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ALOAYE NORRIS ADORO

Este personaje vestido con esmero no desfila por la pasarela del privilegio:
camina sobre un terreno pintado de historia, resistencia y estilo. El fondo
irradia rayos como si la escena fuera una aparicion, una epifania de color y
presencia. Sin embargo, nada es inocente: cada trazo confronta.

El “gentleman” de la obra no es una cita colonial, sino una apropiacion
estratégica. Como en la figura del sapeur africano, el vestir se vuelve tactica
simbolica para subvertir jerarquias y reclamar agencia desde el cuerpo. La
elegancia es armadura, declaracion y juego a la vez.

La obra resuena con el pensamiento de Kobena Mercer, quien sostiene que
“el estilo puede ser una forma de lenguaje visual critico” (Welcome to the
Jungle, 1994). Aqui, la estética no decora: codifica memorias, luchas,
ironias.

El contraste entre la piel oscura y el traje claro no busca exotismo, sino
disonancia. La sombrilla, el mofio, los zapatos azules: cada detalle es gesto
politico. Gentleman es un manifiesto encarnado que pregunta —sin pedir
permiso—: ;quién decide qué es dignidad?
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https://1819.es/artistas/aloaye-norris-adoro-2/

ASEN

La escena no busca dramatismo ni grandilocuencia: apenas un
instante donde el mar respira con el cielo. Las pinceladas espesas y
gestuales del agua contrastan con el aire calmo, suavemente
difuminado del atardecer. La horizontalidad de la composicion —
roca, agua, cielo— no impone jerarquia: todo esta en equilibrio,
como en suspension.

Mas que un paisaje, esta pintura es un estado animico. El uso del
color (degradados calidos en el cielo, azules intensos en el mar,
arenas luminosas en primer plano) sugiere un momento que no se
narra: se siente. Como sefiala John Berger, “el paisaje deja de ser un
género cuando comienza a ser una experiencia” (Ways of Seeing,
1972).

En esta obra, el mar no ruge, murmura. Y ese murmullo se convierte
en serenata. La pincelada no es solo materia: es ritmo, latido, una
musica visual que no necesita partitura. Aqui, la pintura no
representa el atardecer: lo interpreta, como quien recuerda un lugar
sin mapa.

Serenata al atardecer es un homenaje a la calma. Una imagen que no

pide ser mirada, sino habitada.
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https://1819.es/artistas/asen-2/

CERAMICABELI

Su silueta ondulante, casi tectonica, evoca formas erosionadas por el agua, el
tiempo o la respiracion. El esmalte sinuoso que la recorre —como una grieta
cromatica— actia mas como cicatriz que como ornamento. En su centro
fluye un trazo organico que recuerda la geografia de un delta, el trazo de una
corriente o el pliegue de una piel mineral.

A diferencia de la vasija tradicional, donde la simetria encarna el equilibrio,
aqui la asimetria es un acto poético. La forma no responde a la funcion: la
desborda. La flor blanca que emerge desde su boca no la completa, la
subraya. La pieza misma parece contener una exhalacion detenida.

La obra resuena con el pensamiento de Tim Ingold, quien plantea que los
objetos no estdn “hechos”, sino “crecidos” desde la continuidad de
materiales y fuerzas (Making, 2013). Ocean’s Muse no es una escultura: es un
ritmo material. Un cuerpo que se deja atravesar por corrientes invisibles. Un
gesto de barro y memoria que transforma la contencion en danza silenciosa.


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

CONSUELO ZABALLA

En esta imagen, el pavo real —ancestral simbolo de belleza solar,
transfiguracion y vigilancia sagrada— se convierte en un signo
expandido de vitalidad visual. Su abanico de plumas se despliega como
un cosmos de ojos abiertos, remitiendo tanto al imaginario persa
como a la iconografia cristiana del alma incorruptible.

La composicion, frontal y simétrica, enfatiza la teatralidad inherente
al gesto del ave: un espectaculo de existencia que se ofrece sin pudor.
La pintura se apropia de una técnica hibrida entre el trazo grafico y la
aplicacion matérica, creando tensiones entre lo ilustrativo y lo
sensorial. Cada “0jo” en las plumas parece vibrar con una presencia
autonoma, desbordando la anatomia del animal para devenir campo
energético.

