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ANYA IX CHEL

“Hurmanya” se despliega como una sinfonia visual de pulsiones, signos y
ritmos que escapan a toda logica lineal. La obra remite a una escritura arcaica
o cosmica, donde lo grafico y lo gestual convergen en una arquitectura
simbolica que parece tanto un mapa mental como una ceremonia ritual. La
composicion, centrifuga y vibrante, genera una espacialidad no euclidiana:
todo se curva, se pliega, se entrelaza, en un lenguaje que evoca lo onirico, lo
chamanico y lo tecnologico simultineamente.

Desde una estética que podria dialogar con el art brut, la psicodelia o incluso
ciertos codices premodernos, la artista o el artista crea un sistema de signos
propio, hecho de espirales, zigs-zags, mandalas y biomorfismos. Hay ecos de
Jean Dubuffet, de Keith Haring, pero también de cartografias cognitivas mas
alla del canon occidental. En el centro, una figura entre totem y mascara
parece observarnos desde un tiempo otro.

El uso del color —pasteles eléctricos sobre negro profundo— intensifica la
dimension visionaria de la imagen: no se trata de representar un mundo, sino
de invocarlo. Hurmanya no se “lee”, se atraviesa: es una interfaz entre lo
simbolico, lo sensorial y lo subconsciente. Un arte que pulsa como organismo
vivo, lleno de voces, circuitos y memorias no codificadas.
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CATALIN

“Ternura” despliega una figura profundamente expresiva que oscila entre lo grotesco, lo
infantil y lo divino. En una sintesis visual de estéticas cubistas, caricaturescas y simbolicas, la
obra se convierte en un manifiesto pictorico de la emocionalidad desnuda. El rostro del
personaje —descompuesto en planos torcidos y ojos sobredimensionados— no busca armonia,
sino intensidad afectiva. Esa ternura a la que alude el titulo no se manifiesta como dulzura
convencional, sino como vulnerabilidad radical.

La figura alada, con una flor azul en el pecho y los pies descalzos sobre un corazon, parece
conjurar la iconografia del dngel caido o del amor herido. Sin embargo, todo en ella es
afirmacion de lo sensible: labios que sobresalen como grito mudo, manos que protegen la flor,
mirada que no sabe si llora o implora. EI cuerpo distorsionado habita un paisaje flotante de
nubes, texturas puntillistas y cielos irreales, como si todo ocurriera en un limbo emocional o en
la escena de un suefio.

Desde una estética popular y profundamente personal, esta pintura resiste el cinismo desde lo
visceral. En un tiempo saturado de imagenes vacias, “Ternura” propone un retorno al gesto
humano, al cuerpo que siente, al amor como forma de resistencia encarnada.
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COLMENARES

“Aroma de Café” recupera una escena de cotidianeidad rural con una sensibilidad

pictorica que conjuga realismo idealizado y memoria afectiva. La imagen —una
mujer y una nifia compartiendo el acto de intercambiar o cosechar café— evoca una
genealogia de imagenes de la tradicion indigenista latinoamericana, donde el
trabajo, la transmision intergeneracional y la identidad cultural se convierten en
centros simbolicos. Sin embargo, mas que caer en el costumbrismo decorativo, esta
obra parece articular una ética de la ternura, un elogio del gesto simple y del
vinculo comunitario.

Los trajes tradicionales bordados y el rebozo remiten a los textiles mesoamericanos,
particularmente de regiones como Chiapas, Oaxaca o Guatemala, donde la
indumentaria es también archivo identitario. Las canastas con ceramica y granos de
café refieren a la economia de subsistencia, pero también a una estética de lo
artesanal: lo hecho a mano, lo compartido, lo vivo. Hay ecos aqui del legado de
pintores como Diego Rivera, Alfredo Ramos Martinez o Carmen Mondragon, en su
busqueda de dignificar lo cotidiano sin exotizarlo.

La luz, calida y envolvente, es casi espiritual: bafia la escena con una atmosfera que
no solo ilumina, sino que cuida. “Aroma de Café” no representa el café: lo encarna
como simbolo de origen, de hogar y de raiz. Una pintura que, como el grano que
retrata, condensa historia, territorio y resistencia en un gesto intimo.


https://1819.es/artistas/colmenares/

EMILIO FERRER

“Sostenido™ es una fotografia que roza lo escultorico, lo musical y lo
conceptual en un solo gesto visual. La imagen captura un detalle de
un puente atirantado, sin contexto geografico ni escala humana
aparente, reduciendo la arquitectura a su gramatica estructural mas
pura. Las lineas tensadas, repetitivas, recuerdan cuerdas de un
instrumento imaginario: una arpa monumental o una guitarra
cosmica. La afinacion esta en la tension, y la estética en la funcion.

