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ALOAYE NORRIS ADORO

En Big Man, la figura central se erige como un arquetipo desfigurado del
poder masculino: lleva la nariz de payaso, el microfono como cetro y una
bata ceremonial que se deshilacha simbolicamente. Esta obra desplaza la
solemnidad del retrato institucional hacia el teatro del absurdo, alli donde
la representacion del poder se transforma en farsa. La estética
deliberadamente cruda, con trazos de color primario, veladuras y
chorreados, intensifica esta critica visual, activando una lectura que
interpela al espectador desde lo afectivo y lo ironico.

La pieza puede ser leida desde una curaduria somatica, donde el cuerpo
pintado, negro, carnavalesco, espectral, encarna no solo una identidad
racializada, sino también una historia de ridiculizacion y exotizacion. El
uso de la nariz roja no es un gesto inocente: evoca la figura del "tonto util",
del bufén cortesano cuya funcion era decir la verdad disfrazada de broma.
Este trabajo se inscribe en una genealogia critica que recuerda las
estrategias de artistas como Kerry James Marshall o Rotimi Fani-Kayode,
quienes subvierten el dispositivo pictorico para reclamar agencia narrativa.
La pintura se convierte asi en un archivo politico de lo grotesco, en un

—

ensayo visual sobre las tecnologias de la representacion.


https://1819.es/artistas/aloaye-norris-adoro-2/

ASEN

En un presente saturado de inmediatez digital y estimulo constante,
esta pintura recupera el gesto radical de contemplar. El faro, figura
central en la distancia, emerge como simbolo de permanencia y
orientacion, erguido entre la vibracién marina y la aspereza de las
rocas. La técnica empleada, visiblemente espesa, con empastes
generosos y cromatismo vibrante, remite tanto a la materia del 6leo
como a la memoria tactil del paisaje. Cada trazo evoca una
inscripcion sobre la piel del territorio, una manera de fijar lo
inasible: el viento, la luz, el rumor de las olas.

Esta imagen dialoga con la tradicion pictorica del paisaje como
construccion cultural de Friedrich, pero lo hace desde un presente
donde la naturaleza ya no es solo sublime o edénica, sino testigo del
colapso ecologico y emocional. El faro, entonces, no es solo guia,
sino advertencia: estructura de vigilancia, de espera y de posibilidad.
Esta obra puede leerse como una poética de la atencion. Como
propone la filosofa Isabelle Stengers, “resistir no es oponerse, sino
cuidar lo que aun puede sostenerse”. Este mar, estos roquedales, este
faro: pinturas que cuidan.

Pinturas que resisten.
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https://1819.es/artistas/asen-2/

CERAMICABELI

En Oceanic Stone Symphony, la materia pétrea se pliega como si el tiempo la
hubiese acariciado con persistencia liquida. Las ondulaciones que atraviesan
esta escultura no representan el agua: la encarnan. Es una obra que deviene
topografia, flujo, médium de transmision de fuerzas invisibles. El cuerpo del
objeto se vuelve archivo geologico y afectivo, alli donde se cruzan las
memorias del océano y la piel de la tierra.

Esta pieza dialoga con una curaduria somatica y tecnopoética: la forma
parece haber sido modulada mas por la vibracion del entorno que por una
mano autoral. La materialidad evoca una sensualidad contenida, un
erotismo telurico sin figuracion, como el que encontramos en las superficies
tactiles de Lygia Clark o en las esculturas de Barbara Hepworth. Aqui, sin
embargo, la intervencion parece ser también maquinica o algoritmica, una
coreografia entre tecnologia y erosion.

A la manera de Yuk Hui, podriamos leer esta obra como una cosmotécnica:
conjuga técnica y cosmologia, saber ancestral y manufactura
contemporanea. No es una piedra decorativa; es un cuerpo ancestral que se
dejo esculpir por fuerzas no humanas. Un umbral. Una pausa. Una sinfonia
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mineral.


https://1819.es/artistas/ceramicabeli-2/

CONSUELO ZABALLA

En Ventisca colorida, la artista construye una topologia de la
atmosfera sin sujetarse a la mimesis ni a la abstraccion geométrica. El
trazo se comporta como viento: emerge, roza, vibra, se arremolina.
Las lineas no son lineas, sino frecuencias afectivas, huellas de un
cuerpo que escucha el pulso del color. Hay en esta obra una voluntad
de desdibujar las fronteras entre lo visual y lo sensorial, entre la
imagen y la experiencia haptica del mundo.

Desde una curaduria somatica y no lineal, esta pieza se despliega como
una constelacion abierta: no hay jerarquia ni centro, sino capas de
intensidades que remiten tanto a los mapas climaticos como a la
estructura de una sinfonia. La mano de la artista no domina,
acompaiia. Cada gesto parece surgir de una escucha atenta a las
fuerzas del entorno.

