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ALIYA SHAGIEVA

En esta obra, el mundo no se representa: se recuerda desde el asombro.

“The flight to childhood” no busca reproducir la realidad, sino
reencantarla. Lo pictorico se convierte en una atmosfera, un umbral que
transita entre la mirada infantil y la memoria sensorial. La escena una
ventana abierta al jardin, una figura alada, flores, particulas flotantes,
no responde a la 16gica narrativa, sino a una poética del delirio suave,
donde lo onirico se confunde con lo cotidiano.

Desde una curaduria orientada a la fenomenologia de la percepcion
(Merleau-Ponty), la obra se situa como dispositivo de retorno a un
estado anterior a la palabra: la infancia como espacio prediscursivo,
donde la experiencia no esta aun colonizada por el lenguaje ni por la
linealidad del tiempo. La figura alada no representa un angel ni un
pajaro, sino un deseo de atravesar el vidrio del presente hacia un pasado
sensorial, un refugio afectivo.

El trazo ondulante y los puntos de color dispersos evocan una sinestesia
visual: cada forma parece vibrar con una musicalidad interna. Esta
pintura no se contempla: se escucha con los ojos. Es un manifiesto
silencioso a favor de lo inutil, de lo ludico, de lo que resiste la adultez.

N

Una invitacion a volar, sin porque.


https://1819.es/artistas/aliya-shagieva-2/
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ANA ISABEL PLIEGO

En esta escena detenida, el tiempo se vuelve cuerda. “Gato por comerse un
pescado” es una composicion que, desde su aparente simplicidad, despliega
una coreografia latente de tensiones arquetipicas: el deseo y la contencion, el
instinto y la espera, la vida y su inminente saciedad. El espacio oscuro, casi
teatral, funciona como caja escénica donde el blanco felino y el pescado
colgante se iluminan como actores de una tragedia minima.

Desde una curaduria fenomenologica, la obra nos convoca a habitar ese
intersticio temporal: el antes del salto, el umbral de la accion. La mirada del
gato no es ansiosa, es casi reverente, como si reconociera en su objeto de
deseo algo mas que alimento. El pez muerto, suspendido como trofeo o
castigo, es tan signo como cuerpo. La escena remite al vanitas barroco, pero
sin alegoria: aqui no hay moral, solo tension sostenida.

El contraste cromatico refuerza la narrativa latente: la luz blanca sobre el
gato subraya su agencia contenida; el rojo-oxido del pez, su destino
inevitable. No hay movimiento, y sin embargo, todo vibra. Esta pintura es,
en su nucleo, una pregunta: jqué es mas feroz, el deseo o la espera? ;Y qué ve
en nosotros lo que deseamos?


https://1819.es/artistas/ana-isabel-pliego/

i

A

n el B

i CH1E

SUERRY iz B

ii

| i1 E

0

F1H

Hl [(IMEHIT]

ARLETTE OLAERTS

En esta obra, la repeticion no es monotonia, sino ritmo. “Bambu alegre” se
presenta como una secuencia de columnas cromaticas que evocan tanto los tallos de
bambii como sistemas de codificacion ancestral y digital. Cada seccion pintada,
con sus patrones unicos, sus modulaciones tonales y sus juegos visuales, transforma
la verticalidad en lenguaje. No se trata de ornamentacion, sino de una escritura no
verbal donde cada color y cada trazo son silabas de una vitalidad cifrada.

Desde una curaduria tecnopoética y descolonial, esta obra sugiere una genealogia
no lineal del conocimiento visual: una posible interseccion entre tramas textiles
indigenas, codigos genéticos y alfabetos visuales contemporaneos. La verticalidad
estructural, intervenida por manchas negras al pie de cada columna, remite a
procesos de crecimiento, de arraigo, de devenir organico.

El color, vibrante, contrastante, dinamico, no decora, sino que informa. Aqui, la
alegria no es superficial: es una forma de resistencia. En tiempos de saturacion
visual y crisis del lenguaje, esta obra propone un sistema propio, autonomo, casi
tactil, donde mirar es también interpretar.

