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ALIYA SHAGIEVA

En esta obra la figura femenina, sumergida hasta la cintura en un mar
calmo pero vibrante, avanza hacia un vortice de luz que condensa lo
etéreo y lo abisal. La escena, leida desde una clave afectiva y simbolica,
sugiere un rito de transito: el cuerpo se convierte en umbral, en vector
de transformacion entre estados. El agua, en su historicidad mitologica
y su densidad simbolica, se presenta aqui como matriz y memoria, como
archivo liquido de lo no dicho.

La imagen recuerda las aproximaciones de la artista Bill Viola al agua
como espacio de nacimiento y disolucion, pero también evoca las
escrituras de Gaston Bachelard sobre la intimidad poética del agua
como elemento materno. Desde una curaduria somatica, esta escena
invita a pensar la percepcion desde la espalda —ese angulo de lo no
frontal, de lo que no mira pero siente— como apertura a una
experiencia no jerarquica ni narrativa, sino inmersiva y latente.

En tiempos donde la linealidad historica se fractura, esta obra sugiere la
necesidad de abrazar el no-saber, de caminar hacia lo incierto con la
potencia tranquila de quien confia en su propia vulnerabilidad flotante.

"


https://1819.es/artistas/aliya-shagieva-2/

ANA ISABEL PLIEGO

En Naturaleza muerta, deseos, la artista recompone la tradicion del

bodegon desde una mirada ludica e inquietante, en la que lo ordinario
se torna escena teatral. Un pez colgado, un limon exprimido, una
mariposa posada sobre un vaso, y un gato que espia desde la ventana
componen un ecosistema de tensiones simbolicas y deseos latentes.
Cada objeto parece habitado por una historia que no se dice pero se
intuye, como si la escena estuviera congelada justo antes de un
desenlace.

Aqui, la naturaleza muerta no es inerte, sino campo de proyeccion
afectiva. El ojo verde del gato —a la vez observador y predador—
introduce una mirada externa, una amenaza o quizas una posibilidad.
Como sefial6 René Magritte, “todo objeto tiene una vocacion secreta
que se resiste a la costumbre”. Esta pintura explora precisamente esa
secreta dramaturgia de lo doméstico, donde los objetos contienen
capas de deseo, control y espera.

Desde una curaduria afectiva, esta obra invita a leer la vida cotidiana
como un sistema de fuerzas que se cruzan en silencio: lo que deseamos,
lo que tememos y lo que observamos. .. sin poder intervenir.

"


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

ARLETTE OLAERTS

En Alta Tension, Arlette despliega una cartografia abstracta en la que lo
pictorico se electrifica mediante el cruce entre gesto, grafica y circuito. La
composicion articula manchas organicas —derramadas con violencia
controlada— y modulos rectangulares que remiten tanto a codigos de barras
como a segmentos urbanos o arquitecturas comprimidas. El resultado es una
topologia visual que evoca sistemas de informacion, redes de energia y mapas
neuronales.

Desde una curaduria tecnopoética, esta obra se inscribe en una genealogia que
va de Paul Klee a Julie Mehretu, donde el dibujo deviene notacion vibrante del
mundo. Aqui, lo analégico y lo digital coexisten en tension. Las lineas negras
se comportan como filamentos de alta carga: conductores del caos
contemporaneo, de la sobreinformacion, del ruido y del ritmo. Los
fragmentos de color insertos (rojos, azules, violetas) operan como pulsos,
como interrupciones ritmicas en una sinfonia visual que, aunque abstracta,
esta profundamente conectada a la experiencia urbana, sensorial y eléctrica del
presente.

Esta pieza propone una lectura expandida del dibujo como interfaz: no como
representacion, sino como red activa de relaciones y cortocircuitos simbolicos.


https://1819.es/artistas/arlette-olaerts-2/

AURORA LEIZART

En esta obra, Aurora construye un paisaje que no es solo geografia,
sino latido. Susurro de amor al amanecerse inscribe en la tradicion
lirica del paisajismo, pero se desmarca de lo meramente
contemplativo al situar la naturaleza como un espacio emocional en
transformacion. El cielo tormentoso, saturado de pinceladas violetas,
naranjas y carmesies, irrumpe con dramatismo sobre una tierra que
aun conserva la humedad del amanecer y el pulso rojo de lo vivo.
Leida desde una curaduria afectiva y ecologica, esta pintura interpela
el vinculo profundo entre territorio y afecto. El agua, los arboles y el
cielo no son fondo ni ornamento, sino sujetos activos de una escena
donde lo humano —aunque ausente— se siente presente en la
sensibilidad del trazo. Como sefial6 Simon Schama, “el paisaje es una
construccion cultural cargada de memoria y deseo”. Aurora traduce
ese deseo en atmosfera pictorica: el deseo de pertenencia, de cuidado,
de escucha hacia lo que la tierra susurra al amanecer.

