


Dans l’art contemporain, la texture est un élément crucial qui transmet les qualités 
tactiles et visuelles d’une surface. Avec des éléments tels que la ligne, la couleur, la 
forme et l’espace, la texture joue un rôle essentiel dans la transmission de la profondeur 
et de la dimension dans les œuvres d’art. Les artistes appliquent diverses techniques, 
telles que les coups de pinceau expressifs et la superposition complexe de matériaux, 
pour créer une texture qui va au-delà du simple toucher, invitant les spectateurs à 
explorer les dimensions sensorielles. Des artistes tels que Yulia Bas, Kim Byungjoo, 
Coderch et Malavia, Zhuang Hong Yi, Jae Ko, Maya Kulenovic, Lu Luo, Rogelio Manzo 
et Yann Normand emploient diverses méthodes pour manipuler magistralement la 
texture, contribuant ainsi à une expérience artistique riche et immersive qui transcende 
le domaine visuel.

Yulia Bas incorpore du gesso, du papier écrasé, des acryliques et des huiles pour créer 
des textures transcendantes sur la toile. Son travail au pinceau, à la fois réaliste et 
abstrait, pose des questions sur l’identité et le changement, invitant les spectateurs à 
ressentir les textures nuancées de l’émotion dans ses compositions.

Kim Byungjoo brouille la frontière entre le dessin et la sculpture en présentant des 
œuvres tridimensionnelles qui sculptent des espaces architecturaux. Détachées 
de panneaux acryliques, ces créations offrent un voyage textural, passant d’une 
perspective intérieure à une perspective extérieure.

Le duo d’artistes Coderch & Malavia présente une utilisation sophistiquée du bronze, 
élevant leur travail sculptural dans le domaine de l’hyperréalisme. Réputé pour sa 
technique raffinée, le duo a une approche qui transparaît tout au long de son processus 
de création, depuis le modelage initial en studio jusqu’à la fonte de la pièce finale 
en bronze. Ce qui distingue Coderch & Malavia, c’est l’attention qu’ils portent à la 
texture. Le choix du bronze comme médium leur permet de capturer un niveau de détail 
extraordinaire, donnant vie aux surfaces qu’ils représentent.

Zhuang Hong Yi, maître de la texture, réalise ses parterres de fleurs à partir de délicats 
morceaux de papier de riz peints. La qualité tactile de ses créations, associée au riche 
symbolisme culturel du motif floral, donne naissance à des œuvres d’art qui attirent le 
spectateur.

Jae Ko s’inspire de la nature et crée des sculptures à partir de papier ordinaire en 
déroulant et en remodelant des kilomètres de ruban adhésif, immergé dans l’encre et 
laissé à sécher pendant des mois. Ressemblant à des éléments organiques tels que 
les arbres et les tornades, ses œuvres présentent une texture unique, invitant à un 
engagement tactile avec les complexités de la nature.

Maya Kulenovic sculpte ses portraits de manière complexe, en se concentrant sur le jeu 
des textures. En utilisant des mélanges de ciment, de pigments et de matériaux divers, 
elle adopte une approche picturale pour superposer les textures et les couleurs. Les 
touches finales mettent en évidence ses techniques habiles, notamment la sculpture, 
la re-sculpture, l’érosion intentionnelle et la réparation. Grâce à des traitements de 
surface tels que le polissage, le brunissage, la coloration et l’application de patines, 
Kulenovic obtient une variété captivante et riche de textures dans son travail sculptural.

Lu Luo explore les kimonos chinois classiques et les costumes de théâtre, en 
introduisant des textures à l’aide de la soie pour créer une fusion culturelle. Ses œuvres 
agissent comme un pont, invitant les spectateurs à ressentir les textures de l’Orient et 
de l’Occident combinées.

Rogelio Manzo, influencé par sa formation d’architecte, utilise des matériaux non 
conventionnels tels que des panneaux de résine pour murs intérieurs. En utilisant des 
transferts d’images, des couches de peinture et du tissu, il construit des œuvres d’art 
visuellement captivantes qui invitent à l’exploration tactile de textures uniques.

Yann Normand, inspiré par l’équilibre entre les forces naturelles, les idéaux spirituels et 
les éléments industriels, soude l’acier pour créer des sculptures complexes. Parvenant 
à une harmonie parfaite entre la matérialité et le dialogue visuel, son expérience de plus 
de dix ans dans la sculpture révèle une énergie et un dynamisme accrus, soulignant la 
texture unique de son utilisation de l’acier.