El encuadre diagonal y el contraste extremo entre el blanco de la
estructura y el negro del fondo confieren a la imagen una teatralidad
contenida, casi liturgica. Como en las fotografias modernistas de
Lucien Hervé o las composiciones minimalistas de Donald Judd, aqui
la forma no es decoracion: es pensamiento. El titulo
—*“Sostenido”— potencia la lectura metaforica: alude a la nota
musical alterada, pero también a lo que se mantiene, lo que resiste, lo
que se eleva sin caer.

Esta pieza se inscribe en una tradicion visual que asocia arquitectura,
musica y abstraccion: una tradicion que entiende la ingenieria no
solo como calculo, sino como poética de la gravedad. Una imagen
que no retrata un objeto, sino que lo traduce en ritmo, tension y
silencio visual.


https://1819.es/artistas/emilio-ferrer/

FABIAN SEGURA

“Brote del desierto” es una imagen que condensa el asombro botanico y la
poética de la resistencia. El enfoque macro, intimo y envolvente, revela no
solo la estructura biologica de un brote en formacion, sino su potencia
simbolica: la promesa de vida en condiciones de escasez. Cada pliegue, cada
apice aln cerrado, parece guardar la memoria del calor, la espera y la
posibilidad latente. En el claroscuro que rodea la escena, el brote se alza
como una epifania silenciosa.

La textura carnosa de las hojas —propia de plantas suculentas— y los
tonos verdes con apices violaceos remiten a las adaptaciones especificas del
mundo vegetal en contextos aridos. Hay ecos aqui de la fotografia
naturalista de Karl Blossfeldt, pero también del arte conceptual de la
naturaleza como archivo. La presencia de finisimos hilos (telarafias)
refuerza esa sensacion de microcosmos autonomo, donde el tiempo circula
de otra manera.

Este brote no es solo objeto de contemplacion: es una declaracion. En un
mundo en crisis climatica y ecologica, “Brote del desierto” se convierte en
simbolo de persistencia, de belleza silenciosa y de inteligencia vegetal. Una
imagen que nos invita a mirar con lentitud, con reverencia, con apertura.
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FRIAS

“Composicion con Elegua” es una pintura que articula multiples capas
simbolicas y formales en un lenguaje visual que transita entre la abstraccion
espiritual, el retrato psicologico y la geometria sagrada. En el centro del
dispositivo compositivo aparece el rostro triplicado de una figura humana,
fragmentada en perfiles que miran en direcciones opuestas, como si se tratara
de un oraculo poliédrico. Dentro del craneo, un ojo-umbral, un simbolo denso
que remite tanto a la vision interior como a la vigilancia cosmica. En su
interior: Elegua.

Elegud, en la cosmologia afrocubana yoruba, es el orisha de los caminos, las
encrucijadas y las decisiones. Es el guardian del destino y el primer espiritu que
se invoca. Su presencia aqui no es literal, sino arquetipica: aparece como
simbolo del cruce, del transito psiquico, del equilibrio entre opuestos. La
eleccion de colores vibrantes —magentas, naranjas, turquesas— refuerza una
energia de apertura, de expansion, como si el cuadro no representara una
figura, sino una conciencia multiple en proceso de revelacion.

En la tradicion de artistas como Wifredo Lam o Carlos Enriquez, esta obra
conjuga espiritualidad afrodiasporica con una modernidad pictorica
profundamente localizada. Es una pintura que piensa desde el cuerpo, pero
habita lo ritual. Una imagen que no solo se observa, sino que se consulta. Una
cartografia del alma ante la disyuntiva.


https://1819.es/artistas/frias/

JUANJO KAMATXO

“Trafico Pesado” captura la tension entre movilidad y estancamiento, entre
progreso y desgaste urbano. A través de una técnica mixta que combina el trazo
gestual con veladuras atmosféricas y lineas de luz que evocan fotografia de larga
exposicion, la obra reconstruye un paisaje contemporaneo: una autopista al
anochecer, bajo un cielo cargado, casi opresivo. El dinamismo de las lineas rojas
—que representan las luces traseras de los autos— contrasta con la rigidez
grisacea de la arquitectura y el suelo, creando una coreografia visual entre lo
humano y lo infraestructural.

La perspectiva forzada y la pincelada agresiva remiten a una pintura de campo
expandido, cercana al landscape noir, donde la ciudad no es promesa sino
acumulacion de residuos, velocidad y cansancio. Hay ecos de la estética
postindustrial de artistas como Peter Doig o Franz Ackermann, pero con un
anclaje mas directo en la iconografia del transito como simbolo de alienacion
contemporanea. El paisaje se vuelve espejo de una subjetividad atrapada en
bucles de movimiento sin destino.

