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La obra que presenta, de fuerte realismo figurativo y atmósfera intensamente íntima,
plantea una poética del cuerpo que trasciende lo meramente erótico para situarse en
un terreno profundamente afectivo y somático. La composición —centrada en el
entrelazamiento de dos cuerpos desnudos, sin rostros visibles— rehúye la narrativa
identitaria para encarnar una experiencia carnal compartida, donde la piel es
territorio y archivo. Aquí, el tacto deviene lenguaje.
La luz, de modelado tenebrista, recuerda a la tradición barroca en su teatralidad
contenida, pero se emancipa del relato religioso o histórico para adentrarse en la
esfera del deseo como lugar de acogida, vulnerabilidad y potencia.
En términos formales, la tensión compositiva se organiza a partir de un eje diagonal
que entrecruza brazos y piernas, generando una estructura envolvente que encierra al
espectador en ese abrazo. Como bien señala Rudolf Arnheim, “la composición no es
decoración, sino articulación del contenido”; aquí, el contenido es el cuerpo como
continente de memoria, deseo y presencia.
Esta pieza puede inscribirse en una genealogía crítica del desnudo contemporáneo que
desplaza la mirada cosificadora para reconfigurar el cuerpo como espacio relacional,
ético y político.

ANA JAMAR

https://1819.es/artistas/ana-jamar/


Azules derramado, de A. Gálvez, despliega una poética del límite y la
disolución. La obra, construida desde una paleta de azules saturados y
materia licuada, convoca una experiencia atmosférica más que
representacional. Su fisura central —una hendidura pictórica que
divide la superficie— opera como metáfora de lo inestable: un
territorio en tránsito, abierto al vértigo de lo incierto.
Desde una lectura fenomenológica, el lienzo se convierte en superficie
de sedimentación emocional. Aquí el color no ilustra, sino que afecta;
vibra como un clima. Según Rudolf Arnheim, la verticalidad en la
composición expresa intensidad, gravedad, caída: elementos todos
presentes en este gesto de derrame que parece exceder los bordes del
soporte.
El trabajo de Gálvez puede leerse como una respuesta sensorial al
paisaje en crisis: una imagen del deshielo simbólico, del azul como
rastro y desaparición. En este sentido, la pintura trasciende lo visual
para devenir campo afectivo: un eco del cuerpo, de la memoria, del
tiempo que fluye sin contención.

ANTONIO GALVEZ

https://1819.es/artistas/antonio-galvez/


Sutil armonía 21" articula un equilibrio vibrante entre contención y
deseo, entre la estructura y el flujo. La figura central, construida a
partir de líneas finas y moduladas, parece flotar en una superficie
ambigua, escindida entre lo visible y su reflejo. Este desdoblamiento
—línea arriba, mancha abajo— remite a la dualidad del yo, a la
imagen como máscara, al cuerpo como superficie proyectiva.
En la parte superior, un juego de transparencias y formas
geométricas convoca un erotismo delicado, descentrado, sugerido. El
uso del rojo y negro en los triángulos del torso introduce un foco
narrativo que contrasta con el fondo texturado, como un murmullo
estático. En la base, la figura reflejada no repite: muta. Lo que la
parte superior sugiere como trazo, abajo se vuelve sombra densa y
tacto velado.
Esta obra podría ser leída desde la percepción simbólica, como
proponía Arnheim: la forma no es solo forma, sino portadora de una
tensión vital. Así, "Sutil armonía 21" nos enfrenta al umbral donde
el cuerpo se convierte en signo, y el signo en posibilidad de
reencuentro consigo.