Ensemble, ces artistes forment un récit texturé dans l’art contemporain, où leurs 
parcours et leurs techniques innovantes fusionnent pour créer une expérience 
sensorielle qui résonne avec ceux qui s’engagent dans leurs créations.



In contemporary art, texture serves as a crucial element conveying both the tactile and 
visual qualities of a surface. Alongside elements such as line, colour, shape, and space, 
texture plays a vital role in conveying depth and dimension in artworks. Artists apply 
various techniques, such as expressive brushstrokes and intricate material layering, 
to create texture that goes beyond mere touch, inviting viewers to explore the sensory 
dimensions. Artists such as Yulia Bas, Kim Byungjoo, Coderch and Malavia, Zhuang 
Hong Yi, Jae Ko, Maya Kulenovic, Lu Luo, Rogelio Manzo and Yann Normand employ 
diverse methods to masterfully manipulate texture, contributing to a rich and immersive 
artistic experience that transcends the visual realm.

Yulia Bas incorpoates gesso, crushed paper, acrylics, and oils to create transcendent 
textures on canvas. Her lifelike and abstract brushwork poses questions of identity and 
change, inviting viewers to feel the nuanced textures of emotion within her compositions.

Kim Byungjoo blurs the line between drawing and sculpture, introducing three-
dimensional works that carve out architectural spaces. Detached from acrylic boards, 
these creations offer a textural journey, transitioning between indoor and outdoor 
perspectives.

The artist duo, Coderch and Malavia showcases a sophisticated utilization of bronze, 
elevating their sculptural work into the realm of hyperrealism. Renowned for their 
refined technique, the duo’s approach is evident throughout their creative process, from 
the initial modelling in the studio to the casting of the final piece in bronze. What sets 
Coderch and Malavia apart is their attention to texture. The choice of bronze as their 
medium allows them to capture an extraordinary level of detail, bringing to life to the 
surfaces they depict. 

Zhuang Hong Yi, a master of texture, intricately crafts his Flowerbeds from delicate 
pieces of painted rice paper. The tactile quality of his creations, coupled with the rich 
cultural symbolism of the flower motif, results in artworks that draws the viewer in. 

Jae Ko draws inspiration from nature, crafting sculptures with everyday paper by 
unwinding and reshaping miles of tape, immersed in ink and left to dry for months. 
Resembling organic elements like trees and tornadoes, her works exhibit a unique 
texture, inviting tactile engagement with nature’s intricacies.

Maya Kulenovic intricately sculpts her portraits, focusing on the interplay of texture. Using 
blends of cement, pigments, and diverse materials, she employs a painterly approach to 
layer textures and colors. The final touches showcase her skillful techniques, including 
carving, re-sculpting, intentional erosion, and repair. Through surface treatments like 
polishing, burnishing, staining, and the application of patinas, Kulenovic achieves a 
captivating and rich variety of textures in her sculptural work.

Lu Luo explores classical Chinese kimonos and  theatrical  costumes, introducing 
textures using silk to create a cultural fusion. Her works act as a bridge, inviting viewers 
to feel the textures of East and West combined.

Rogelio Manzo, influenced by his architectural background, utilizes unconventional 
materials like interior wall resin panels. Employing image transfers, layered paint, and 
fabric, he constructs visually captivating artworks that invite tactile exploration of unique 
textures. 

Yann Normand, inspired by the balance between natural forces, spiritual ideals, and 
industrial elements, welds steel to craft intricate sculptures. Achieving a perfect 
harmony between materiality and visual dialogue, his over a decade-long experience 
in sculpting reveals increased energy and dynamism, emphasizing the unique texture 
in his use of steel.

Together, these artists form a textured narrative in contemporary art, where their 
backgrounds and their innovative techniques merge to create a sensory experience 
that resonates with those who engage with their creations.



GLRTEXTURES
YULIA BAS

Yulia Bas (Lobanov), artiste russe émergente, exprime la 
transformation et la beauté de l’imperfection à travers 
des portraits puissants. Ses tableaux, mélangeant 
réalisme et abstraction avec gesso, papier broyé, 
acrylique et huile, captent l’identité, le changement et 
le doute de soi. Les détails, les ombres et la lumière 
révèlent des inquiétudes, des traumatismes et des 
possibilités infinies. Chaque portrait, liant la texture 
d’arrière-plan aux paramètres subconscients, reflète la 
personnalité du sujet à un moment unique. Pour Bas, 
l’évolution de l’identité est semblable à celle de l’artiste 
elle-même.

