
Inleiding 
 
Whitehouse Gallery brengt drie vrouwelijke kunstenaars Ara Méndez Murillo (°1997, Córdoba, ES), Mina Enowaki 
(°1998, Annecy, FR) en Nancy Moreno (°1990, Montauban, FR) samen in een groepstentoonstelling. Hoewel ze 
alle drie La Cambre in Brussel als alma mater delen, zijn hun artistieke praktijken erg verschillend van elkaar, wat 
de dialoog tussen hun werken des te dynamischer en intrigerender maakt. 
 
Elke kunstenaar draagt duidelijk de sporen van haar achtergrond, die zowel in artistieke keuzes als werkwijze tot 
uiting komt. Uit het leven geplukte ervaringen en interesses vormen de blauwdruk van hun praktijk en sturen hun 
terugkerende thema’s, methoden en stijlen. Zelfs de meer ‘alledaagse aspecten’ van hun leven – zoals 
lievelingskleuren, gedichten die blijven hangen of favoriete reisbestemmingen – fungeren als betekenisvolle 
puzzelstukken binnen het narratief van hun werk. Dit verdiept de individualiteit en persoonlijke gelaagdheid van 
de werken. De geselecteerde reeksen bieden zo in de artistieke fase waarin de drie zich vandaag bevinden. Ze 
weerspiegelen voortdurende processen van onderhandeling, twijfel, zelfvertrouwen, experiment en succes – 
aspecten die eigen zijn aan hun artistieke praktijk én aan het kunstenaarschap tout court. 
 
Ara Méndez Murillo 
 
Ara Méndez Murillo destilleert betekenis en symboliek uit spontane taferelen geplukt uit haar dagelijks leven, en 
vertaalt die naar schilderijen vol heldere kleuren, uitgekiende composities en speels samengebrachte objecten, 
figuren en landschappen. Hoewel ze tijdens haar bachelor Beeldende Kunst aan de Universiteit van Sevilla 
(Spanje) formeel werd opgeleid in de schilderkunst, kristalliseerde haar artistieke koers – zowel technisch als 
narratief – pas écht uit tijdens haar jaren in Brussel. Aan La Cambre verbreedde haar beeldtaal zich in schaal en 
nuance. Vertegenwoordigd door Whitehouse Gallery toonde Murillo haar werk al in eerdere tentoonstellingen (‘A 
light’s narrative’, 2022; ‘The other team’, 2024) en op diverse kunstbeurzen. 
 
Kleur speelt een essentiële rol in haar schilderijen, zowel in het maakproces als in het eindresultaat. “Ik creëer 
volume en afstand met behulp van kleuren en licht; zij brengen een beeld tot leven,” merkt Murillo op. Ze trekt 
kijkers meteen binnen in scènes waar het zonovergoten Spanje oplicht in volle helderheid, en zelfs het sombere 
Brussel verandert in intens verzadigde taferelen. Kleur en compositie zijn haar vaste instrumenten om de 
verborgen lagen van alledaagse handelingen, landschappen en routines te openen, en onverwachte schoonheid, 
symmetrie, humor, emotie en betekenis bloot te leggen. 
 
Murillo’s schilderijen groeien uit anekdotische momentopnames die ze opmerkt in haar dagelijks leven: een 
zonsondergang die ze plots spot tijdens een babbel met haar huisgenoten, voorbijgangers verdiept in een 
activiteit of sport, of een stadsgezicht dat haar treft tijdens haar reizen. Haar werken suggereren vaak 
beweging:  ze bevriest een moment en laat de toeschouwer vervolgens raden naar wat zojuist heeft 
plaatsgevonden – of wat zich enkele seconden later zal ontvouwen. Verwachting en spanning – maar ook 
nieuwsgierigheid – zijn emoties die zij via deze vluchtige temporaliteit oproept. Ze nodigt ons uit voor een 
kortstondige kennismaking met haar levendige wereld, waar alledaagse observaties worden verheven tot 
gelaagde, door kleur gedreven scènes, die elk een onderliggende symboliek en betekenis onthullen. 
 
Mina Enowaki 
 
Mina Enowaki groeide op tussen de bergen van de Franse Alpen en bracht haar zomers door in Osaka (Japan) – 
een dubbele erfenis die de basis van haar artistieke praktijk vormt.  Hoewel deze omgevingen contrasteren, haalt 
ze inspiratie uit beide en brengt ze deze samen in haar beeldtaal en symboliek: van de Franse landschappen en 
buurten, tot Japanse folklore en overtuigingen. Fotografie is Enowaki’s eerste artistieke liefde en het 
hoofdonderwerp van haar studies in Lausanne (Zwitserland). Vandaag is haar praktijk multidisciplinair en ervaart 
ze een constant verlangen om zichzelf nieuwe disciplines eigen te maken. Ze verfijnde haar schildervaardigheden 
tijdens een klassieke opleiding aan La Cambre in Brussel, en via residenties bij Fondation Moonens en Fondation 
CAB  groeiden fotografie, sculptuur, mixed media en textiel uit tot centrale elementen in haar voortdurend 
evoluerende beeldtaal. 
 



