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ASA NOLSKOG

La imagen corresponde a La trahison des images (1929) de René Magritte,
una de las piezas mas emblematicas del surrealismo belga. El texto “Ceci n’est
pas une pipe” (Esto no es una pipa) subraya la distancia irreductible entre
representacion y realidad. Lejos de un juego trivial, Magritte plantea una
reflexion ontoldgica y semiotica: lo representado no es lo real, sino su
imagen. Esta tension entre signo y objeto desmonta la 16gica mimética que ha
dominado la tradicion pictorica occidental desde el Renacimiento.

La obra se inscribe en una genealogia critica que anticipa los postulados de
Michel Foucault (Ceci n’est pas une pipe, 1973), quien interpreta esta
pintura como una maquina epistemologica que subvierte las relaciones entre
palabra, imagen y sentido. En este gesto, Magritte desestabiliza no solo el
lenguaje visual, sino también el pacto de veracidad del arte moderno,
desafiando al espectador a cuestionar su propia relacion con las imagenes y
los sistemas de representacion.

Mas que una ilustracion surrealista, esta pieza actua como umbral hacia una
curaduria que puede pensarse como litigio contra las certezas del ojo, un
archivo de paradojas visuales que resiste la clausura del sentido. En esta
traicion de las imagenes, se insinua también una politica de la mirada: critica,
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irresuelta, infinitamente interpretativa.


https://1819.es/artistas/asa-nolskog/

DIANA BECERRA

Como si el tiempo hubiese pintado con violencia y ternura a la vez, esta
superficie revela una arqueologia espontanea del abandono. El metal oxidado,
las capas descascaradas de pintura y las huellas cromaticas delinean una
topografia afectiva donde la materia no ilustra, sino que testifica. No es una
imagen en sentido tradicional, sino un palimpsesto tactil donde el gesto
pictorico es sustituido por el desgaste, por la entropia convertida en estética.

La obra se inscribe en una curaduria somatica que comprende el muro no como
soporte, sino como cuerpo; herido, vivo, testigo. El fragmento aqui no remite a
lo incompleto, sino a lo pleno en su inestabilidad. Cada estrato cromatico—
amarillo sulfirico, azul profundo, 6xido mineral—funciona como indice de una
temporalidad inscrita en la carne del objeto.

“CROWN?” podria ser leida como una metafora visual del poder en ruinas, una
corona corroida por la historia y el clima. Una imagen que no se mira: se
confronta, se palpa, se escucha con la piel.


https://1819.es/artistas/diana-becerra/

JOSE ALGUER

La figura femenina en carrera irrumpe en una superficie donde la
pintura no representa, sino pulsa. El gesto pictorico—capa
sobre capa, transparencias, manchas—no busca la fidelidad
anatomica, sino capturar el ritmo vital del desplazamiento. Cada
trazo parece vibrar con la urgencia de quien corre no hacia algo,
sino contra el tiempo.

Los planos cromaticos y las inserciones fotograficas no ilustran
un contexto, sino que lo dislocan. La ciudad es sugerida mas que
mostrada; un fondo dindmico donde la figura insiste en su
presencia. Lo figurativo no esta al servicio de la narrativa, sino
del estado afectivo del instante.

Este cuerpo que corre es archivo en fuga, en construccion
constante. La pintura misma parece moverse con ella.

Segun Erin Manning, “el movimiento no parte del cuerpo, sino
que lo inventa” (Always More Than One, 2013). Esta obra
encarna ese principio: correr como modo de existencia y pintura
como devenir cinético.
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https://1819.es/artistas/jose-alguer/

LUIS YERA

Esta obra se despliega como un paisaje no terrestre, donde geometria,
textura y atmosfera se interpelan en una vibracion sostenida. No hay
horizonte ni escala reconocible: el espacio se pliega, se rasga, se deshace
en planos oblicuos que evocan constelaciones rotas, estructuras
suspendidas o memorias geologicas. El uso expresivo del azul—en sus
gradaciones eléctricas, minerales y abisales—convierte al color en fuerza
sismica, no decorativa.