Como diria Georges Didi-Huberman, “la imagen nos mira”. Aqui,
cada pluma es un acto de mirada, y el espectador se convierte en su
presa estética. El pavo real no se contempla: nos contempla. En su
ritual de despliegue se cifra un deseo de ser visto que es también una
coreografia de poder, memoria y ornamento.
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https://1819.es/artistas/consuelo-zaballa-2/

DARKNADAL

Brainshark se proyecta como un vector hibrido entre arte objetual, disefio algoritmico y arquitectura especulativa. Su forma recuerda tanto a un
organismo biomorfico como a una interfaz dinamica, aludiendo a los diagramas de Zaha Hadid o a las mutaciones graficas de los lenguajes generativos.
Lo que aqui se captura no es una imagen estatica, sino un flujo codificado: un pensamiento en transito, una forma mental devenida territorio visual.

La obra utiliza superficies brillantes y poligonos modulados para componer una geometria afectiva que conjuga lo industrial con lo tactil. El espejo
parcial introduce al espectador en el ecosistema de la pieza, como un nodo mas dentro de su red de reflejos. Esta cohabitacion entre lo visual y lo
performativo recuerda el concepto de “cosmotécnica” desarrollado por Yuk Hui: una sintesis entre tecnologia, estética y sensibilidad situada.

Asi, Brainshark no representa, sino que opera: activa una cartografia donde cuerpo, mente y entorno se intersecan. El arte se vuelve interfaz, una que
canaliza lo inestable, lo virtual y lo irrepetible de la experiencia contemporanea.


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

LALLA

En Retrato I, la risa no es un gesto evidente, sino un territorio intimo
que apenas se deja entrever. La figura femenina, capturada en un
instante de recogimiento complice, parece mas habitada por la emocion
que representada por ella. No mira, no posa: se protege, se repliega, se
permite una pausa vulnerable. El rostro, parcialmente oculto por las
manos, no oculta tanto como revela: la fuerza latente de una
subjetividad compleja.

La pincelada es enérgica, casi coreografica. El fondo vibrante —entre
magentas, ocres y lilas— sugiere una atmosfera emocional en plena
ebullicion, como si lo que rodea al cuerpo fuera también parte de su
interioridad. Esta pintura no ilustra un cuerpo: lo encarna. En ella
resuena la teoria de Brian Massumi sobre los afectos como intensidades
precognitivas, como fuerzas que preceden al lenguaje y lo exceden.

Asi, Retrato I es una escena somatica: el archivo de un instante sensible,
de aquello que no se dice pero se siente. Un testimonio pictorico de lo
que vibra justo antes —o justo después— de que el mundo se haga
palabra.
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https://1819.es/artistas/lalla-2/

LORENA ORTIZ

En Después de la Iluvia, la mirada se posa donde el ojo comtin pasaria de largo: en una hoja de Oxalis triangularis empapada de gotas, suspendida entre
el instante y la permanencia. Esta imagen no solo documenta una planta bajo la humedad: activa una pausa sensorial, una temporalidad dilatada donde
el cuerpo espectador puede respirar con lo minimo.

Lorena Ortiz, en su gesto fotografico, transforma lo ordinario en epifania. La hoja pirpura-rosada, con vetas verdes y textura humeda, flota en un
campo de profundidad blanda, como si la atmosfera misma hubiese sido suavizada por el agua. La gota no cae, no corre: habita. Y en esa quietud tactil
se condensa el universo afectivo del instante post-lluvia.

Esta imagen convoca el pensamiento de Gaston Bachelard, para quien el agua es materia del ensueiio, del recuerdo difuso y del tiempo liquido. Asi,
Después de la lluvia no es una imagen botanica sino una microtopia afectiva, donde el cuerpo vegetal y el 0jo humano se encuentran en una comunion
hiimeda y silenciosa.


https://1819.es/artistas/lorena-ortiz-2/

OLIVER PLEHN

Este retrato no busca representar un rostro reconocible, sino construir
una atmosfera emocional densa. La figura, trabajada con carboncillo y
capas de veladura verdosa, remite a una identidad erosionada por el
tiempo y las circunstancias. La mirada caida, la boca contraida y la
materia oscura que invade el fondo configuran una imagen de desgaste
interior.

Como sefiala Georges Didi-Huberman, “el rostro no representa,
resiste” (La imagen superviviente, 2002). Aqui el rostro resiste la
lectura facil, se ofrece como superficie de tension, como sintoma de una
subjetividad fracturada. El trazo evoca la expresividad cruda de Kithe
Kollwitz y la presencia espectral de los retratos de Marlene Dumas.

La paleta terrosa no embellece: revela. Remite a lo humedo, lo
enterrado, lo latente. Este no es un rostro para recordar, sino para
confrontar. La obra activa una politica del afecto, un ejercicio de
empatia que no consuela, sino que interpela.

Mas que un retrato, esta imagen es un eco. Una sombra de lo humano
que, al desdibujarse, nos devuelve nuestra propia fragilidad.