Née à Moscou en 1986, Bas a débuté son parcours 
artistique tôt, obtenant un diplôme en design intérieur et 
en architecture. Après une décennie dans la conception 
de yachts, elle ressent le besoin de revenir à la toile. 
Installée à Barcelone, elle plonge dans le royaume des 
léviathans, développant une fascination pour la condition 
humaine. Sa décennie dédiée aux yachts l’a transformée, 
faisant émerger une artiste renouvelée.

Son retour à la peinture exprime la vulnérabilité et 
la conscience aiguë de son identité changeante. Les 
portraits inachevés et honnêtes témoignent de la 
métamorphose, offrant une nouvelle vie à la fois à 
l’artiste et à ses sujets.

Yulia Bas (Lobanov), an emerging Russian artist, 
captures the essence of transformation and the allure 
of imperfection in powerful portraits. Each painting 
features eloquent empty spaces, unfinished faces, and 
obscured details, prompting reflections on identity, 
change, and self-doubt. Using gesso, crushed paper, 
acrylics, and oils, Yulia’s brushwork combines lifelike 
and abstract elements, showcasing textured rudeness 
and vivid accuracy.In her portraits, every detail conveys 
both her anxieties and those of her subjects. Shadows 
hint at traumas, tension, and misconceptions, while light 
signifies clarity, infinite possibilities, power, and peace. 
Yulia views portraiture as a direct mirror of personality, 
establishing connections between background texture 
and subconscious settings. The coexistence of detailed 
realism with bold brush strokes and unapologetic white 
spots creates a unique visual impact. Yulia freezes her 
subjects in a specific moment, aware that they will never 
be the same again, much like her evolving identity as 
an artist. 

Born in Moscow in 1986, Yulia embarked on an eclectic 
artistic journey from childhood academicism to a degree 
in interior design and architecture. Over the past decade, 
she co-founded a successful yacht design studio, 
immersing herself in the unique realm of leviathans in 
Barcelona. Each step deepened her fascination with the 
human condition and increased her appreciation for the 
capacity and fragility of her artistic mediums.

After a decade dedicated to yacht design, Yulia felt the 
longing to return to the canvas, experiencing an artistic 
rebirth. Her work now channels feelings of vulnerability 
and acute awareness of her shifting identity. As she 
undergoes a metamorphosis, her subjects also transform 
through her honest and incomplete renderings.



GLRTEXTURES
CODERCH & MALAVIA

Coderch & Malavia désigne le projet commun de deux 
sculpteurs espagnols : Joan Coderch et Javier Malavia. 
Joan Coderch est né en 1959 à Castellar del Vallés 
Barcelone et diplômé de la faculté des beaux-arts 
de Barcelone. Javier Malavia est né en 1970 à Oñati, 
Guipúzcoa, diplômé de la faculté des beaux-arts San 
Carlos de Valence. 

C’est une entreprise de sculpture en porcelaine dans 
laquelle tous deux travaillaient qui les a réunis. En 2015, 
ils se lancent dans un projet artistique sur les traces de 
maîtres de la figuration tels que Maillol, Rodin, Marini 
et Bourdelle.

Une partie de l’originalité de leur art réside dans leur 
façon de travailler, puisqu’ils réalisent leurs sculptures à 
quatre mains. Joan et Javier expriment dans leur travail 
des notions telles que l’engagement social en matière 
d’égalité, d’environnement et d’enfance.

Leur projet se distingue par son honnêteté et son 
authenticité : ils explorent les différentes attitudes 
humaines face à la vie. La nature, la recherche de 
l’émotion à travers l’œuvre, la révélation des sentiments 
qui dirigent l’homme, la rencontre entre la figure et la 
posture, et l’association de la beauté et de la discipline 
occupent une place importante. L’être humain est au 
cœur de leur art.

Coderch & Malavia is a sculpture project in which the 
human body is the core. A universe of meaningful 
forms centred on the idealised human figure and a 
clear horizon: beauty as an everyday tool. Joan Coderch 
and Javier Malavia came together in 2015 to create 
sculptural work featuring a refined technique, present 
from the modelling in the studio to the final piece cast 
in bronze.