Una luna (o su eco erosionado) aparece incrustada en la materia, como si
el tiempo la hubiera abandonado alli. La superficie no es solo pictorica:
es tectonica. El gesto no ilustra, sino que excava. En ese sentido, la obra
se alinea con lo que Gaston Bachelard llamé “la imaginacion material”,
donde los elementos—aire, agua, tierra—no son simbolos, sino
dinamismos psiquicos encarnados (La poética del espacio, 1957).

Aqui, la pintura no representa un paisaje: lo inventa. Canta no al
mundo, sino a su fantasma lunar. A ese instante silencioso en que la
materia recuerda que también sabe sofiar.
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https://1819.es/artistas/luis-yera/

LVCCA

En esta obra, la figura humana se descompone no por desaparicion, sino por exceso.
La carne se desborda, se derrite, se pliega en una anatomia imposible que pulsa entre el
goce y la putrefaccion. El rostro femenino, intensamente expresivo, deviene superficie
afectiva donde deseo y asco coexisten sin jerarquia.

Hay algo volcanico y sacrificial en la escena, como si el cuerpo ardiera desde dentro,
incapaz de contener su temperatura simbolica. La lengua, expuesta, es mas que 6rgano:
es acto, herida, ofrenda. El tratamiento matérico recuerda que no hay erotismo sin
limite, sin desgarradura.

La composicion, que subvierte los codigos del retrato y del cuerpo idealizado, se
aproxima al “realismo grotesco” que Bajtin identificaba en la literatura de Rabelais:
un cuerpo que no se cierra sobre si mismo, sino que se abre, se fusiona, se disuelve en su
potencia vital (La cultura popular en la Edad Media y el Renacimiento, 1965).

Este cuerpo no representa una figura: representa un estado. Una lujuria tragica. Una
belleza que ha decidido no pedir disculpas.


https://1819.es/artistas/lvcca/

MARYAN JIIM

Este rostro cerrado sobre si mismo, con los ojos suavemente
clausurados, no se ofrece al mundo: lo interioriza. La pintura no busca
la semejanza fotografica ni el detalle obsesivo, sino una atmosfera de
recogimiento. El gesto, sereno y enigmatico, oscila entre la vigilia
suspendida y el umbral del suefio. La ausencia de pupilas, esa ceguera
elegida, convierte al rostro en superficie psiquica.

El tratamiento pictorico—suave, envolvente, sin aristas—refuerza
una sensacion tactil, casi hipnotica. No es un retrato, sino una
invocacion: un rostro que se guarda para si, como quien cuida un
secreto o sueiia con otro tiempo. En esta clausura hay resistencia, no
sumision. Una politica de la mirada que no devuelve la nuestra.

Como senala Bracha Ettinger en su teoria del “encuentro matrizial”,
hay imigenes que no representan un objeto externo, sino que abren un
espacio de copresencia afectiva, un umbral entre el yo y el otro (The
Matrixial Borderspace, 2006). Esta obra habita ese umbral. No mira,
pero afecta. No grita, pero persiste. Una quietud cargada de latencia.
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https://1819.es/artistas/maryan-jiim/

MERITXELL CARBO

Tres cuerpos femeninos emergen desde un tronco comin, como si la
naturaleza misma los hubiese parido en un gesto sacrificial. No son brujas
ni martires, sino presencias insurgentes: cuerpos fragmentados, tensos,
que rehtsan el silencio. El arbol que las sostiene —o las devora— se
retuerce en una morfologia pulsante, casi carnosa, que fusiona lo vegetal
y lo humano en una iconografia oscura y erotica.

La escena destila una atmosfera liminar: entre danza y tormento, entre
génesis y extincion. El color acido del cielo y los contornos organicos
remiten a un paisaje psiquico mas que fisico. El erotismo aqui no adorna:
subvierte. Como plantea Héléne Cixous, el cuerpo femenino, cuando
irrumpe en la representacion desde su propia escritura, no reafirma la
norma, la deshace (La risa de la Medusa, 1975).

