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En esta escena insólita del Canal Saint-Martin, la presencia masiva de
calabazas desborda el paisaje urbano con una poética de lo
inverosímil. La imagen subvierte la lógica cotidiana del espacio
público parisino, convirtiendo el canal en un umbral surrealista
donde la acumulación de frutos anaranjados —símbolo de cosecha,
exceso y carnaval— irrumpe como gesto afectivo. Esta intervención
pictórica, que evoca los desbordamientos de Claes Oldenburg o los
delirios de Magritte, desplaza la mirada hacia una ecología
imaginaria, donde la ciudad es tomada por lo orgánico, lo efímero y
lo festivo.
Más allá de la literalidad, la obra propone una crítica sutil al orden
urbano funcionalista, al transformar un nodo de tránsito y
contención hidráulica en un espacio de invención y juego visual. La
columna de Julio en el fondo —memorial revolucionario—
introduce una capa política implícita: ¿y si la revolución fuera
también  afectiva, sensorial? En esta París deformada por la
abundancia y la escala, el arte se vuelve interfaz entre la memoria
arquitectónica y la fábula especulativa, desplazando al espectador
hacia un estado liminal, entre la ciudad real y su doble encantado.

ASA NOLSKOG

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


Esta imagen, que a primera vista podría leerse como un fragmento de pared
corroída o superficie metálica oxidada, activa una lectura pictórica que se
desplaza entre el informalismo matérico y las poéticas del desgaste. En su textura
erosionada, donde los azules saturados y los verdes decapados conviven con
óxidos y cicatrices del tiempo, se inscribe una memoria no verbal, un archivo
somático de fuerzas invisibles que han tallado la superficie. Esta materia no es
solo fondo: es acontecimiento.
La obra remite tanto al legado del arte povera como a los trabajos de artistas
como Antoni Tàpies o Mark Bradford, quienes concibieron el muro o la capa
urbana como palimpsesto de historias no contadas. Aquí, la imagen es vestigio:
no se aplica, se revela. El deterioro se convierte en forma, y el color, en síntoma
de procesos entrópicos. La superficie vibra entre lo geológico y lo industrial,
sugiriendo una estética post-humana donde la autoría se comparte con el clima,
el óxido, la abrasión.
En este sentido, la imagen funciona como un territorio especulativo: ¿qué
temporalidades se condensan en una superficie rasgada? ¿Qué relatos emergen
cuando renunciamos a la figuración? Una invitación a contemplar lo residual
como potencia estética y política.

DIANA BECERRA

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


En esta obra la pintura emerge como un campo de tensiones entre la memoria
rural y la expansión urbana, entre la nostalgia del paisaje habitado y la
abstracción de sus ruinas simbólicas. El artista construye una imagen
estratificada, donde la arquitectura vernácula —tejados rojizos, muros
encalados, cipreses— se superpone a capas matéricas de óxido, papel impreso,
goteos y transparencias que desestabilizan la unidad del territorio. El collage
pictórico opera como archivo afectivo y político: los fragmentos de texto apenas
legibles aluden a discursos administrativos, tal vez fragmentos de ordenanzas o
cartografías burocráticas, contaminando la experiencia del paisaje con su
dimensión tecnocrática.
El plano inferior, dominado por manchas ocres, alambradas rotas y piedras,
funciona como contrapunto telúrico, índice de una tierra herida pero
persistente. La pintura parece inscribirse en una tradición de crítica paisajística
que atraviesa a artistas como Antoni Muntadas o Francis Alÿs, donde el
territorio no es representación sino síntoma. Esta obra es también una
meditación sobre el desarraigo: Loriguilla, como otros pueblos desplazados por
la modernidad hidráulica franquista, sobrevive en la pintura como enclave
desplazado, suspendido entre lo que fue y lo que nunca llegó a ser. Una
cartografía emocional que reclama su derecho a la persistencia.