La eleccion del titulo no es menor: “ventisca” evoca lo atmosférico, lo
impredecible, lo que borra el horizonte; pero aqui, en lugar de blanco
cegador, nos encontramos con una explosion de matices suaves, casi
translicidos, como si el temporal fuera una celebracion.

“No pintamos para representar el mundo, sino para disolvernos en su
vibracion.” Etel Adnan.


https://1819.es/artistas/consuelo-zaballa-2/

DARKNADAL

MORE INFO
M
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La obra Plutons, cuya presencia se amplifica al ser integrada en el espacio arquitectonico, se sitia en una interseccion precisa entre escultura, pintura
expandida y disefio ambiental. Su forma modular y superpuesta no responde a una logica compositiva estatica, sino a un principio tectonico: placas que
se deslizan, se interceptan, se transparentan. El titulo alude a los plutones, cuerpos igneos intrusivos que emergen del subsuelo terrestre, estableciendo
una poética mineral que convierte a esta pieza en un relato visual de la transformacion geologica.

Desde una curaduria espacial critica y tecnopoética, la obra puede ser pensada como una interfaz entre arquitectura e imagen. Las formas
semitransparentes, contenidas por lineas negras definidas, generan capas visuales que invitan a una lectura hipertextual y no jerarquica. La escultura no
se impone al espacio: lo codifica, lo suaviza, lo reinventa.

La integracion visual en un ambiente doméstico minimalista permite leerla también desde una ética del habitar (Simone Weil): el arte no como
ornamento, sino como herramienta de orientacion sensorial y afectiva. La obra reconfigura el vacio, lo interrumpe con sutileza, lo pone a vibrar. Es un
mapa movil de contornos suaves, una coreografia detenida entre el color y la forma.


https://1819.es/artistas/darknadal-2/

LALLA

Esta pintura captura un instante urbano suspendido entre el vértigo de
la modernidad y la nostalgia del crepusculo. En La ciudad al atardecer,
la artista no documenta un paisaje urbano, sino que lo transforma en
escenario emocional: el azul eléctrico del cielo, el fulgor neon de las
fachadas y la penumbra de los primeros faroles evocan una atmosfera
liminal, donde el dia se disuelve sin desaparecer del todo.

La obra puede leerse desde una curaduria afectiva y urbana, donde la
ciudad se revela no como infraestructura, sino como organismo Vivo,
respirante, atravesado por el transito de cuerpos, luces y recuerdos. La
mirada de la artista, situada en una acera, tras un arbol que se eleva
como testigo silente, convierte al espectador en complice de una escena
intima, aunque poblada.

El tratamiento cromatico remite a las exploraciones nocturnas de
artistas como Edward Hopper o Leon Spilliaert, pero desde una
sensibilidad mas abierta, menos solitaria, mas vibrante. Esta ciudad,
Madrid, no es solo representacion de un lugar fisico, sino territorio
afectivo compartido, donde lo arquitectonico se humaniza a través de la
luz.
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https://1819.es/artistas/lalla-2/

LORENA ORTIZ

En el centro de la imagen, una flor amarilla se abre con obstinada

humildad. Su geometria imperfecta, contenida en un fondo oscuro,
remite no al espectaculo de la botanica, sino a una forma de resistencia
intima. Esta fotografia de Lorena Ortiz no documenta la flora: la
reinventa como archivo afectivo. Cada pétalo, como una microgeografia
del deseo de vivir, se inscribe en una ética somatica —el cuerpo que mira,
que cuida, que se detiene.

Bajo la l6gica de una curaduria no lineal, proponemos esta imagen como
nodo de una constelacion visual donde lo diminuto cobra potencia
simbolica. En tiempos de colapso ecologico y fatiga cultural, ;qué lugar
ocupa una flor? ;Qué narrativas disloca su insignificancia aparente? La
obra dialoga con una tradicion estética de lo pequefio y lo marginal —
de Maria Sibylla Merian a Ana Mendieta—, proponiendo una ecologia
de la atencion.

Mas que un objeto de contemplacion, esta flor es un gesto. Es un indice
de lo viviente que insiste. En palabras de Isabelle Stengers, una
"interrupcion necesaria" en la logica del rendimiento. Ortiz nos obliga a
mirar sin velocidad, a reencantar la mirada, a cultivar la esperanza como
una practica diaria, no como consuelo.


https://1819.es/artistas/lorena-ortiz-2/

MARTIN TOLOSA MARIN

La practica de Martin Tolosa Marin se articula como un acto radical de
exposicion del dolor, donde el cuerpo no es simbolo sino superficie viva: materia
que siente, sangra y se reconfigura. Su obra se despliega desde la herida no como
punto de cierre, sino como umbral epistemologico, como lugar donde lo humano
se confronta con su limite. En este marco, el artista no busca consuelo ni
redencion, sino verdad encarnada.