Esta pintura no ofrece narracion lineal, sino un umbral ritual donde
cuerpo, tierra y memoria se entrelazan. En su mutacion, en su dolor
visible, hay una potencia ancestral. Una raiz que no se deja domesticar.
Un grito que brota desde lo mas hondo del subsuelo simbolico.


https://1819.es/artistas/meritxell-carbo/

NEKANE CEBRIAN

Un nifio de ceramica, sentado sobre una bomba, acaricia un oso de
trapo. No hay metafora: hay brutalidad contenida. La obra
tensiona dos universos que deberian ser incompatibles—el juego y
la guerra, la infancia y el exterminio—pero que en el presente
global coexisten con normalidad escalofriante. El globo sobre el
que descansa, agrietado y cubierto de piezas de rompecabezas
incompletas, no es un planeta: es una conciencia fracturada.

La eleccion material (barro cocido, textura porosa, formas
rudimentarias) remite a lo precario y lo humano. No hay
monumentalidad ni idealizacion: solo un gesto urgente, ético. El
nifio no llora, no sonrie, no huye. Su quietud es el verdadero grito.
Como advierte Susan Sontag, “las representaciones del dolor ajeno
corren el riesgo de estetizar el horror y desactivar su potencia
ética” (Regarding the Pain of Others, 2003). Esta escultura evita
ese riesgo al no estetizar: encarna. Su potencia no estd en la forma,
sino en el abismo que sugiere.

Es una pieza que no busca respuestas. Solo dejar, como un eco, una
pregunta imposible de evadir.
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https://1819.es/artistas/nekane-cebrian/

RODRIGO HERRANZ

Una figura sentada frente a una copa. El rostro, fragmentado en
manchas y trazos enérgicos, se descompone en color y gesto. La escena
parece cotidiana, casi banal, pero algo en la tension del trazo y en la
mirada ausente (o velada) nos advierte que estamos frente a una presencia
que se retrae del mundo. Aqui, el retrato no busca capturar una
identidad, sino registrar una suspension.

La paleta —dominada por ocres, rojos y negros— vibra con una
densidad emocional que no se explica, se siente. La pintura, ejecutada
con crudeza y urgencia, parece mas interesada en el estado afectivo que
en la fidelidad visual. El trazo, veloz y pastoso, funciona como una
cartografia de lo inestable.

Como escribe Deleuze en su lectura sobre Bacon, “la pintura no
representa lo visible, vuelve visible lo invisible” (Francis Bacon. Logica
de la sensacion, 1981). Esta obra no ilustra una escena: la desgaja. La
figura permanece, sola, en una intimidad inabordable. Y el espectador,
sin quererlo, se convierte en testigo de ese instante hermético y
palpitante.
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https://1819.es/artistas/rodrigo-herranz/

ROSA NAVARRO

Esta obra no representa una ola: la inventa. Desde la fusion de lineas
espirales, campos cromaticos en azul y oro, y texturas ornamentales, surge
una fuerza en movimiento que es tanto maritima como cosmica. La ola se
curva hacia si misma, girando como galaxia liquida, como pulso ancestral.
No hay centro fijo: todo fluye, se repliega, se expande.

El uso del dorado, mas que decorativo, evoca lo sagrado. El oro no es lujo: es
vibracion simbolica. Lo oceanico deviene ritual. Asi, la pintura convoca una
percepcion sensorial ampliada, donde mirar es también dejarse atravesar.

La estructura compositiva recuerda que el arte puede nacer de la curvatura
del mundo, como sugiere Kandinsky al sefialar que “la linea curva es el
aliento de lo espiritual en la materia” (De lo espiritual en el arte, 1911).
Aqui, cada espiral es un soplo, cada trazo una marea interior.

La ola no amenaza, no estalla: seduce. Se enrosca en la mirada,
envolviéndola. Es un gesto perpetuo, una celebracion del ritmo universal que
nos habita antes y después del lenguaje.
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https://1819.es/artistas/rosa-navarro/
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