Joan Coderch was born in 1959 in Castellar del Vallés, 
Barcelona, and he graduated from Barcelona’s Faculty 
of Fine Art in 1984. Javier Malavia was born in 1970 in 
Oñati, Guipúzcoa, and he graduated from Valencia’s San 
Carlos Faculty of Fine Art in 1993. Once they met, they 
discovered their artistic similarities, which led to their 
undertaking this new project that follows in the footsteps 
of masters of figuration such as Maillol, Rodin, Marini 
and Bourdelle.

Part of the originality of their art lies in the way they work, 
they make their sculptures four-handed, thereby sharing 
the act of creation. Joan and Javier also share common 
values such as a social commitment with regards to 
equality, the environment and childhood.

Their project stands out due to its honesty and 
authenticity; they explore different human attitudes to 
life, in which mimicking nature, the search for emotion, 
the revealing of feelings that direct man, the encounter 
between the figure and posture, and the combining of 
beauty and discipline feature prominently. The human 
being is at the core of their art. 



GLRTEXTURES
Byungjoo Kim

Kim Byung Joo, né en 1979 à Séoul, Corée du Sud, 
fusionne l’art du dessin et de la sculpture dans ses 
œuvres, créant une ellipse représentée par un espace 
architectural dépourvu de murs, portes et fenêtres. 

Ces sculptures tridimensionnelles se détachent finement 
du panneau acrylique, offrant une multitude infinie 
de perspectives, où le spectateur se perd entre les 
dimensions intérieures et extérieures.

Les structures virtuelles imaginées par Kim 
confondent les principes fondamentaux des bâtiments 
contemporains, unifiant sphères privées et publiques. 
Allant au-delà des formes de maisons reconnaissables, 
elles développent un espace urbain imaginaire basé sur 
des recherches architecturales antérieures, représentant 
la structure organique par la création répétable et la 
convergence du paysage urbain.

Titulaire d’un M.F.A. du département de sculpture de 
l’Université Hongik en Corée du Sud, Kim a participé à 
des expositions collectives telles que “BIRTH” au Musée 
d’art de Yangpyeong en 2013. Ses sculptures sont 
présentes dans les collections du Musée d’art de Séoul 
et du Musée d’art de l’acier de Pohang en Corée du Sud.

Born in 1979 in Seoul, South Korea, Kim Byung Joo’s 
work is defined as an ellipse between the art of drawing 
and sculpture in order to achieve the fusion of both 
disciplines represented by an architectural space 
hollowed out of all walls, doors and windows.

These three-dimensional works are thinly detached from 
the acrylic board, so the viewer gets lost between indoor 
and outdoor perspectives, creating an infinite number of 
outlooks.

These virtual structures from Kim Byung Joo’s 
imagination confuse the two basic principles of 
contemporary buildings; private and public spheres 
become one. They are beyond just focusing on easily 
recognisable forms of houses, such as an individual’s 
private living space or any other quotidian spatial 
structure. Instead they explore imaginary cities and 
create innovative urban space based on architectural 
structure and research, and often represent the whole 
organic structure through repeatable creation and 
convergence within a townscape. 

He received an MFA from The Sculpture Department 
of Hongik University, South Korea. Kim has participated 
in numerous group exhibitions such as “BIRTH,” 
Yangpyeong Art Museum, South Korea in 2013. Seoul 
Museum of Art and Pohang Museum of Steel Art in South 
Korea have Kim’s sculpture works in their collections.



GLRTEXTURES
Jae Ko

Née en 1961, l’artiste coréenne Jae Ko a poursuivi sa 
formation artistique à l’école d’art de Tokyo, obtenant 
une licence à l’université de Wako au Japon, puis une 
maîtrise à l’Institut d’art du Maryland à Baltimore, aux 
États-Unis. Résidant et travaillant actuellement dans 
le Maryland, aux États-Unis, Ko a cultivé un langage 
visuel distinctif à travers ses élégantes spirales et ses 
installations de rubans, qui atteignent souvent des 
proportions monumentales.

S’inspirant de la nature, les créations de Ko évoquent 
l’essence d’éléments organiques tels que les cernes 
d’arbres, les tornades, les racines, les branches ou 
les graines. Chacune des sculptures de Ko est conçue 
intuitivement à l’aide de kilomètres de papier de bureau, 
de papier recyclé ou de rubans de machine à café. 
Elle les déroule et les remodèle, les plonge dans des 
cuves d’encre et les laisse sécher pendant des mois. 
Le résultat est un ensemble d’œuvres séduisantes 
qui occupent l’espace entre l’écriture et la sculpture, 
présentant des formes biomorphiques ressemblant à 
des marques calligraphiques gonflées.