JOSE ALGUER

https://1819.es/artistas/jose-alguer/


“Aquí me quedo, aquí te espero” se presenta como un umbral matérico y
sensorial donde la pintura deja de ser superficie para convertirse en
cuerpo. La obra activa una poética de la espera que no es pasiva, sino
una forma de arraigo afectivo, de ocupación emocional del tiempo. Las
texturas densas, los pliegues y los relieves inducen una lectura táctil, casi
somática: es una piel herida, agrietada, en la que convergen tensiones
entre lo orgánico y lo mineral, lo latente y lo revelado. El título sugiere
una dimensión relacional y temporal que remite tanto al duelo como a la
promesa, a una espera cargada de deseo, de pérdida o de memoria.
La materialidad fragmentada de la pieza dialoga con los lenguajes de la
abstracción postmatérica y la escultura expandida, en la línea de artistas
como Lynda Benglis o Angela de la Cruz, donde el soporte ya no es
neutral, sino agente. Las transiciones cromáticas —entre ocres,
púrpuras, verdes velados— evocan procesos geológicos o emocionales,
sedimentaciones que no responden a una lógica figurativa, sino afectiva.
La obra interpela desde lo no dicho, desde lo que insiste en quedarse. En
ese “aquí” se condensa toda una ética de la presencia.

LUIS YERA

https://1819.es/artistas/luis-yera/


"El ojo del inconsciente" despliega una iconografía densa y visceral, donde
el cuerpo y la mente se funden en una topografía de carne, engranajes y
metamorfosis. El lenguaje visual, cercano al surrealismo oscuro de
Zdzisław Beksiński o H.R. Giger, articula una estética de lo abyecto, lo
liminal y lo simbiótico. Cada fragmento anatómico —el ojo omnisciente,
los rostros implosionados, la mariposa atrapada— parece emanar de un
inconsciente colectivo alterado, una psique hecha materia pictórica.
El uso reiterado de texturas orgánicas, con pliegues que remiten a tejidos
corporales y a mecanismos internos, sugiere una maquinaria simbólica
donde lo humano es indistinguible de lo artificial. La composición
funciona como un sistema de asociaciones libres, en el que el trauma, el
deseo y la memoria se agolpan sin jerarquías. El ojo, al centro de la escena,
no solo observa: vigila, penetra, registra. Es símbolo y sentencia.
La mariposa, figura arquetípica de la transformación, introduce una
grieta poética entre tanta densidad: lo frágil resiste entre barrotes. Esta
pintura no representa: expone. Nos enfrenta a las arquitecturas de lo
reprimido, al cuerpo como archivo del inconsciente, al arte como
exorcismo visual en un mundo donde lo real se filtra a través del delirio.

LVCCA

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


En Rosas rosa, la flor —tradicional emblema de lo efímero, lo sensual y lo
sublime— es reinventada desde una estética vibrante que tensiona la figuración
y el gesto. Esta obra no busca la mímesis botánica, sino una celebración del
color como experiencia afectiva. Los trazos curvos, de gran espesor pictórico y
ritmo casi musical, nos introducen en un bucle de espirales que evocan tanto la
expansión vital como la memoria cíclica. Las rosas aquí no son objeto, sino
energía en expansión.
El uso de rosas intensos, magentas saturados y verdes ácidos genera una
dialéctica visual entre lo cálido y lo fresco, entre el deseo y la vitalidad. Esta
dualidad cromática recuerda las investigaciones expresivas del fauvismo, donde
el color no describe sino que emociona. A la vez, hay ecos de Georgia O'Keeffe en
la manera en que los pétalos se tornan casi paisajes interiores, en una fusión
entre naturaleza y cuerpo.
Lejos de un gesto decorativo, Rosas rosa se inscribe en una poética de la
abundancia: una afirmación jubilosa de la materia, del pigmento y de lo floral
como afirmación radical de la vida. Pintar flores, aquí, es resistir al
marchitamiento con exuberancia y presencia.

MARYAN JIIM

https://1819.es/artistas/maryan-jiim/


Esta pintura, de atmósfera densa y paleta restringida, condensa en su economía
de elementos una intensidad emocional desgarradora. La figura femenina,
sumida en una postura de abatimiento, parece fundirse con un fondo oscuro y
diluido, como si la propia materia pictórica fuera eco de un estado anímico en
disolución. La escena se sitúa en el umbral entre la interioridad psíquica y el
espacio metafísico, donde el dolor, el duelo o la soledad no se narran, sino que se
encarnan.
El único elemento de color: un globo rojo que asciende, delgado y frágil,
interrumpe el claroscuro con una fuerza simbólica ambigua. ¿Es infancia
perdida, esperanza que se escapa, alma liberada? La tensión entre lo vertical
ascendente del globo y el cuerpo caído de la figura genera una composición
dramática y poética, como un oxímoron visual entre ligereza y gravedad.
Podría leerse como una actualización silenciosa del romanticismo oscuro, donde
la melancolía se inscribe no como patología, sino como modo radical de
presencia. La obra interpela desde lo íntimo, lo suspendido, lo no dicho. No
busca representar una historia, sino suscitar un estado. Una pintura que se aloja
en la zona liminal del sentir: donde duele, pero también donde algo —aunque
tenue— aún flota.