Mas alla del género paisajistico, esta obra se propone como archivo
emocional de un territorio que habla, respira y ama.

"


https://1819.es/artistas/aurora-leizart-3/

CARMEN CASQUERO

En esta obra de Carmen Casquero, la imagen de un nifio masai irrumpe

con fuerza serena, suspendida entre la hiperdetalle del dibujo y la
suavidad translucida del oleo. La eleccion técnica —boligrafo y pintura
— no es casual: articula la tension entre lo inmediato y lo duradero,
entre el trazo intimo y la historia colectiva. La mirada del nifio no
solicita compasion ni exotismo: interpela. Su rostro, centrado y frontal,
emerge como un eje de dignidad silenciosa que desarma toda mirada
colonial o folclorica.

Esta pieza se sitia criticamente frente a los modos en que la
representacion occidental ha capturado la infancia africana a través de
lentes paternalistas. Desde una curaduria decolonial, esta obra se lee
como contraarchivo: un acto de restitucion visual donde el retrato no es
objeto sino sujeto. Las cuentas multicolores en su cuello no son adorno:
son codigos culturales, constelaciones identitarias que el espectador no
descifra del todo, pero debe respetar.

Como ha planteado Ariella Azoulay, “ver no es un acto inocente”. Esta
obra nos recuerda que toda imagen es un campo de fuerza politica, y que
mirar al otro implica siempre una responsabilidad ética.


https://1819.es/artistas/carmen-casquero/

CONSUELO ZABALLA

En esta obra onirica y contenida —EI abrazo del corazon— la artista
plasma una escena que se sitia entre la fabula cosmica y el diario
emocional. Una figura solitaria, apenas delineada, se recorta contra un
azul profundo que recuerda los cielos de Chagall o las atmosferas de
Yayoi Kusama, sosteniendo una sombrilla verde que bien podria ser
corazon, escudo o flor solar. Frente a ella, la luna se erige como un astro
fragmentado, espejo de mundos rotos o en transicion, flotando en un
cielo tejido de estrellas minimas y vibrantes.

La pintura articula una poética de la distancia: el deseo de tocar lo
inalcanzable, de hablar con el cielo, de encontrar —en la vastedad— una
resonancia afectiva. Desde una curaduria somdtica y tecnopoética, el
gesto de esta figura —que se enfrenta al cosmos con quietud y ternura—
resuena como acto de resistencia emocional: abrazar el misterio sin exigir
respuestas.

Esta obra no ilustra un relato, sino que lo evoca. Es constelacion mas que
narracion; eco mas que voz. Una invitacion a habitar el vacio como
espacio fértil de imaginacion, memoria y amor.


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

DIEGO CAMILO
GONZALEZ ACOSTA

Esta obra, ejecutada en una gestualidad libre y cruda, propone una
lectura del cuerpo como archivo afectivo. La figura, comprimida y vuelta
sobre si misma, evoca un torso encorvado que podria ser tanto contencion
como derrumbe. La técnica mixta —entre acuarela, pastel y trazo grafico
— potencia una intensidad somatica que elude la representacion
mimética para dar paso a la experiencia corporea directa. Aqui el cuerpo
no se muestra: se siente, se contrae, se inscribe.

Esta pieza resuena con los postulados de Erin Manning: el cuerpo como
campo de fuerzas, mas que entidad delimitada; como movimiento antes
que forma. Las lineas rojas, azules y naranjas que atraviesan la carne
evocan tensiones internas, cicatrices invisibles, modulaciones del dolor o
del deseo. Es un cuerpo que no se exhibe, sino que se percibe desde dentro,
como si el espectador habitara su latido.

En tiempos que piden velocidad, esta obra exige pausa. Una escucha
tactil, casi viscosa, de lo que el cuerpo —como materia y como simbolo—
todavia tiene por decir.