De tentoongestelde bronzen sculpturen vormen het voorlopige hoogtepunt van dit multidisciplinaire traject. Zo 
creëerde Enowaki uit fotografische bezoeken aan een Japanse tuin in het begin van 2025 een beeldtaal van 
vormen, die speelt met schaal, perspectief en compositie. Aanvankelijk tot stand gebracht via collage en mixed 
media – én gebundeld in een boek uitgegeven door S U N (New York) – kregen deze fictieve vormen later 
gestalte als kleimodellen, om vervolgens te worden gegoten in monumentaal brons. Ze tonen hoe Enowaki’s 
praktijk voortdurend beweegt tussen inspiratie, documentatie, verbeelding en materiële werkelijkheid. 
Geïnspireerd door kunstenaars als Barbara Hepworth, Henry Moore en Isamu Noguchi creëert Enowaki 
gestileerde, gladde en dynamische figuren. Ze lijken de zwaartekracht te trotseren, gevangen in een beweging 
die nét niet voltooid is. Ondanks de statische soliditeit van het brons lijken de sculpturen bijna vloeibaar, klaar om 
van gedaante te veranderen of stilletjes naar een andere tuin te drijven. Naast deze sculpturen koos Enowaki 
ervoor om ook haar miniatuur textielschermen te presenteren. Ze verwijzen nogmaals naar haar vormenbeeldtaal 
en zijn bovendien geïnspireerd op traditionele Japanse architectuur. 
 
De band tussen de sculpturen en hun eerdere, in de tuin ontstane gedaanten blijft voelbaar. Teruggrijpend op 
Japanse overtuigingen dat natuurlijke materialen ziel en bewustzijn bezitten, schrijft Enowaki haar sculpturen 
functies toe als ‘Gardener’, ‘Sungazer’, ‘Guardian’ en ‘Voyager’. Hierbij nodigt ze de toeschouwer uit om 
natuurlijke objecten niet langer als passieve materie te beschouwen, maar als actieve deelnemers in onze 
ecosystemen en leefwerelden. 
 
Nancy Moreno 
 
Nancy Moreno’s schilderijen overtuigen zowel door hun technische uitvoering als door hun thematiek. Ze 
studeerde in 2014 af aan La Cambre met een specialisatie in tekenen. Omdat ze niet klassiek als schilder werd 
opgeleid, ontwikkelde Moreno haar werkwijze via jarenlange autodidactische praktijk, waarbij ze haar 
vaardigheden op eigen tempo en in haar eigen stijl verfijnde. Vertegenwoordigd door Whitehouse Gallery – waar 
ze eerder tentoonstelde in 2019 (‘Déréalisation’) en 2023 (‘Buzz’) – blijft Moreno haar onderscheidende beeldtaal 
verder uitbreiden. 
 
Door hars met olieverf te mixen, construeert Moreno haar schilderijen in opeenvolgende transparante lagen. Elke 
laag vereist ongeveer twee weken droogtijd voordat de volgende kan worden aangebracht, waardoor het 
productieproces zich over langere periodes uitstrekt. Deze werkwijze, verwant aan optische technieken van Oude 
Meesters zoals Jan van Eyck, zorgt voor een subtiele dieptewerking en een zacht, licht diffuus beeld. Deze 
zorgvuldig opgebouwde transparantie zorgt ervoor dat de schilderijen een interne helderheid lijken te hebben, 
alsof ze verlicht worden door een lichtbron achter de werken. 
 
Moreno haalt haar inspiratie uit persoonlijke ervaringen en alledaagse observaties, tot verbeelding en dromen. 
Haar werken omvatten een ‘flux of life,’ of het vermogen om niet alleen een specifiek moment te registreren – 
zoals een foto dat zou doen – maar verschillende visuele herinneringen, mediabeelden en mentale projecties 
samen te brengen. Waar een foto een moment fixeert, breidt Moreno het uit, en nodigt zij de kijker uit om voorbij 
de verflagen te kijken en een eigen interpretatielaag toe te voegen. Andere narratieven vloeien volledig voort uit 
Moreno’s verbeelding en een diepe fascinatie voor bepaalde thema’s en concepten, wat resulteert in 
surrealistische en bizarre beelden. Zo duikt het konijntje op als terugkerend motief doorheen Moreno’s beeldtaal – 
het resultaat van een diepe symbolische analyse en aantrekking. Het dier personifieert angst en verwijst naar 
onbekende onderwerelden enerzijds, maar behoudt een ogenschijnlijk onschuldige, schattige uitstraling 
anderzijds. Dit proces van idee tot schilderij beweegt tussen Moreno’s intuïtie en technische precisie, en mondt uit 
in deze gelaagde, zorgvuldig opgebouwde beeldtaal. 
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