Su lenguaje performativo incorpora materiales punzantes y elementos de riesgo
fisico, no por su shock visual, sino por su potencia ética y existencial: lo afilado
corta también el velo simbolico de la representacion. En didlogo con tradiciones
de la performance extrema, Tolosa Marin explora la abyeccion (Kristeva) y la
sacralidad del exceso (Bataille), convirtiendo cada accion en un rito de exposicion
y desposesion.

Mas alla de lo autobiografico, su trabajo propone una estética de la fragilidad
como resistencia. El espejo, elemento recurrente, desplaza la mirada hacia el
espectador, convocandolo a una confrontacion ineludible con su propio limite.
Asi, Tolosa Marin no performa su historia: la disuelve en el cuerpo colectivo. Su
arte, lejos de ser catarsis, es interrogacion encarnada: jqué hacemos con nuestras
fracturas cuando ya no podemos ocultarlas?



OLIVER PLEHN

Esta imagen no es un cuerpo, es un grito sin voz. El trazo blanco sobre
papel sepia se aproxima a lo espectral: una figura arrodillada,
semiesbozada, cuya materia parece disolverse entre el dibujo y el desgarro.
En esta pieza anonima —o deliberadamente despersonalizada—, el cuerpo
no es representacion, sino memoria somatica. No reza: suplica. No espera:
arde en su desposesion.

Desde una curaduria afectiva y politica, esta obra convoca los lenguajes del
dolor sin caer en la literalidad. Recuerda los estudios de Francis Bacon,
pero con una contencion silente que invoca a Kéthe Kollwitz. En la
postura, que mezcla recogimiento y exposicion, se revela una iconografia de
lo humano llevado al umbral: la figura deviene archivo de traumas
colectivos, de pérdidas innombradas, de resistencias inscritas en el gesto.

La técnica, carboncillo y blanco sobre kraft, subraya la precariedad de la
carne dibujada. Lo incompleto no es falla: es una ética. Esta imagen es
también litigio: exige que miremos de frente la fragilidad, sin embellecerla
ni reducirla a simbolo. En ella, el arte no ilustra el sufrimiento; lo
interrumpe. Es un cuerpo que ora con todo lo que le fue arrebatado, y atin
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asi, sigue siendo cuerpo.


https://1819.es/artistas/oliver-plehn-2/

RAFAEL L. BARDAII

Una imagen donde casi no ocurre nada, y sin embargo, todo acontece. Este corredor
azul, vacio, sin ornamento, sin cuerpo, es mas que un pasillo: es una proposicion
ontologica. ;Qué es una salida cuando no hay entrada? ;Qué se abandona cuando no
se ha habitado?

“Exit 1” opera como un dispositivo espacial que encarna la estética del intervalo. La
arquitectura aqui no es refugio, sino transito. En esta composicion, el vacio se
vuelve protagonista: una presencia densa, casi litirgica. La luz al fondo no redime,
sino que intensifica la espera. El espacio se expande como un susurro de infinito, en
la tradicion de James Turrell y Tadao Ando, donde lo espiritual no se representa: se
induce.

Desde una curaduria de la espacialidad critica, este umbral minimalista deviene
tecnologia de percepcion. No hay narracion, pero si dramaturgia optica. La
monocromia azul enfria el tiempo, suspendiéndolo. Es un no-lugar que resiste toda
domesticacion simbolica: ni museo, ni celda, ni templo. Un lugar donde el
espectador deja de ser sujeto para convertirse en sensor.

Este es un arte de la inminencia, del gesto contenido, de lo que esta por comenzar o
por terminar. Una salida que es también pregunta. Un umbral que nos devuelve al
presente como Unica certeza.

-


https://1819.es/artistas/rafael-l-bardaji-4/

RESINARTTE

En esta pieza circular, el mar no es paisaje: es lenguaje. La superficie de
resina encapsula un instante geologico miniaturizado, donde la ola rompe
sobre la arena con una precision que es tanto fisica como poética. El
formato circular, sin comienzo ni fin, evoca cosmologias no lineales, ciclos
de retorno, formas de tiempo en espiral. “Yuanfen”, término chino que
alude a un encuentro predestinado, se convierte aqui en poética visual del
azar significativo.

