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CONCHULERIA

Esta obra, El Ritual, convoca una coreografia de memoria encarnada. El
cuerpo de la bailaora, sin rostro definido, se convierte en un vector de
historia afectiva: no ilustra, sino que invoca. El vestido rojo, que parece
sangrar, nos sitia en una temporalidad expandida donde el flamenco
deviene archivo corporal, territorio emocional y acto insurgente. La danza
no como representacion, sino como ritual performativo que desborda lo
visual.

Leida desde una curaduria afectiva, esta pieza se inscribe en las estéticas del
sur global, donde el cuerpo es también una tecnologia de resistencia
(Ahmed, 2004). Las salpicaduras que atraviesan el lienzo refuerzan una
narrativa de explosion interna, memoria herida y expresion vital. Aqui, el
arte no es un objeto, sino una experiencia somatica.

El Ritual dialoga con las teorias de Sara Ahmed sobre la orientacion del
cuerpo en relacion al dolor y al deseo, proponiendo un arte como lugar de
implicacion emocional y politica. Esta curaduria apuesta por una
museografia del estremecimiento: alli donde la piel piensa y el gesto narra.
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https://1819.es/artistas/conchuleria/

DE MATEO

Tal Vez despliega una arquitectura emocional hecha de repeticiones,
abatimientos y plegamientos. Cinco cuerpos idénticos, sentados en un
patron simétrico, trazan una mandala existencial donde la quietud se vuelve
gesto. No hay dramatismo, pero si un silencio denso, de esos que pesan mas
que el grito. Como si el sujeto, multiplicado, intentara encontrar sentido en
su propia deriva.

Esta imagen invoca el cansancio como forma contemporanea de resistencia,
o de rendicion licida, frente a la velocidad performativa del mundo. El
fondo negro, absoluto, despojado, opera como espacio negativo: abismo o
refugio. La camisa blanca y el vaquero azul, uniformes de lo cotidiano,
reafirman que esta escena ocurre en un tiempo reconocible, el nuestro.
Inspirada en las nociones de Byung-Chul Han sobre la "sociedad del
rendimiento"”, la curaduria plantea un contrapunto: no hacer como gesto
radical, como negativa a la productividad forzada. La obra convoca una
economia afectiva de la pausa, la reflexion y la multiplicidad del yo.

Asi, Tal Vez se inscribe en una propuesta curatorial que interroga las
coreografias del agotamiento, abriendo un espacio sensible para cuerpos
que ya no buscan avanzar, sino habitar.
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https://1819.es/artistas/de-mateo/

ELLA ES ARTE

Laura emerge como un retrato-frontera: entre lo visible y lo que se
fuga, entre el rostro y su disolucion. La acuarela, con su caracter
poroso e inestable, activa una gramatica emocional donde el color
no delimita, sino que respira. Este rostro, suspendido en un tiempo
difuso, no nos mira, pero nos interpela. Su gesto es contencion y
umbral.

La curaduria se despliega aqui como una investigacion afectiva de
la identidad en transito. Desde una lectura somatica y feminista, la
obra puede ser abordada como archivo emocional de lo fluido, lo
que se transforma, lo que no se deja fijar. El uso del agua, como
material y como metafora, situa el retrato en una ecologia intima
donde los limites del yo se diluyen en pigmento y memoria.

Laura encuentra resonancia en los escritos de Erin Manning,
donde el cuerpo no es forma cerrada, sino campo de movimiento en
devenir. Esta curaduria celebra la inestabilidad como potencia: el
rostro que gotea no se pierde, se expande. En ese gesto, se propone
una reapropiacion radical de la sensibilidad.
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https://1819.es/artistas/ella-es-arte/

FABRICIO VANDEN BROECK

En INTROVERTIDO, la espiral deviene emblema de introspeccion,
arquitectura del repliegue y simbolo ancestral del retorno a si. La pieza,
una silueta de acero corten con oxidacion natural, combina lo organico y lo
industrial en un gesto de resistencia poética. Su cabeza se curva hacia
dentro, como si pensara en espiral, como si el pensamiento no fuera linea
recta sino laberinto.