"


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

EVA MOLNAR

En Fluir, la pintura se convierte en respiracion visual. Sin figura ni
contorno, esta obra propone un movimiento continuo, ondulante, que
oscila entre el gesto acuatico y la expansion atmosférica. Las gamas de
azul, blanco y plata no remiten simplemente al agua: son agua. No la
ilustran, la encarnan. Cada trazo evoca corrientes que se entrecruzan,
mareas que se insinian, memorias que se diluyen sin perder su espesor.
Desde una curaduria tecnopoética y afectiva, esta pieza dialoga con el
pensamiento de Luce Irigaray cuando afirma que “la fluidez es una
forma de conocimiento no lineal, una logica del entre”. Aqui, el fluir
no es pasividad: es potencia generativa. La pintura no representa algo
externo al espectador, sino que lo envuelve, lo desborda, lo invita a
sumergirse en su ritmo. Es una obra que se comporta como cuerpo de
agua, donde mirar implica dejarse atravesar.

Fluir no busca un centro ni un significado unico. Es superficie en
transito, un umbral permanente. En su silencio visual, abre espacio
para una experiencia contemplativa, tictil, casi meditativa, donde el
0jo aprende a respirar.

"


https://1819.es/artistas/eva-molnar/

FGALLOR

Esta obra, que capta un instante de pesca en el Lago de Patzcuaro,
despliega con sutileza una coreografia cotidiana en la que el agua, el
trabajo y la herencia cultural se entrelazan. Dos figuras, tensan una
cuerda con precision y silencio, transformando el acto de pescar en
gesto ancestral y coreografico. La paleta terrosa del agua, los
sombreros de palma, la barca tefiida de azul: todo en la escena habla
de un arraigo profundo con el territorio.

Esta imagen activa una lectura critica sobre los saberes indigenas y
campesinos en relacion al paisaje, frecuentemente invisibilizados por
las narrativas urbanas del arte contemporaneo. Aqui, el lago no es un
fondo, sino un sujeto viviente: fuente de subsistencia, espejo de una
cultura en resistencia, y archivo liquido de memorias compartidas.
Como sostiene Marisol de la Cadena, “la naturaleza no es un recurso:
es una entidad con agencia”. Esta obra no documenta, encarna. Nos
devuelve la dignidad del gesto cotidiano como forma estética, y nos
recuerda que la belleza también habita en lo util, en lo transmitido,
en lo que flota sin espectaculo.

-


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

GABY ALCOCER PHOTO

En esta imagen titulada Escaleras de la nostalgia, la fotografia se convierte
en un dispositivo poético de suspension y memoria. Una escalera apoyada
en un muro sin revocar —mitad bloque, mitad ensofiacion— se ofrece
como trazo vertical de un ascenso truncado. Frente a ella, sobre el suelo de
concreto, un ramo de rosas color violeta —el unico punto cromatico en
una imagen dominada por el blanco y negro— introduce una disonancia
afectiva que transforma el espacio en umbral.

Desde una curaduria afectiva y espacial, esta obra activa un dialogo con el
pensamiento de Gaston Bachelard, para quien la casa es el primer cosmos
del ser: aqui, el rincon, la grieta y el muro inacabado se convierten en
espacios del recuerdo suspendido. La escalera no conduce a un lugar fisico,
sino simbolico: al territorio de lo no dicho, de lo que quedo atras, de la
pérdida latente.

Esta imagen rehuye toda espectacularidad, y en su sobriedad se potencia.
Nos enfrenta a una poética del abandono intimo, donde cada objeto
deviene signo. Lo que sube no es el cuerpo, sino la nostalgia.

"


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

(G ATe HAN(EN

GATO HANSEN

En esta obra de Gato Hansen, el dibujo se convierte en campo de batalla
psiquico donde conviven el colapso y el consuelo. Dos cabezas de perro flotan
en un espacio saturado de simbolos, garabatos, frutas, estrellas y craneos: un
caos dulce, acido y completamente contemporaneo. Las expresiones faciales
contrastadas —una en ansiedad, otra en falsa tranquilidad— nos devuelven al
dilema cotidiano de la autoafirmacion afectiva en tiempos de sobrecarga
emocional.

Desde una curaduria tecnopoética y generacional, la pieza se situa en la
genealogia del arte grafico latinoamericano que, como en los casos de Liniers o
Power Paola, utiliza el humor como escudo y bisturi. El fondo en rosa y
amarillo fluorescente subraya la vibracion emotiva de la escena: no hay
serenidad, pero hay color; no hay solucion, pero hay dibujo.