—
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https://1819.es/artistas/oliver-plehn-2/

RAFAEL L. BARDAII

La figura femenina se desdibuja entre la transparencia y el misterio. Lo
tactil se vuelve visual: una piel velada por el vidrio traslicido activa la
mirada como caricia contenida. La espalda, osamenta y gesto, se
convierte en paisaje vulnerable, mientras la mano, extendida hacia atras,
se ofrece como umbral afectivo.

La imagen invoca una estética del desvio, cercana a la nocion de
“presencia encarnada” desarrollada por Laura U. Marks (The Skin of the
Film, 2000), donde la superficie se convierte en interfaz sensorial. No se
trata de exhibir el cuerpo, sino de convocar su memoria, su temperatura.
Esta fotografia propone un erotismo sin espectaculo, donde lo borroso
desafia el dominio de la nitidez como forma de control visual. Como el
cine de Claire Denis o la pintura de Francis Bacon, la figura vibra en su
ambigiiedad, entre lo carnal y lo espectral.

“Lo opaco es también un derecho”, escribio Edouard Glissant. Esta
imagen se alinea con ese derecho: a desbordar lo evidente, a preservar el
misterio de lo vivo.


https://1819.es/artistas/rafael-l-bardaji-4/

RESINARTTE

En Fika, la linea de la marea no es frontera, sino respiracion. El
circulo contiene la imagen como un planeta autonomo, un cosmos
liquido en el que la espuma no solo acaricia la arena: la transforma.
Esta pieza —en apariencia abstracta— es también un gesto
telirico, una inscripcion somatica del tiempo.

Remite a la nocion de “pensamiento archipelagico” formulada por
Edouard Glissant, donde cada borde es vinculo, no separacion. El
mar se vuelve escritura en movimiento, memoria coral, archivo no
humano. La fuerza de esta imagen radica en su equilibrio entre
violencia y quietud, entre el arrastre y la entrega.

En clave ecosofica (Guattari), Fika opera como interfaz afectiva
entre lo natural y lo sensible. Invoca una tecnopoética del flujo: lo
visible aqui no es solo lo que se ve, sino lo que nos desplaza. La
marea se pliega como pensamiento liquido, como pregunta sin
respuesta.

Mirarla es oir una voz que no habla. Es, también, saberse parte de
lo que no tiene centro.
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https://1819.es/artistas/resinartte-2/

SANCHO ESPIGULE

En Serenidad, Sancho Esquivel despliega una atmosfera
suspendida entre la contemplacion y el desarraigo. El horizonte
—Ilinea flotante entre lo que permanece y lo que escapa— se
diluye en tonos que no describen un paisaje, sino una emocion
detenida. Dos pequefias barcas levitan sobre un lago que no
refleja, sino absorbe: el agua aqui no es superficie, sino umbral.
Esta obra entabla un dialogo con la tradicion del paisaje
romantico, evocando el espiritu de Caspar David Friedrich, pero
transmutado por una quietud mas intima, menos sublime y mas
cercana al haiku visual. El silencio se vuelve materia pictorica.

La imagen remite también a la nocion de “duracion” de Henri
Bergson: ese tiempo interno, no cronologico, que se expande
cuando se mira sin intencion. La artista no representa un lugar,
sino una condicion del alma: la calma como posibilidad radical.
Pintar la serenidad es habitarla. Y en ese gesto, el espectador no
solo observa; participa de una experiencia temporal donde lo
minimo —Ia luz, la distancia, el agua— se vuelve infinito.
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https://1819.es/artistas/sancho-espigule-2/

SOREN7

La fotografia de esta calle humeda y vacia, capturada bajo la luz anaranjada del
alumbrado publico, evoca un estado intermedio entre la vigilia y el suefio. La
curva mojada del asfalto, espejeando la soledad, conduce la mirada sin destino
fijo. Aqui, la ciudad no es escenario del bullicio, sino del intervalo: ese instante
en que todo parece pausado, como si algo —o alguien— estuviese por irrumpir.
Este tipo de imagen se alinea con lo que Walter Benjamin denomino "el
inconsciente optico" de la modernidad: una sensibilidad que detecta en lo
cotidiano lo inquietante. La escena podria situarse en cualquier ciudad del norte
atlantico, pero su anonimato es precisamente su fuerza: es una calle que todos
hemos caminado, una nostalgia compartida.

La Iluvia ha barnizado la noche de melancolia. El tiempo parece detenido en la
humedad de los muros, en la ausencia de figuras. Como en las pinturas urbanas
de Edward Hopper, lo que resuena no es lo que vemos, sino lo que falta.

Una imagen asi no describe: invoca.

MORE INFO
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