“Bambii alegre” no representa un paisaje, lo reconstituye desde adentro: como una
selva mental hecha de signos, como un canto silente a lo que sigue creciendo
incluso en medio del ruido.
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https://1819.es/artistas/arlette-olaerts-2/

AURORA LEIZART

En esta pintura, la luz no es un elemento mas: es la protagonista. “El
ltimo baile del sol” captura ese momento liminal en el que el dia se retira,
pero aun no cede del todo. El paisaje se despliega como un cuerpo en
reposo, mientras el cielo arde en un movimiento cromatico que no
representa el crepusculo: lo encarna. La atmosfera se vuelve casi tactil,
como si cada pincelada susurrara el ritmo del tiempo que pasa.

Desde una curaduria afectiva del paisaje, la obra puede entenderse como
una elegia suave al instante fugaz. Las nubes, ondulantes y vibrantes, no
son meras masas de vapor: son danzantes. La escena sugiere una ecologia
emocional donde el cielo y la tierra se encuentran en un pacto de silencio y
reverberacion.

El agua refleja fragmentos de cielo, los arboles guardan sombra, y las aves
blancas, dispersas, introducen un contrapunto vital. Este paisaje no es
decorativo, sino experiencial. En €l se propone una ética de la
contemplacion: ver no como acto pasivo, sino como forma de estar
presente.

“Ultimo baile del sol” nos recuerda que todo paisaje es también tiempo, y
que todo ocaso es una promesa, no de final, sino de transformacion.
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https://1819.es/artistas/aurora-leizart-3/

CARMEN CASQUERO

En esta escena contenida, el tiempo no avanza: se posa. “Tarde de verano” es
un retrato que trasciende lo anecdotico para volverse atmosfera, estado del
alma. La figura del nifo, tendido y pensativo, no representa la infancia como
cliché de alegria o dinamismo, sino como un momento de suspension, de
contemplacion muda. El sombrero de paja, la mirada oblicua y la mano
inerte componen una iconografia de la pausa.

Desde una curaduria afectiva y fenomenologica, esta imagen invoca una
pedagogia de la lentitud: una forma de estar en el mundo donde el sentido no
se busca, se permite. La infancia, aqui, no es un pasado idealizado, sino una
condicion de apertura perceptiva. El cuerpo del nifio deviene umbral: entre
lo que mira y lo que piensa, entre el afuera y el adentro.

La pincelada suelta del fondo, con sus azules, lilas y trazos casi abstractos,
sugiere un espacio no localizado, casi onirico, donde el entorno se diluye
como en un recuerdo. Esta pintura no narra, respira. No ilustra una
historia: escucha el silencio de una tarde cualquiera que, por su misma falta
de evento, se vuelve esencial.

Una oda visual a la espera sin urgencia. Al verano como tiempo expandido.
Al ver como forma de ser.
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https://1819.es/artistas/carmen-casquero/

CONSUELO ZABALLA

En esta obra, el verano no es estacion, sino textura. A través de una
vibrante y tactil aplicacion del pigmento, la pintura transforma el espacio
doméstico, un balcon, un muro, un sendero, en un dispositivo perceptivo
que acoge la euforia del color. “Verano” no se contempla, se palpa. La
materia pictorica, aplicada con generosidad casi escultorica, convierte las
flores en relieve, las hojas en vibracion, el agua en una superficie apenas
ondulada de azul denso.

Desde una curaduria sensorial, esta pieza se situa en una genealogia del
color como cuerpo, como medio de afecto mas que de representacion. El
muro florido, como en las construcciones de Lina Bo Bardi o en los
jardines de Gaudi, no separa: conecta. Aqui, la arquitectura es membrana
porosa entre naturaleza e intimidad.

La composicion combina lo geométrico con lo organico, lo plano con lo
empastado, generando una tension jubilosa entre control y expansion. En
esta pintura no hay nostalgia ni melancolia: hay afirmacion radical de lo
vivo, del instante que irrumpe con luz, aroma y calidez.

“Verano” es una celebracion tactil del habitar. Un manifiesto cromatico
de la alegria que no teme lo decorativo, porque lo vuelve sagrado. Una

N

casa hecha de pétalos, donde todo invita a quedarse.