Esta obra convoca una lectura desde la tecnopoética: materia forjada, corte
preciso, pero atravesada por una sensibilidad que no se rinde a la frialdad
del metal. La espiral recuerda tanto al nautilus como al sol o a una huella
dactilar cosmica. Asi, INTROVERTIDO opera como interfaz simbdlica
entre naturaleza, cuerpo y conciencia.

La curaduria articula esta pieza con los planteamientos de Gaston
Bachelard, quien escribio que “la casa es nuestro rincon del mundo...
nuestro primer universo”. Aqui, la cabeza se vuelve refugio, guarida,
arquitectura imaginaria. La introversion no es encierro: es resistencia
ontologica, es el derecho a habitar el pensamiento propio.
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https://1819.es/artistas/fabricio-vanden-broeck/

GERARDO SANCHEZ VIGIL

Pareja de tucanes no es solo un registro naturalista, sino una meditacion
visual sobre la distancia, la escucha y la coexistencia. Suspendidos en ramas
opuestas, los dos tucanes encarnan una coreografia aérea de tension y
armonia. La imagen no busca dramatismo, sino contemplacion: una pausa
en el vértigo humano para permitirnos observar otra temporalidad, la del
bosque, la del ave, 1a del vinculo no dicho.

En clave ecosofica, esta curaduria propone leer la fotografia como interfaz
entre el arte y la ecologia profunda. La espacialidad vacia que separa a los
pajaros no es un vacio, sino una zona vibrante de posibilidad. Es el
intervalo donde la comunicacion no verbal se vuelve mas elocuente.

Esta imagen dialoga con los postulados de Donna Haraway, quien aboga
por “hacer parentesco mas alla de lo humano”. Pareja de tucanes convoca
esa ética de la atencion interespecie. El ojo del fotografo se vuelve entonces
complice de una mirada que no coloniza, sino que acompaiia.

Aqui, el arte es practica de observacion sensible: mirar sin poseer, estar sin
interrumpir.
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https://1819.es/artistas/gerardo-sanchez-vigil/

I[SABEL ARTE BURGOISTA

En Desde la caverna, la figura humana no se representa en su totalidad: apenas unos
pies, detenidos, surgen de una oscuridad densa, casi pétrea. El cuerpo, fragmentado y
sin origen visible, parece detenido en una transicion: no esta del todo dentro, pero
tampoco ha salido. La referencia al mito platonico de la caverna se torna explicita,
pero no como ilustracion, sino como reverso material: aqui no hay luz reveladora,
sino carne que pulsa desde lo oscuro.

La superficie negra, de textura pastosa y rugosa, no es un simple fondo: es una
materia viva, tellrica, casi volcanica, que parece retener al cuerpo o quiza parirlo. La
pintura no es representacion: es geologia afectiva. La curaduria se ancla asi en una
dimension somatica y filosofica, en didlogo con las ideas de Judith Butler sobre la
vulnerabilidad como forma constitutiva de lo humano.

Desde la caverna es testimonio de la fragilidad que insiste, de la encarnacion en
estado de latencia. El arte, aqui, no busca redencion, sino testimoniar el instante
previo a cualquier claridad.

MORE INFO
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https://1819.es/artistas/isabel-arte-burgoista/

JANET CARRERA

Castillos del pasado despliega una arqueologia abstracta: materia suspendida entre niebla y fulgor, donde el color no representa, sino evoca. El titulo
opera como detonante afectivo: convoca imagenes de estructuras desaparecidas, fortalezas oniricas o ruinas interiores que atn persisten en la retina de la
memoria. La obra no narra, pero si sedimenta. Las capas de rojo, ambar y 6xido se agolpan como residuos emocionales sobre un horizonte indefinido,
en dialogo con la nocion de “imagen-tiempo” de Gilles Deleuze: no lo que fue, sino lo que atn reverbera. Las lineas blancas y doradas, casi caligraficas,
sugieren trazos de un lenguaje ancestral, como si la pintura guardara una escritura fosil del deseo.