“Todo va a estar mas o menos bien”, se lee entre lineas, como mantra precario y
ternura ironica. Esta obra no ofrece respuestas, sino identificacion: un espejo
distorsionado que nos permite, al menos, reirnos juntos mientras el mundo se
tambalea.


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

GOYO

En Times Square Night, el gesto abstracto se convierte en cronica visual
de la hiperrealidad contemporanea. Esta obra —densa, estridente y
fragmentaria— no representa la noche neoyorquina: la encarna.
Mediante el uso de espatula y color saturado, el artista reproduce una
textura urbana que no busca profundidad, sino superficie vibrante,
como las pantallas que habitan el paisaje visual de las metropolis
globales.

Desde una curaduria tecnopoética y critica, esta pieza dialoga con la
nocion de “hiperespacio” propuesta por Fredric Jameson: un entorno
en el que la experiencia se torna simultaneidad pura, donde el sujeto
pierde anclaje y se deja arrastrar por capas de estimulos. Aqui, el color
no es expresion emocional: es informacion, ruido, seiial. El negro no es
sombra: es trazo que interrumpe, corte entre campos visuales
superpuestos.

Esta pintura no busca un centro de lectura. Es red, pulso, transito. Nos
sitia como espectadores desplazados dentro de una arquitectura
sensorial que no ofrece descanso, pero si vértigo. Es una ciudad que
nunca duerme, ni permite que la pintura lo haga.

"


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

LEA

Esta escultura en bronce —Descanso dominical— condensa en su quietud una potencia latente. El cuerpo recostado, de proporciones contenidas y
gesto apacible, parece suspendido en un umbral entre el suefio, la intimidad y la recuperacion. Lejos de monumentalidades heroicas, esta figura opta por
la horizontalidad: una poética de la vulnerabilidad sostenida, de la dignidad en el cansancio, de lo humano en su estado mas desarmado.

Desde una curaduria somatica y descolonizadora, esta obra reconfigura las logicas escultoricas clasicas, habitualmente masculinas y erigidas hacia lo
alto. Aqui, lo que se eleva no es el cuerpo, sino su derecho a la pausa. En su posicion lateral, la figura nos recuerda los gestos cotidianos que rara vez son
esculpidos: descansar, esperar, habitar el tiempo sin productividad. Como sefialo Silvia Federici, “el cuerpo es el primer terreno de lucha”. Esta
escultura lo reivindica no como instrumento, sino como territorio que respira.

El bronce, material historicamente asociado al poder y la permanencia, aqui abraza lo leve, lo doméstico, lo silencioso. Una contra-monumentalidad
que celebra la pausa como forma radical de existencia.


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

MONTSE FARRES

En Juego de nifias, la superficie se convierte en un palimpsesto
sensorial donde se entrelazan texturas, ornamentos, retazos y
fantasmas. La artista construye una composicion que opera como
tapiz y teatro, como collage de lo doméstico y lo simbolico. Telas
barrocas, estampados animales, bordados florales, ciervos dorados,
escenas infantiles y fragmentos pictoricos conviven en una tension
coreografica entre el exceso visual y la nostalgia afectiva.

Esta obra se inscribe en una genealogia expandida de artistas como
Miriam Schapiro o Beatriz Gonzalez, que rescatan lo ornamental
como lenguaje y el tejido como portador de historia. Aqui, el “juego”
no es ingenuo: es una forma de resistencia material, un modo de
reconstituir mundos desde lo fragmentado. Las nifias —dibujadas,
bordadas, sugeridas— no estan jugando simplemente, estin
recuperando agencia sobre su narrativa.

Este collage textil-pictorico no busca ordenar ni narrar, sino activar
una constelacion donde lo decorativo se convierte en estrategia
critica. Una memoria del cuerpo y del hogar, bordada con hilos
dorados de lo que la historia oficial suele olvidar.

(MORETVING

N


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

SALMO

En esta pintura expresionista, la figura 6sea no se presenta como
simbolo de muerte, sino como encarnacion del desgaste. Mal habito es
un estudio sobre la repeticion insaciable, sobre ese impulso que, aun
sabiendo su costo, insiste. La imagen muestra una criatura deformada,
entre esqueleto y espectro, en una escena que remite tanto a la
iconografia del castigo infernal como a la autoaniquilacion
contemporanea.