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

DIEGO CAMILO
GONZALEZ ACOSTA

Esta imagen no muestra una figura: la descompone. En la obra, el cuerpo emerge
desde la disolucion, como si la materia misma se rindiera ante el peso de existir. No
hay contorno claro, no hay centro fijo; lo que hay es un gesto curvo, descendente,
atravesado por una acuarela que no fluye: supura. “Inflexion” es una pintura que
encarna la entrega, el colapso, pero también una forma de persistencia callada.

Desde una curaduria somatica y afectiva, este trabajo se sitiia en el umbral donde la
figura humana deja de ser imagen para volverse campo de sensacion. La carne se
vuelve agua, pigmento, trazo fugaz. El color no define, sugiere estados: el ocre como
herida, el azul como contencion, el negro como peso.

El cuerpo inclinado no es derrota, es plegaria sin dogma. Un descenso hacia lo
informe que no busca narrar, sino alojar. Aqui, la fragilidad no se disfraza de belleza:
se afirma como método. Como en los estudios de cuerpo de Egon Schiele o los vacios
de Marlene Dumas, esta figura no se representa: se expone.

La obra propone una ética de la vulnerabilidad: pintar no para mostrar, sino para
abrir. Inflexion, entonces, como gesto y como lugar. Donde el cuerpo se curva,
comienza otro lenguaje.


https://1819.es/artistas/diego-camilo-gonzalez-acosta-3/

EVA MOLNAR

En esta obra, la flor no se representa: se intuye. “Floracion” es un campo visual
donde la materia pictorica no ilustra la naturaleza, sino que la encarna. El
gesto matérico, mezcla de resina, pigmentos fluidos y brillos minerales,
configura una superficie viva, en expansion, donde lo organico y lo cosmico se
entrelazan sin jerarquia. Es una pintura que florece desde dentro, como si
brotara no desde un referente, sino desde un latido.

La pieza puede leerse como un laboratorio visual donde lo solido y lo liquido
cohabitan en un mismo plano perceptivo. El uso de oro, texturas esféricas y
corrientes de color sugiere una geografia en transformacion constante: una
superficie tectonica, un cosmos en ebullicion, un tejido celular expandido.
Aqui, lo decorativo se vuelve sagrado.

La floracion alude a un estado,mas que a una forma: un estallido de devenir.
Esta no es una imagen sobre el florecer, es el florecer mismo en acto. En un
mundo saturado de imagenes figurativas, esta obra propone un retorno al
asombro abstracto, a lo tactil sin nombre, a lo que vibra antes del lenguaje.

Un arte que no se mira, se habita. Que no representa, pulsa. Que no florece para
ser visto, sino para ser sentido.
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https://1819.es/artistas/eva-molnar/

FGALLOR

Esta imagen no documenta un carnaval, lo invoca. Las mascaras venecianas
no se presentan aqui como ornamento folclorico, sino como entidades
autonomas que encarnan una poética del anonimato y el exceso. En esta
composicion, el rostro humano es suprimido en favor del artificio, y en esa
operacion se revela una verdad: la mascara no oculta, revela lo que la
identidad domesticada no puede expresar.

Desde una curaduria performativa y deconstructiva, esta obra plantea una
reflexion sobre la pluralidad del yo. Cada mascara, con su ornamento
barroco, sus labios pintados, sus ojos ausentes, es una version posible del
sujeto escindido, fragmentado, deseante. El carnaval, como dispositivo
estético, subvierte el orden de lo reconocible y permite que lo monstruoso,
lo sublime, lo erético y lo ludico coexistan sin jerarquia.

El cromatismo exuberante, plumas, dorados, escarchas, no es simple
decoracion: es una coreografia visual que convierte al exceso en lenguaje.
En esta imagen no hay fondo, porque todo es superficie intensificada. EI
sujeto desaparece, pero no como pérdida: como apertura.