Desde una perspectiva curatorial expandida, se propone leer esta pieza como fragmento de una cartografia afectiva no lineal. No es una ventana al
pasado, sino una vibracion atmosférica donde lo que se ha perdido encuentra una nueva forma de latencia. Asi, Castillos del pasado nos invita a habitar
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un tiempo que no esta detras, sino adentro.


https://1819.es/artistas/janet-carrera/

L.J. LLAMAS

Nostalgia es un grito grafico, un manifiesto ocular donde el llanto no
es sintoma de tristeza, sino afirmacion de lo perdido. La lagrima,
exagerada y fosforescente, no solo cae: arrastra una ciudad, un
recuerdo, una historia. En su estética hibrida, que conjuga codigos del
arte urbano, el comic y la pintura neoexpresionista, se articula una
memoria emocional radicalizada: lo intimo se torna colectivo.

El ojo central, hipnotico, nos devuelve la mirada, desafiando el lugar
pasivo del espectador. Aqui se produce una inversion politica de la
imagen: mirar es ser mirado, y recordar es ser atravesado. El titulo no
se insinta, se impone: NOSTALGIA como palabra-llaga, como trazo
que interrumpe la superficie.

Desde una curaduria situada, esta pieza se vincula con los postulados de
Mark Fisher, para quien la nostalgia no es debilidad, sino critica
encarnada al presente ausente de futuro. La obra funciona asi como
interfaz afectiva: un dispositivo que canaliza duelo, rabia y deseo de
retorno, pero también de transformacion.

Lo urbano, lo sensible y lo perdido se funden en una sola lagrima
infinita.


https://1819.es/artistas/lj-llamas/

LUIS GONZALEZ PALACIOS

Afioranza del tren es un vestigio erguido. Un madero horadado por el uso,
el desgaste, el transito de cuerpos y maquinas que ya no estan. La obra no
representa un tren: lo evoca en ausencia. En su verticalidad tosca y herida,
este fragmento de durmiente deviene totem del viaje interrumpido, del
desplazamiento detenido por la historia.

Esta pieza plantea una curaduria desde la materia: la madera envejecida y el
soporte metalico no son soporte y figura, sino dualidad simbiotica. Juntos,
encarnan una arqueologia de la movilidad moderna, un eco del ferrocarril
como promesa truncada en muchos territorios del sur global. La escultura
habla sin palabras: sus perforaciones son 0jos vacios que miran al pasado.
En dialogo con Tim Ingold y su nocion de “lineas de vida™ (life lines), este
objeto se convierte en inscripcidn material de trayectorias humanas,
politicas y afectivas. La nostalgia aqui no es ornamento, sino sefial ética:
nos confronta con el olvido estructural y con la urgencia de recordar desde
los fragmentos.


https://1819.es/artistas/luis-gonzalez-palacios/

MARTA MUNOZ

En Susurros, la materia pictorica no se aplica: se derrama. Los colores se
deslizan como memorias liquidas, trazando lineas que no delimitan formas,
sino intensidades. La obra rehuye el centro, el contorno, la figura: es pura
deriva. Cada trazo parece haber sido depositado por gravedad, por pulsion,
por afecto. Y en esa verticalidad translicida, lo que se susurra no es
palabra, sino temperatura, peso, humedad.

Esta pintura dialoga con una curaduria somatica y no antropocéntrica. No
hay representacion: hay vibracion. Los pigmentos, rojos, purpuras,
blancos, negros, parecen cuerpos fluidos, entidades en transformacion,
presencias que aun no coagulan. La obra se inscribe en una genealogia que
incluye a Helen Frankenthaler y Sam Gilliam, pero avanza hacia una
estética de lo afectivo como politica del trazo.