Jae Ko a notamment reçu la bourse Pollock-Krasner en 
2002 et le prestigieux prix artistique “Anonymous Was 
A Woman” en 2012. La Phillips Collection à Washington 
a présenté l’installation de Jae Ko intitulée “Force of 
Nature”. Ses œuvres figurent dans des collections 
privées et publiques réputées, notamment le Hirschhorn 
Museum and Sculpture Garden, la Phillips Collection à 
Washington, le Corcoran Museum of Art, le Washington 
D.C. Convention Center, le Wilson Building à Washington 
et l’ADM à Chicago, entre autres.

Born in 1961, Korean artist Jae Ko pursued her artistic 
education at the Tokyo art school, earning a BA from 
Wako University in Japan, and later completing her 
MFA at the Maryland Institute of Art in Baltimore, USA. 
Currently residing and working in Maryland, USA, Ko 
has cultivated a distinctive visual language through her 
elegant spirals and ribbon installations, often reaching 
monumental proportions.

Drawing inspiration from nature, Ko’s creations evoke 
the essence of organic elements such as tree rings, 
tornadoes, roots, branches, or seeds. Each of Ko’s 
sculptures is intuitively designed using miles of everyday 
office, recycled paper, or adding-machine tapes. She 
unwinds and reshapes them, immerses them in vats of 
ink, and allows them to dry out over months. The result 
is a seductive body of work that occupies the space 
between writing and sculpting, presenting biomorphic 
forms resembling swollen calligraphic marks.

Jae Ko’s artistic achievements include being a recipient 
of the Pollock-Krasner grant in 2002 and the prestigious 
‘Anonymous Was A Woman’ art award in 2012. The 
Phillips Collection in Washington, DC showcased Ko’s 
installation titled “Force of Nature.” Her work can be 
found in esteemed private and public collections, 
including the Hirschhorn Museum and Sculpture Garden, 
The Phillips Collection in Washington, the Corcoran 
Museum of Art, the Washington D.C. Convention Center, 
Wilson Building in Washington, and the ADM in Chicago, 
among others.



GLRTEXTURES
Maya Kulenovic

Née en 1975 Maya Kulenovic est une artiste Canadienne 
native de la Yougoslavie. Elle a reçu une formation 
artistique au Chelsea College of Art and Design de 
Londres, ainsi qu’à l’Ontario College of Art and Design 
de Toronto et à l’université Mimar Sinan d’Istanbul. Elle 
est également ancienne élève du Goodenough College à 
Londres, en Angleterre.

Depuis les années 2000, elle fait l’objet d’un grand 
intérêt en Europe et notamment aux Pays-Bas où elle 
fut d’abord reconnue pour la force de ses oeuvres ainsi 
que sa parfaite maîtrise de la peinture à l’huile. Fort de 
cette reconnaissance, son oeuvre a été compilée dans 
un livre paru en 2008 aux éditions d’Jonge Hond. Avec 
plus d’une vingtaine d’expositions solo à son actif, ses 
tableaux ont pu être admiré tant au Canada qu’aux 
États-Unis, en Irlande, au Royaume-Uni, au Japon, 
en Corée du Sud ou encore, en Turquie. La dernière 
monographie de Kulenovic, Fugue, comprenant un essai 
de Mark Kingwell, a été publiée à Toronto, au Canada, 
en 2017.

Born in 1975, Maya Kulenovic is a Canadian artist born 
in Yugoslavia. She studied art worldwide at the Chelsea 
College of Art and Design in London, England, at the 
Ontario College of Art and Design University in Toronto 
and at the Mimar Sinan University in Istanbul. She is 
also an alumna of the Goodenough College in London, 
England.

Since the 2000s, Maya has been exhibiting extensively 
in Europe, primarily in the Netherlands. There she quickly 
became known for the emotional force of her work, as 
well as her compelling and evolving technique. A book on 
her work, with an introduction by Edward Lucie-Smith, 
was published by d’Jonge Hond in 2008. She has had 
over twenty solo exhibitions and over forty group shows 
in Canada, the United States, the Netherlands, the UK, 
Ireland, Japan, South Korea, and Turkey. Her paintings 
are found in numerous collections around the world. 
Kulenovic’s latest monograph, Fugue, including an essay 
by Mark Kingwell was published in Toronto, Canada in 
2017.