“Carnaval de Venecia” es un manifiesto visual sobre el derecho a no ser uno
solo. A cambiar de rostro. A encarnar, aunque sea por un instante, todas las
mascaras del deseo.


https://1819.es/artistas/fgallor-3/

GABY ALCOCER PHOTO

En esta imagen, el objeto no es mobiliario: es memoria encarnada. “Silla
Nyman” se inscribe en una estética del abandono intimo, donde cada
elemento, la torsion de la silla, las fotos colgadas, la luz tenue, articula una
narrativa muda sobre el paso del tiempo y el peso de lo no dicho. El blanco
y negro no es recurso formal, es una ética visual: depurar el exceso para que
hablen los silencios.

Desde una curaduria afectiva y espectral, la escena propone un espacio
suspendido entre uso y desuso, funcion y ficcion. La silla, que ya no sostiene
cuerpos, se vuelve signo de cuerpos ausentes. Su forma anudada, casi
vertebral, sugiere una resistencia quebrada o una voluntad de aferrarse. Es
un cuerpo que ya no se sienta: se dobla sobre si mismo.

Las rosas moradas, el Ginico color en la composicion, interrumpen la
gravedad con una presencia fiinebre y poética. No adornan: denuncian. Lo
floral aqui no suaviza, intensifica. Como si alguien hubiese dejado una
ofrenda ante una reliquia herida.

“Silla Nyman” no nos habla de disefio ni de espacio habitable. Nos convoca
a una arqueologia de los afectos: a leer los objetos como testigos de un
duelo inacabado. Aqui, cada forma es vestigio. Cada sombra, una
posibilidad de luto.


https://1819.es/artistas/gaby-alcocer-photo/
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GATO HANSEN

Esta pintura no se ofrece para ser entendida, sino para ser sentida con una
incomodidad ldcida. “Extrafia sensacion” opera como un palimpsesto
simbolico donde conviven signos dispersos, trazos infantiles, referencias a la
muerte, la casa, el cuerpo, el desarraigo. El lenguaje pictorico remite tanto al
arte outsider como a ciertas formas de neoexpresionismo latinoamericano: lo
urgente, lo inconcluso, lo contradictorio.

Desde una curaduria de lo abyecto y lo inconsciente, esta obra activa una
lectura no lineal, donde la imagen no se construye como representacion sino
como choque de intensidades. La calavera sonriente, no denuncia ni consuela,
sino que desestabiliza. La casa, minima y apenas delineada, funciona como
emblema de una pertenencia imposible. La figura azul, entre pajaro y angel, se
debate entre la huida y la caida.

Los colores saturados y los patrones aparentemente decorativos no alivian:
enfatizan la tension entre lo lidico y lo siniestro. Esta pintura no narra una
historia: fragmenta multiples relatos posibles. “Extrafia sensacion” es, en
esencia, un estado. Una disonancia entre formas reconocibles y un fondo que
rehiye sentido.

Mas que mirar, este cuadro exige una lectura afectiva del caos. Una invitacion a
habitar, aunque sea brevemente, la incomodidad de no saber quién se es.


https://1819.es/artistas/gato-hansen-2/

GOYO

Esta obra no representa una ceremonia religiosa, sino la atmosfera difusa de lo
sagrado en su dimension cotidiana. Day of Worship es una pintura que rehiiye la
precision para instalarse en el terreno de lo intuitivo, lo borroso, lo
contemplativo. Con una técnica mixta que combina lineas agiles y pigmentos
acuarelados, la imagen se ofrece como un recuerdo filtrado por la emocion mas
que por la memoria visual.

Desde una curaduria fenomenologica y espiritual, esta pieza puede entenderse
como una cartografia afectiva del recogimiento colectivo. Los arcos goticos, los
arboles sin hojas y las figuras dispersas evocan una arquitectura del
recogimiento: no un templo en si, sino un espacio donde el espiritu se vuelve
audible. La transparencia de los colores,azules, rojizos, verdes palidos, no busca
definir formas, sino sugerir estados del alma.

La escena es coral, pero silenciosa. No hay protagonista, no hay drama: s6lo una
presencia extendida, casi musical. La linea negra, vibrante y nerviosa, introduce
una dimension ritmica que convierte el espacio en partitura visual. Asi, esta
pintura no narra una devocion: la reimagina como experiencia compartida,
liquida, transitoria.