MERITXELL CARBÓ

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


Esta escultura en terracota encarna una poética de la ensoñación y el juego,
donde el gesto infantil de volar se convierte en metáfora de libertad imaginativa.
Un aviador reclinado, con casco y gafas, sostiene los controles de un avión
invisible, recostado sobre lo que parece una gran esfera grabada con una hélice,
como si el globo terrestre mismo se hubiera convertido en su nave. La
materialidad rugosa y gestual de la pieza, lejos del virtuosismo técnico, refuerza
su dimensión emocional: una escultura que no busca la perfección anatómica,
sino la intensidad simbólica.
Esta figura remite a imaginarios universales como El Principito de Saint-
Exupéry, donde el piloto y el niño son una sola figura: alguien que observa el
mundo desde la altura de la imaginación, sin olvidar el suelo que habita. Hay
aquí una reconciliación entre gravedad y ligereza, entre memoria y juego. El
aviador no vuela para huir, sino para recordar —quizá— que el deseo de volar
es también el deseo de mirar el mundo desde otra escala.
En un tiempo donde el control tecnológico domina los cielos, esta escultura nos
devuelve al vuelo como fábula artesanal: imperfecta, terrestre y profundamente
humana.

NEKANE CEBRIÁN

https://1819.es/artistas/nekane-cebrian/


Este retrato, ejecutado con una factura densa y empastada, se inscribe en la
tradición del expresionismo pictórico donde la representación del rostro no
busca la semejanza, sino la intensidad. El trazo vibrante y gestual, cargado de
materia, evoca una interioridad fragmentada, inestable, que aflora a través del
color sucio y las capas pictóricas que casi modelan la piel como carne. No se
trata de un rostro, sino de una presencia.
La paleta sombría —grisáceos, púrpuras amortiguados, ocres— acentúa una
atmósfera de recogimiento, duelo o introspección. La mirada, aunque oculta
parcialmente por la densidad de la pincelada, conserva una potencia casi
espectral: interroga sin buscar respuesta. El fondo abstracto, a medio camino
entre lo arquitectónico y lo indeterminado, elimina toda anécdota,
concentrando el drama en el rostro como territorio afectivo.
Esta obra puede dialogar con la pintura de Chaim Soutine, Frank Auerbach o
incluso Leon Kossoff, donde el retrato no es representación sino devenir:
pintura que lucha contra el tiempo y la muerte. Aquí, el yo no se muestra, se
revela a golpes de pincel, en su fragilidad y su persistencia. Un autorretrato sin
certeza, hecho de duda, espesor y aliento pictórico.

RODRIGO HERRANZ

https://1819.es/artistas/rodrigo-herranz/


“Almas” propone una abstracción lírica en la que el color se convierte en materia emocional y las
líneas onduladas evocan ritmos vitales, flujos de energía o trayectorias afectivas. La obra
prescinde de toda referencia figurativa directa, pero construye un espacio vibrante donde lo
visual es también táctil y musical. Cada franja de color —rojos cálidos, azules profundos, rosas,
blancos translúcidos— dialoga con las demás en un contrapunto dinámico que sugiere
movimiento, coexistencia y alteridad.
El título introduce una clave interpretativa profundamente poética: “almas” que, lejos de
representarse como figuras, se manifiestan como recorridos cromáticos, pulsaciones autónomas
que se entrelazan sin anularse. Es posible leer estas franjas como presencias vivas, corrientes que
se cruzan, acompañan o se rozan sin perder su singularidad. La pintura se vuelve así una
partitura emocional que traduce la convivencia, la diferencia y la resonancia.
Este tipo de lenguaje abstracto, con ecos de la abstracción postpictórica y el color field painting
(Morris Louis, Helen Frankenthaler), asume una postura no narrativa, pero profundamente
simbólica: nos recuerda que el alma —o las almas— pueden también ser líneas de intensidad,
capas de luz y resonancia compartida. Una obra que pulsa, más que representa.

ROSA NAVARRO

https://1819.es/artistas/rosa-navarro/
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