GLRTEXTURES
Lu Luo

L’artiste chinoise Lu Luo est née en 1971 à Si Chuan,. 
Elle a étudié au Si Chuan College for Visual Arts à 
Chongquin, une ville située plus à l’est. C’est là qu’elle a 
rencontré son futur mari, Zhuang Hong Yi. Avec lui, elle 
est partie pour les Pays-Bas en 1992, où ils ont poursuivi 
leur formation artistique à la Minerva Art Academy de 
Groningue. 

L’œuvre de Luo se caractérise par le motif récurrent 
des kimonos chinois classiques et des costumes tirés 
de pièces de théâtre et d’opéras chinois originaux. Elle 
place la forme prononcée de ces costumes traditionnels 
dans un espace généralement large et bidimensionnel 
qui recouvre entièrement la peinture. Elle le fait de 
différentes manières et avec différents matériaux. Au 
début, elle utilisait les tissus originaux de ces magnifiques 
costumes directement sur la toile. Mais, peu à peu, elle a 
développé d’autres méthodes lui permettant d’incorporer 
les formes caractéristiques, les motifs et les symboles 
spécifiques qui ornent les vêtements. Par exemple, les 
peintures peuvent être recouvertes de bandes de papier 
ou de parties d’emballages en carton préimprimés, 
créant ainsi une composition de surfaces rappelant les 
pièces de théâtre. Elle utilise aussi régulièrement du 
papier de riz coloré avec lequel elle forme de minces 
rouleaux qu’elle fait courir parallèlement les uns aux 
autres. D’une certaine manière, ces bandes peuvent 
faire référence aux fils épais qui créent les formes. Elle 
fabrique un tissu innovant pour remodeler des kimonos. 

En combinant des couleurs distinctes et des expériences 
de forme avec la forme du kimono ou avec d’autres 
éléments visuels explicitement chinois, Luo crée un 
pont entre la culture occidentale et orientale. L’accent 
mis sur le plan bidimensionnel, qui est un fait explicite 
dans la culture asiatique, entre ainsi en dialogue avec 
la nature matérielle prononcée de l’œuvre ; l’utilisation 
de matériaux quotidiens et non artistiques dans l’œuvre 
d’art est un trait caractéristique des arts visuels qui s’est 
surtout développé dans le monde culturel occidental 
depuis la seconde moitié du 20e siècle.

The Chinese artist Lu Luo was born in 1971 in Si Chuan. 
She attended the Si Chuan College for Visual Arts in 
Chongquin, a city more to the east. There she met her 
future husband Zhuang Hong Yi. With him, she left for 
the Netherlands in 1992, where they continued their art 
education at the Minerva Art Academy in Groningen.. 

Lu Luo’s work is characterized by the recurring motif of 
classical Chinese kimonos and theatre costumes from 
original Chinese theatrical plays and operas. She places 
the pronounced form of these traditional costumes in a 
usually large, two-dimensional manner that completely 
covers the painting. This is done in different ways and 
with various materials. Initially she used the original 
fabrics of these beautiful costumes directly on the 
canvas. But gradually she also developed other methods 
and image elements with which she can incorporate the 
characteristic shapes, patterns and specific symbols that 
adorn the garments. For example, the paintings may be 
plastered with strips of paper or with parts of pre-printed 
Chinese cardboard packaging, creating a composition 
of surfaces reminiscent of the theatrical plays. She also 
regularly uses coloured rice paper with which she makes 
thin rolls that she runs parallel to each other. In a way 
these bands can refer to the thick yarns which create the 
shapes. It creates as it were a new tissue of fabrics for 
recreated kimonos. 

By combining distinct colours and shape experiments 
with the kimono shape or with other explicitly Chinese 
visual elements, Lu Luo creates a bridge between 
Western and Eastern culture. The emphasis on the 
two-dimensional plane, which is an explicit fact in Asian 
culture, thus enters into a dialogue with the pronounced 
material nature of the work; the use of every day and 
non-artistic materials in the work of art is a characteristic 
feature of the visual arts that developed especially in the 
Western cultural world since the second half of the 20th 
century.



GLRTEXTURES
Rogelio Manzo

Rogelio Manzo, originaire du Mexique, transcende 
le portrait traditionnel en créant de sombres images 
captivantes de la figure humaine. Son art reflète un 
mélange complexe d’influences culturelles et une 
profonde préoccupation pour la fragilité de la vie. 
Après avoir quitté le Mexique dans sa jeunesse, il s’est 
établi aux États-Unis, d’abord à Reno, Nevada, puis à 
Sacramento, en Californie.