Una liturgia sin dogma. Una fe sin palabras. Un dia cualquiera en que el mundo
parece detenerse.
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https://1819.es/artistas/goyo-3/

LEA

En esta obra, el lenguaje no informa: arde. Palabras es una pintura donde la escritura se deshace en trazo, donde el signo se desliza hacia lo ilegible y, en
ese desvio, revela su verdadera potencia: no como portador de significado, sino como energia visual. La composicion, densa y caligrafica, parece
emerger desde un fondo volcanico, ocres, rojos, sienas, que evoca una tierra en combustion perpetua.

Desde una curaduria tecnopoética y materialista, la obra puede leerse como una arqueologia del lenguaje antes del alfabeto. Las marcas negras, como
signos arcaicos o partituras rotas, atraviesan el lienzo en un ritmo que no busca leerse, sino sentirse como flujo. No hay frase, pero hay intensidad. No
hay sintaxis, pero si una gramatica del temblor.

El uso del color y la textura refuerza la idea de palabra encarnada: no abstracta, no pura, sino barro, fuego y pigmento. Las lineas cruzadas, reiteradas
hasta el vértigo, nsisten como una plegaria que nadie pronuncia. Esta pintura no representa un texto: lo quema.

Palabras es un manifiesto visual sobre el limite de la escritura. Una propuesta de mirar el lenguaje no por lo que dice, sino por lo que calla cuando se
entrega al gesto. Un alfabeto nacido del cuerpo.


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

MONTSE FARRES

En esta obra, el pensamiento se materializa. Meditacion L.E.N.T.A. no es
un retrato psicologico, es un umbral simbolico entre la contemplacion y la
presencia. La figura femenina, atrapada en el instante de una introspeccion
silenciosa, se convierte en icono de la lentitud reflexiva. Su gesto
contenido, la mano sobre la boca, la mirada fija hacia un punto ausente,
trasciende lo personal: nos sitiia ante una ética de la atencion.

Desde una curaduria fenomenologica y auratica, la incorporacion del pan
de oro no funciona como adorno ni como simbolo religioso en el sentido
clasico, sino como capa de pensamiento. El oro no resalta: protege.
Encierra a la figura en un espacio sagrado que es tiempo ralentizado,
pensamiento detenido, umbral entre lo visible y lo intangible. Heredera de
la tradicion bizantina y del aura moderna, de Klimt a Remedios Varo, esta
pieza reivindica lo lento como forma de lucidez.

La superficie pictorica combina texturas matéricas con un realismo suave,
donde lo tactil y lo simbdlico se funden. Meditacion L.E.N.T.A. nos
obliga a desacelerar la mirada, a sintonizar con esa zona intermedia donde
el pensamiento atn no es palabra, pero ya es forma.

Una pintura que no grita, sino que insiste. Que no explica, pero convoca.
Una lentitud que ilumina.


https://1819.es/artistas/montse-farres-2/

SALMO

En esta obra, la luz no viene de fuera: se origina en el cuerpo. Luxsilencia propone
una imagen radical de autogeneracion, donde lo humano aparece no como forma
pasiva de representacion, sino como fuente activa de energia. El cuerpo masculino,
integro, frontal, desnudo, deviene altar vivo: desde su plexo emerge un fulgor denso,
organico, que no solo ilumina la figura sino que la constituye.

Desde una curaduria somatica y mistica, esta pintura puede leerse como un
manifiesto visual sobre el poder del silencio encarnado. El titulo sugiere un oximoron
luminoso: lux (luz) y silencio, dos fuerzas aparentemente opuestas que aqui se
fusionan en una quietud intensa. El hombre no esta en trance: estd en plena
consciencia de su llama interior. Su mirada blanca, vaciada, nos recuerda que ver y
ser visto pueden ocurrir sin ocularidad. Hay presencia sin gesto.

El tratamiento pictorico, tonos calidos, modelado dramatico, fondo abismal, remite
tanto a la pintura barroca como a una espiritualidad laica. No hay alegoria: hay
corporeidad transfigurada. Esta no es la luz de lo divino: es la luz de lo vital, lo
encarnado, lo latente.