En clave contemporanea, Susurros se vincula con la nocion de “formas en
fuga” de Erin Manning, donde el arte es un campo de fuerzas mas que de
signos. Aqui, los susurros no vienen del lenguaje: brotan del lienzo mismo.
Lo que se escucha es la pintura fluyendo hacia el mundo.

MORE INFO
S
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https://1819.es/artistas/marta-munoz/

MONICA N. ALBARRAN

Este retrato de San Charbel no busca reproducirlo, sino encarnarlo. Su
rostro brota del lienzo como si emergiera lentamente de una piedra orante.
La textura rugosa, casi volcanica, no es un recurso estético: es el eco matérico
de su silencio, de sus ayunos, de su union radical con la tierra. El 6leo
espatulado no pinta, revela. La pintura aqui no representa: transfigura.
Charbel, ermitafio del Libano, vivio con una pobreza tan radical que su
cuerpo se volvio paisaje. Esta obra comprende eso y lo amplifica: su cara no
esta dibujada, estd excavada. Como si cada surco en su barba, cada sombra en
su capucha, fueran rezos sedimentados.

La mirada cerrada no es ausencia, es vision interior. Es la intensidad de quien
ha vaciado todo para alojar lo invisible. La obra no nos pide ver a Charbel:
nos invita a callar con él.

Esta curaduria propone que el arte, como la mistica, es una practica de
desposesion. Como escribe Simone Weil: “la atencion pura es una forma de
oracion”. Esta imagen, entonces, no se contempla: se escucha.
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https://1819.es/artistas/monica-n-albarran-2/

PELUCHE

Hacedor se despliega como un paisaje mitogénico donde la forma no
esta del todo fijada: un espacio de transfiguracion y génesis cromatica.
Las figuras que emergen, una cruz corporal con un ojo-boca en el
centro, un totem vegetal que mira, operan como arquetipos en proceso,
como signos antes del lenguaje. Este universo pictorico no representa:
convoca.

La escena, bafiada en pigmentos primarios y contrastes encendidos, no
remite a lo real, sino a su fermento. En esa latencia, el personaje
central, el hacedor, deviene simbolo del que enuncia, del que inicia el
relato del mundo. Desde lo corporal, lo vegetal y lo elemental, la obra
abre un umbral simbolico donde mirar es también crear.

Esta curaduria propone una lectura en clave borgeana: el hacedor no es
el dios omnipotente, sino el humano que, al nombrar, da existencia. La
imagen entonces se convierte en acto poético inaugural, donde cada
trazo es al mismo tiempo ruina y promesa, eco y origen. Como senala
Borges: “Somos nuestra memoria, somos ese quimérico museo de
formas inconstantes”.
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https://1819.es/artistas/peluche/

SOL ALCARAZ

El sefior de la barba no nos mira, pero su presencia ocupa todo el
plano. Mas que retrato, es aparicion: figura moldeada a cuchillo,
cincelada en oleo, como si la pintura fuera piel endurecida por el
tiempo. El rostro, coronado por una boina oscura y atravesado por
una barba densa, no busca realismo: apuesta por la verdad encarnada
de la materia.

Esta obra se inscribe en una curaduria que piensa el rostro no como
identidad fija, sino como territorio de inscripcion del mundo. Aqui, la
textura no es decorativa: es biografia. Cada arruga, cada golpe de
espatula, cada empaste, narra un transito silencioso. En didlogo con
Emmanuel Lévinas, esta curaduria entiende el rostro como alteridad
viva: “el rostro me ordena, sin palabras”.

El fondo lila, vibrante y en vortice, no apacigua: intensifica el contraste
entre lo intimo y lo pictorico. Esta figura se sostiene en un umbral:
entre la sombra y la dignidad, entre lo invisible y lo encarnado. El arte,
en esta pieza, no representa al sujeto: lo hospeda.


https://1819.es/artistas/sol-alcaraz/
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