Bien qu’il ait exploré l’architecture et la peinture de 
manière informelle, c’est dans la peinture qu’il a trouvé 
sa véritable passion. Son passé d’architecte a influencé 
son choix de matériaux inhabituels, utilisant des 
panneaux de résine conçus pour les murs intérieurs. Sa 
méthode implique des transferts d’images, des couches 
de peinture et de tissus, créant des surfaces lumineuses 
qui contrastent avec ses thèmes sombres.

L’évolution de son style l’a conduit à se focaliser sur 
le visage humain, explorant l’identité de l’humanité. 
Ses portraits allient élégance et décadence. Tout 
en apparence raffinés, ils contiennent souvent des 
distorsions subversives. Manzo revendique ouvertement 
le côté macabre de ses images, mais cette dualité entre 
l’horreur et la beauté exerce une séduction particulière. 
Ses œuvres ont également un message profond, mettant 
en lumière la mortalité et l’injustice du monde. Elles nous 
rappellent notre finitude, encourageant une réflexion sur 
le temps qui nous est impartie.

Manzo puise son inspiration dans diverses cultures 
artistiques, tout en étant marqué par son héritage 
mexicain qui lui insuffle le désir de créer un art 
authentique. Son travail est exposé aux États-Unis, au 
Mexique et en Europe, dans des galeries, des musées et 
des foires d’art internationales, suscitant l’attention par 
sa fusion unique de l’obscurité et de la beauté.

Rogelio Manzo, originally from Mexico, goes beyond 
traditional portraiture, creating dark and captivating 
images of the human figure. His art reflects a complex 
blend of cultural influences and a deep concern for the 
fragility of life. After leaving Mexico in his youth, he 
settled in the United States, first in Reno, Nevada, and 
later in Sacramento, California.

While exploring architecture and painting informally, 
he found his true passion in painting. His background 
in architecture influenced his choice of unconventional 
materials, using resin panels designed for interior walls. 
His method involves image transfers, layers of paint and 
fabric, creating luminous surfaces that contrast with his 
dark themes.

The evolution of his style led him to focus on the human 
face, delving into the identity of humanity. His portraits 
blend elegance and decadence. While outwardly refined, 
they often contain subversive distortions. Manzo openly 
embraces the macabre aspect of his images, yet this 
duality between horror and beauty exerts a particular 
allure. His works also carry a profound message, 
shedding light on mortality and the injustices of the 
world. They remind us of our finiteness, encouraging 
contemplation of the time allotted to us.

Manzo draws inspiration from diverse artistic cultures 
while being shaped by his Mexican heritage, which 
imbues him with a desire to create authentic art. His work 
is exhibited in the United States, Mexico, and Europe, in 
galleries, museums, and international art fairs, garnering 
attention for its unique fusion of darkness and beauty



GLRTEXTURES
Yann Normand

Yann Normand, artiste autodidacte originaire de Québec, 
se dévoue à la sculpture depuis plus d’une douzaine 
d’années. Sa pratique artistique se définit par ses oeuvres 
ambivalentes: entre présence et absence; délicatesse et 
robustesse; harmonie et chaos. S’inspirant de l’équilibre 
entre ses forces d’opposition, le travail de Normand 
se veut intègre, authentique et évolutif. Profondément 
attiré par les matériaux industriels, il valorise l’acier. 
Les techniques qu’il utilise pour manier le métal lui 
permettent de créer des oeuvres complexes au travers 
desquelles se manifeste une sublime harmonie entre le 
monde physique et intellectuel.

Ce médium est pour l’artiste une puissance brute avec 
laquelle il aime composer, voire batailler. Les morceaux 
peuvent être d’abord rouillés ou oxydés. Parfois il les 
laisses ainsi, parfois il les nettoie, les polie, les cisèle. 
De ce processus nait des compositions brutes et 
lumineuses. Après avoir travailler ce matériau lourd et 
rigide, les oeuvres obtiennent un effet de mouvement 
et de légèreté.

L’art de Normand est confrontant, brutal, violent et 
néanmoins toujours poétique. Bien que le métal soit 
un matériau industriel généralement employé pour la 
production de masse, l’artiste parvient avec ingéniosité 
et sensibilité à rendre unique ses créations. Aux dires du 
sculpteur, elles sont à l’image de l’existence humaine. 
Guidées par la conscience de l’action se trouvant 
dans la nature comme dans chaque être humain, elles 
interpellent le spectateur dans leur fibre intime.