La obra funciona como critica visual al mito de la fluidez urbana. Aqui, el
“trafico pesado” no es solo embotellamiento fisico, sino carga existencial, deriva
sistémica, y metafora del colapso silencioso de nuestras infraestructuras
afectivas. Una pintura que vibra entre el asfalto y la angustia.
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MARTIN

“Huevo roto” se presenta como una abstraccion gestual donde la materia
pictorica y el color se convierten en agentes de una poética del estallido. Sobre
un campo predominantemente rosado, con veladuras magentas y carmines que
remiten tanto a lo organico como a lo simbolico, emergen manchas
disruptivas de blanco, azul y dorado. Estas irrupciones cromaticas no rompen
la armonia: la tensionan, como si fuesen fragmentos de una explosion
emocional o sensorial contenida.

El titulo introduce una lectura metaforica potente: el huevo —simbolo
ancestral de origen, vida y fragilidad— aparece aqui en su instante de
ruptura. No es destruccion, es umbral. El gesto pictorico, rapido, casi
corporal, insinda una accion liberadora. Como en los trabajos de Helen
Frankenthaler o en ciertos lienzos de Sam Francis, el derrame de color no es
descontrol, sino coreografia afectiva.

El uso del azul eléctrico y el dorado, aplicado en forma de salpicaduras y
velos, introduce registros contrastantes: lo cosmico, lo sagrado, lo
inesperado. “Huevo roto” no representa una escena: la encarna. Es un paisaje
interno de algo que se abre, se libera, se expone. Una pintura que pulsa entre
lo intimo y lo elemental, entre la herida y la posibilidad.
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NOELIA POLVORA

“Cuerda de Tambores” es una exaltacion visual de la memoria afrodescendiente,
el ritmo como identidad viva y el cuerpo como archivo ritual. La escena,
enérgicamente coreografiada, plasma una manifestacion de candombe —
tradicion musical y dancistica uruguaya de raiz afro— con una densidad
expresiva que fusiona el testimonio, la fiesta y la resistencia. En primer plano,
dos figuras simbolicas: una mujer vestida con toques yoruba y un hombre mayor
con levita, baston y galera. Ellos no solo danzan: encarnan roles arquetipicos de
la comparsa (mama vieja y gramillero), memoria viva de la diaspora africana
reinterpretada en clave rioplatense.

El fondo vibra con la fuerza de la cuerda de tambores, ejecutada por decenas de
cuerpos en sincronia. El uso del color —verdes eléctricos, ocres terrosos, azules
vibrantes— potencia la musicalidad pictorica: casi se puede oir el chico, el
repique y el piano. La composicion no es solo figurativa: es ritmica, cinética. El
cielo denso, cargado de energia azul, subraya el caracter sagrado del acto.

La pintura dialoga con la obra de Pedro Figari, pero desde una mirada mas
popular y directa, sin idealizacion nostalgica. Aqui no hay pasado muerto, sino
presente que resiste bailando. “Cuerda de Tambores™ es, en si misma, un tambor
que resuena en la pintura. Una afirmacion vibrante de lo afro como raiz, cuerpo
y celebracion politica.


https://1819.es/artistas/noelia-polvora/

PINTORCHECO

“Catedral en Almeria” despliega una atmosfera donde la arquitectura se funde

con la materia pictorica, como si el tiempo, la luz y la memoria hubiesen sido
absorbidos por el muro de la catedral. La imagen representa una torre
campanario, probablemente inspirada en la catedral-fortaleza de Almeria,
pero lo hace desde una mirada impresionista expandida, donde el trazo suelto,
las veladuras superpuestas y los brochazos gestuales producen un efecto de
vibracion temporal. Es una catedral que parece emerger del recuerdo, o tal vez
del suefio.

La aplicacion de capas espesas y la intervencion con lineas enérgicas que
recorren el lienzo en varias direcciones introducen un ritmo dinamico, casi
musical, que tensiona la monumentalidad estdtica de la arquitectura. Como en
las atmosferas de William Turner o los experimentos matéricos de Gerhard
Richter, la estructura se disuelve en luz, humedad, pigmento y gesto.

El edificio, que en otras condiciones podria ser simbolo de poder o control,
aqui aparece humanizado, melancolico, como si el paso del tiempo y la
vegetacion lo estuvieran reclamando de vuelta. Esta “Catedral en Almeria” no
se impone: se ofrece como ruina luminosa, como cuerpo poroso en un paisaje
que es también interior. Una pintura que no retrata un lugar, sino su
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reverberacion emocional.
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