
inaudibles, con los restos de lo ocurrido como germen de lo que promete ser. Y siempre está tomándonos de 
la mano para penetrar en un mundo enigmático, casi hermético, de un espesor que se emparenta con cada 
universo de memoria y emociones que todo espectador arrastra consigo mismo. Compactas y elegantes, 
sus obras siempre evocan momentos inmemoriales del arte de pintar.

Cada cual es muy fiel al giro que provoca el uso de diferentes materiales: el collage sobre papel y el 
acrílico en Milton, el óleo siempre sobre telas en Mariano.
Los lenguajes se construyen desde la voluntad de decir pero igualmente desde el juego de posibilidades 
que los materiales elegidos permiten y facilitan. 
El discurso visual es una combinatoria del querer y el saber decir, pero mucho de la entrega al juego, tan 
inesperado a veces, que las herramientas condicionan,  habilitan, casi autorizan.

Mariano Benavente y Milton Kalbermatter, técnicas y procedimientos, personalidades diferentes, que se 
asocian sin conflicto a la hora de dialogar en torno a sus experiencias constantes, tan valorables,  
cuidadosas y esforzadas;
que tienen como fin construir como horizonte lo que ha sido sustantivo en sus pasados y sus presentes: la 
pasión y el asombro.

Tulio de Sagastizábal, abril 2019.



CONTACTO

MARIANO BENAVENTE

Cel:+54 9 11 4076-8414
marianobenavente68@gmail.com

Instagram: @marianobenavente
Facebook: MarianoBenavente