Born in Quebec City in 1974, Yann Normand began his 
career drawing and painting. His personal experiences 
lead to the artistic exploration and technical development 
of his work. Heavily influenced by industrial materials 
and the desire for sculptural exploration, Yann Normand 
began using steel, welding the medium to create 
intricate and complex pieces which fromed a perfect 
harmony between materiality and his visual dialogue. He 
has been sculpting for over 12 years with each new body 
of work exposing more energy and dynamism through 
the use of steel.

The intricate welding of hundreds of pieces of steel 
turns fragments into forms emerging straight from 
Normand’s imagination and his skilled metalworking. 
It is through this process that energy and movement 
become palpable in his works. Each piece demands 
to be scrutinized by the viewer, in close proximity, to 
appreciate the meticulous and stunning work that Yann 
Normand creates.

Yann Normand is humbly inspired by the balance 
between natural forces, silence, spiritual ideals, and 
industrial elements. Normand strives to produce 
work that is honest, authentic and scalable, as each 
impressive sculpture represents a great deal of effort 
and heart. Yann Normand’s work exposes the love 
and passion he has for sculpting and each piece is a 
testament to the scrupulous care and devotion he puts 
into the entire creative process.



GLRTEXTURES
Zhuang Hong Yi

Zhuang Hong Yi, artiste chinois né en 1962, fusionne les 
cultures orientales et occidentales à travers des œuvres 
sophistiquées. Émigrant aux Pays-Bas dans les années 
90, son art est influencé par les traditions chinoises et 
la liberté stylistique néerlandaise. Il jongle entre deux 
identités, exprimant cette dualité à travers un processus 
artistique oscillant entre planification contrôlée, geste 
émotionnel et retouche attentive.

Ses tableaux, des Flowerbeds à la limite de la 
sculpture, utilisent du papier de riz plié en milliers de 
fleurs délicates, chacune peinte individuellement à 
l’encre. Aspergé de peinture acrylique et à l’huile, 
l’ensemble produit un dégradé de couleurs, créant un 
effet hypnotique iridescent. Employant des matériaux 
traditionnels chinois comme le papier de riz et l’encre de 
Chine, ses œuvres méditent sur la couleur et la forme.

Partageant son temps entre la Chine et la Suisse, 
Zhuang Hong Yi, influencé par l’impressionnisme, crée 
des peintures sur toile où sa touche expressive et libérée 
annule la régularité, laissant les couleurs se fondre. Ses 
œuvres, ordonnées et chaotiques, témoignent d’une 
libération artistique, attirant le spectateur dans une 
tapisserie colorée captivante.

Diplômé du Sichuan College of Fine Arts en Chine et 
de l’Académie Minerva de Groningen aux Pays-Bas, 
Zhuang Hong Yi expose en Chine, en Amérique et en 
Europe. Ses œuvres sont présentes dans des collections 
publiques et privées à travers le monde, et il a été exposé 
au Groninger Museum aux Pays-Bas.

Zhuang Hong Yi, born in China in 1962, seamlessly 
blends Chinese and Dutch influences in his intricate 
works dominated by the flower motif. Renowned for his 
collectible Flowerbeds, he meticulously crafts delicate 
buds from painted rice paper, creating alluring and tactile 
pieces. In his latest collection, he introduces dual and 
triple-colored works, subtly shifting dominance as one 
moves across them, adding movement and tactility.

Using traditional Chinese materials, Zhuang’s works 
embody Chinese aesthetics, reflecting on color, nature, 
and form while emphasizing technique and uniformity. 
Influenced by his education at the Sichuan College of 
Fine Arts, he challenges boundaries and traditions with a 
focus on meticulous handling.

Zhuang’s painted canvases, influenced by Impressionism, 
showcase daring, expressive strokes of bright colors that 
blend together, forming a collage with delicate unfolded 
rice paper flowers. The three-dimensionality of his works 
blurs the line between painting and object, embracing 
messiness, variety, and chance, drawing viewers into 
contemplation within a vibrant tapestry.

Zhuang Hong Yi divides his time between China and 
Switzerland, embodying a fusion of Chinese background 
and European influence. Balancing present and past, 
he visually expresses this struggle through controlled 
planning, emotional gestures, and careful editing, 
capturing beauty, sophistication, and perfection.

Having studied at the Sichuan College of Fine Arts 
and the Minerva Academy in Groningen, Zhuang has 
exhibited across Europe and China. His works, featured 
in prestigious collections globally, have been showcased 
in museum exhibitions, including the Groninger Museum 
in the Netherlands.
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