Desde una curaduria afectiva y existencial, esta obra puede leerse
como alegoria del cuerpo en crisis, como archivo pictorico del dafio
que se inflige desde dentro. El gesto pictorico, cargado de materia,
refuerza la crudeza de la escena: la pincelada gruesa y la paleta de
10jos y ocres crean una atmosfera densa, asfixiante, que conecta con la
tradicion de Goya y Egon Schiele, pero filtrada por una sensibilidad
posthumana.

La criatura no mira: se retuerce. No grita: mastica. El “mal habito”
no es simplemente una costumbre, es una forma de existencia en vilo,
atrapada entre impulso y ruina.

(MORETVING

N


https://1819.es/artistas/salmo-2/
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SARA CORENSTEIN

En Cascada de suefios, el textil deviene cuerpo palpitante. Esta obra no se limita a
ser un objeto decorativo o artesanal: se presenta como organismo simbolico, como
dispositivo de memoria y deseo en caida libre. Las fibras entrelazadas —verdes,
rojas, azules— emergen desde el centro como torrente visceral, desbordando la
urdimbre tradicional. No hay simetria ornamental, hay flujo: una materialidad
que se deshace de los margenes y los canones.

Desde una curaduria descolonizadora y de tecnopoéticas situadas, esta pieza
desafia las jerarquias impuestas entre arte mayor y arte textil, entre saberes
legitimos y saberes ancestrales. El gesto de tejer aqui no es reproductivo, es poético
y politico. Como ha planteado Cecilia Vicuia, “el hilo conecta lo que la violencia
cortd”. Esta cascada de hilos es también una cascada de voces, de cuerpos, de
lenguas tejidas.

El textil se vuelve territorio: una superficie donde se inscriben historias no lineales,
suefios que no descansan, afectos que se anudan. Es un arte que no se mira a
distancia, sino que se toca con los ojos del recuerdo.


https://1819.es/artistas/sara-corenstein/

SARGANTANA

En Colors fracturats, el gesto pictorico y el dispositivo museografico
colapsan juntos. La obra, cargada de una gestualidad cromatica lidica
y caotica, ha sido violentamente escindida en tres fragmentos
conservando atn sus marcos dorados: simbolo ironico de una autoridad
institucional ya resquebrajada. Lo que antes fue unidad, ahora es
dispersion orquestada. La fractura no es accidente: es lenguaje.

Desde una curaduria expandida y critica, esta obra se situa en dialogo
con practicas que cuestionan el aura del objeto artistico —de Lucio
Fontana a Gordon Matta-Clark— pero lo hace desde una dimension
mas ludica, casi carnavalesca. Aqui, lo que se rompe no es solo la
superficie pictorica, sino la promesa de totalidad, de estabilidad, de
encierro visual.

El color sigue brotando como si nada, indiferente al corte,
recordandonos que la pintura es flujo, no frontera. EI marco,
desplazado y resignificado, se convierte en cuerpo escénico del colapso.
Esta pieza nos invita a mirar desde los bordes, a asumir que toda belleza
contemporanea es, en algiin punto, una belleza rota.


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

YAYA

En esta pintura, la tension entre dos caballos —opuestos en su tonalidad,
pero conectados en su gesto— se convierte en el umbral de una estructura
triangular construida por planos de color vibrante. La escena parece una
alegoria de la dualidad: lo vivo en escala de grises y lo abstracto en plena
cromaticidad. El animal, tradicionalmente cargado de potencia simbolica —
fuerza, libertad, sacrificio— se transforma aqui en un nodo afectivo que
enmarca, protege o dialoga con la forma geométrica.

La composicion propone una lectura cruzada entre naturaleza e intelecto,
entre emocion contenida y estallido visual. El triangulo de colores planos —
fragmentado como un vitral contemporaneo— irrumpe como centro
energético y simboliza, quizas, la posibilidad de equilibrio entre fuerzas
divergentes.

Desde una curaduria simboélica y postformalista, la obra no se reduce a un
contraste visual: sugiere una ética de la relacion, una coreografia entre forma
y deseo, entre el cuerpo y la estructura.

Alain Badiou sostiene que “el amor es una construccion de verdad entre dos”.
Esta pintura podria ser precisamente eso: un sistema de verdad construida
entre dos presencias —opuestas, si— pero enlazadas por un campo simbolico
en comun.


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