Desde una curaduria tecnopoética, este objeto-artificio desestabiliza las
dicotomias entre lo natural y lo artificial. Aunque imita la costa, no es
mimesis sino interfaz: una conjuncion de quimica, pigmento y pulso
humano que produce una imagen casi tactil del océano. Al igual que las
cosmotécnicas de Yuk Hui, esta obra sugiere que la tecnologia puede ser un
medio de conexion espiritual con la materia.

La eleccion del circulo como contenedor no es solo estética, sino
cosmologica: remite a escudos solares, mapas astrologicos, visiones
satelitales de la Tierra. Asi, la obra se ofrece no como representacion de un
lugar, sino como condensacion de una fuerza. Es un fragmento de infinito:
doméstico, portatil, pero inagotable. Un mar que no moja, pero

—
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transforma.


https://1819.es/artistas/resinartte-2/

SANCHO ESPIGULE

Este paisaje no mira al pasado con nostalgia, sino con una intensidad
casi fisica. En “Luz de retama”, la pincelada es materia viva: brota,
se expande, se confunde con el mismo aire que evoca. La pintura se
construye desde la experiencia encarnada del territorio: no es un
lugar que se contempla, sino uno que se recuerda con el cuerpo. El
uso expresivo de la pasta pictorica y los amarillos vibrantes convierte
al arbusto de retama en eje simbolico de luminosidad y resistencia.
Desde una curaduria que atiende a la ecologia afectiva del paisaje,
esta obra se inscribe en la tradicion de la pintura de la tierra, de Van
Gogh a Anselm Kiefer, pero desde una latencia mas suave, mas solar.
El camino sin figura humana sugiere una presencia fantasmal: quizas
alguien acaba de pasar, o quizas el espectador es ese alguien que
camina. Es una invitacion a habitar la pintura desde dentro.

En tiempos de desarraigo y urbanizacion forzada, esta imagen
propone una ética del arraigo: una defensa del paisaje como archivo
emocional y politico. No se trata de un paisaje idilico, sino de una
persistencia. De un campo que atin guarda luz. De una pintura que
no olvida el horizonte.
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https://1819.es/artistas/sancho-espigule-2/

SOLEDAD PONTEL

Esta imagen no representa una casa: la recuerda. En “La casa del Dr.”, la
arquitectura no se impone como volumen sino que se deja invadir por lo
organico, lo emocional, lo atmosférico. Entre la precision lineal del edificio y el
gesto suelto del follaje, la pintura oscila entre la estructura y la evocacion, como
st la memoria misma estuviese pintada.

Desde una curaduria afectiva de la espacialidad, esta obra pone en crisis las
jerarquias entre fondo y figura. Las paredes parecen deshacerse, absorbidas por
manchas liquidas que mas que fondo son tiempo: capas sedimentadas de lo que
fue, de lo que permanece. La casa se convierte en archivo, pero no de documentos,
sino de presencias: arboles como testigos, colores como emociones suspendidas.
El rojo del tejado y el rosa de las flores no son meros cromatismos: son afectos
codificados. En una tradicion que recuerda a los interiores de Pierre Bonnard o a
la arquitectura emocional de Giorgio Morandi, la escena sugiere una intimidad
silenciosa, una historia no dicha. No sabemos quién fue el Dr., pero si sentimos
que su casa aun respira.

Asi, la pintura no captura un lugar: lo reconstituye desde el deseo de no perderlo.
Una topografia intima. Un hogar, aun sin habitantes.

-
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https://1819.es/artistas/soledad-pontel-2/

SOREN7

La imagen no muestra la lluvia, sino su insistencia. “Humedo” es una meditacion
visual sobre la interfaz que separa y conecta el adentro y el afuera, el sujeto y el
paisaje, la mirada y lo mirado. La condensacion sobre el vidrio actiia como velo,
pero también como superficie sensible: cada gota es una inscripcion del tiempo
atmosférico sobre la piel de la arquitectura.

Esta obra se ofrece como archivo de lo efimero. Lo que vemos no es la escena
exterior, sino su traduccion liquida. Las lineas verticales, fruto del
escurrimiento, remiten tanto a tallos vegetales como a codigos graficos,
sugiriendo un lenguaje otro: la escritura del agua. Asi, el vidrio empafiado no
oculta: revela una poética de la transitoriedad.

Esta imagen activa una percepcion ralentizada, encarnada, propia de los estados
contemplativos que la modernidad ha querido deslegitimar. Hay en ella ecos del
trabajo de Uta Barth o Roni Horn, donde lo visual no esta en el objeto, sino en
el intervalo perceptual.

No hay figuras, y sin embargo, hay presencia. Lo humedo, aqui, no es solo
condicion fisica: es una categoria estética, un modo de habitar el mundo desde lo
poroso, lo latente, lo inestable.

—


https://1819.es/artistas/soren7-2/
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