Luxsilencia es una imagen para mirar sin ruido. Un recordatorio de que el fuego mas
profundo no destruye: revela.
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https://1819.es/artistas/salmo-2/

SARA CORENSTEIN

En esta pieza, el tejido no es ornamento ni técnica: es territorio. Solares baldios se
erige como una topografia textil que documenta, con hilos y nudos, una geografia
de la ruina, del olvido, de la promesa no cumplida. Aqui, el telar no trama unidad:
exhibe fragmentacion. Los colores, ocres, grises, verdes y terracotas, remiten a
paisajes erosionados, a urbanismos desmembrados, a lotes que alguna vez fueron
futuro.

Desde una curaduria materialista y decolonial, esta obra reclama una lectura del
textil como archivo de lo marginal. Cada hebra es trazo de memoria colectiva, y su
disposicion rota, desigual, deshilachada, construye una estética del deterioro como
forma de resistencia. La pieza se aleja del textil como campo decorativo para
reivindicarlo como forma de conocimiento encarnado, tactil, situado.

Lo que cuelga no son solo fibras: son huellas. Huellas de 1o que no se construyo, de
lo que se desmonto, de lo que se abandono. Solares baldios es también un tejido
politico: nos enfrenta a las periferias, a los vacios urbanos, a las ausencias
habitadas. El marco rojo no encierra, subraya: este fragmento textil es también
frontera, herida, testimonio.

Un arte que no se mira con los 0jos, sino con la historia en la piel. Un telar como
mapa vivo de lo que quedo sin nombre.
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https://1819.es/artistas/sara-corenstein/

SARGANTANA

Dos fragmentos de formas irregulares, enmarcados como reliquias, convocan una
lectura arqueologica de lo contemporaneo: no como ruina del pasado, sino como
signo anticipado de lo que ya se esta perdiendo. Estos fragmentos no son parte de
un todo reconocible; son totalidad en si mismos, resquicios cargados de energia
pictorica y simbolica.

Desde una curaduria postmaterialista y especulativa, esta obra se situa en el cruce
entre la pintura expandida y la escultura minima. EI gesto pictorico, expresionista,
vibrante, casi tellirico, se encuentra encapsulado en estructuras que remiten tanto a
vitrinas museales como a mecanismos de proteccion. El dorado del marco no
enuncia lujo: enuncia cuidado, resguardo, umbral sacralizado.

Lo que se exhibe no es solo color y forma: es un resto activo. Como si de un
hallazgo geologico se tratara, el espectador es invitado a imaginar el contexto
perdido de estas piezas, a reconstruir lo ausente desde lo sensible. La obra rehiye la
unidad para abrazar la fractura como estrategia poética.

Daurat es una elegia visual sobre el fragmento como forma de verdad. Una
invitacion a pensar el arte no como totalidad concluida, sino como residuo
luminoso, precioso, irrepetible.


https://1819.es/artistas/sargantana/

YAYA

En Sumiso, el cuerpo del caballo no se impone: cede. La cabeza inclinada,
cuidadosamente detallada en una paleta monocroma, no comunica debilidad,
sino una forma de inteligencia emocional que solo el animal conoce. Esta
pintura no se limita a representar al caballo: lo escucha, lo deja estar. La
mirada baja, el gesto contenido, el cuello que cae, nos sitiian ante un tipo de
poder sin violencia: el de la calma radical.

Desde una curaduria afectiva y ética interespecie, esta obra se inscribe en una
narrativa visual que desafia la iconografia heroica del caballo como emblema
de fuerza, guerra o velocidad. Aqui no hay freno ni fusta, ni campo abierto.
Hay interioridad. Hay pausa. Hay un cuerpo que, en vez de ser montura, es
presencia.

La composicion destilada, con fondo neutro, sin distraccion escenografica,
enfoca toda la energia visual en ese descenso sereno. La técnica minuciosa
enfatiza las texturas del pelaje, las sutilezas oseas del rostro equino, los
pliegues del tiempo. Sumiso no enuncia una condicion de sometimiento, sino
de entrega consciente. Una rendicion que no es derrota, sino forma de saber.
Es una imagen para contemplar en silencio. Un retrato que no afirma, sino
que pregunta: jqué significa bajar la cabeza, cuando no hay nadie que te
obligue?
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