D.TIN

https://1819.es/artistas/d-tin-2/


En la piel del lémur, Elena Rafart traza una escena de intimidad entre
especies donde la precisión del grafito y la economía cromática colocan el
acento en el gesto, la textura y la atención compartida. La figura del lémur
adulto cargando a su cría convoca una iconografía del cuidado, pero
también una ética de la presencia: una forma de estar con el otro que no
requiere palabras, solo cercanía y desplazamiento conjunto.
La composición sitúa a estos animales en un entorno vegetal sintetizado,
donde hojas de palma, tallos y sombras sutiles se entrecruzan con elementos
de fondo abstracto. No hay aquí voluntad de representación naturalista,
sino un montaje simbólico que sugiere el cruce entre lo orgánico y lo
gráfico, entre lo táctil y lo contemplativo.
Siguiendo el pensamiento de Donna Haraway —quien propone modos de
relación “más-que-humanos” basados en el afecto, la responsabilidad y la
cohabitación—, la obra de Elena no representa al animal como otro
radical, sino como compañero de mundo (companion species) en una
coreografía de coexistencia, una ecología afectiva suspendida en el tiempo.

ELENA RAFART

https://1819.es/artistas/elena-rafart/


La imagen Donde nace el fuego y crece la flor se despliega como una
coreografía de tensiones geológicas y florales. En ella, el volcán, exhala
una nube densa que tiñe el cielo del color del magma suspendido,
mientras que en el primer plano, las flores del altiplano brotan como
una réplica delicada de esa fuerza subterránea. Esta doble condición,
explosiva y serena, articula una narrativa visual donde la naturaleza no
se presenta como pasiva, sino como una entidad viva, potente y
contradictoria.
Desde una lectura de ecología profunda, la fotografía evidencia que no
hay paisaje sin temporalidad, sin trauma ni regeneración. La flor y el
volcán son, en este sentido, dos memorias de lo mismo: un ciclo donde la
destrucción habilita nuevas formas de vida. En palabras de Isabelle
Stengers, pensar con la tierra implica asumir que no se trata de “cuidar
de la naturaleza”, sino de habitar con ella un presente compartido,
vibrante y vulnerable.
La fotografía no es solo documento: es umbral, acto de presencia,
reverencia

JACK AVALOS

https://1819.es/artistas/jack-avalos/


Ecologista A es una imagen que irrumpe desde los bordes de la legibilidad
figurativa. Compuesta por bloques de color extremo —verdes sintéticos,
azules densos, amarillos eléctricos—, la figura central parece emerger de un
campo de datos o de un sueño digital. El cuerpo no se representa: se
decodifica. Se expone como residuo de una transformación energética, como
silueta atrapada en una interfaz cromática en constante mutación.
Esta obra no busca construir un paisaje ni narrar una escena. Se sitúa, más
bien, en el umbral de la percepción: allí donde lo biológico se vuelve píxel, y
lo sensible se vuelve voltaje. La figura, apenas delineada, oscila entre lo
humano y lo artificial, entre la presencia y la disolución.
La saturación visual no es solo un recurso estético, sino una forma de
violencia luminosa: una estética de la sobreinformación, del exceso perceptual
como síntoma del presente. Ecologista A no denuncia ni ilustra: irradia. Su
potencia está en lo que no explica, en lo que pulsa como una anomalía
cromática y política.

JOSE MARIA NEZRO

https://1819.es/artistas/jose-maria-nezro/


Esta composición reinventa el género clásico del bodegón mediante un
lenguaje visual plano, vibrante y profundamente estilizado. Los limones en
el cuenco azul funcionan como eje compositivo, pero también como
detonantes de una narrativa visual más amplia donde lo vegetal, lo
ondulante y lo cromático se entrelazan. La naturaleza aquí no es realista,
sino reinventada: formas planas, bordes definidos y una intensidad
cromática que remite tanto al arte naïf como a ciertas exploraciones del
post-fauvismo.
Los elementos naturales —hojas, ramas, ondas, frutos— son tratados
como módulos ornamentales. Esta operación recuerda el impulso
decorativo de Henri Matisse, quien concebía la pintura como un espacio de
placer sensorial y síntesis formal: “Quiero que mi arte sea como un buen
sillón en el que un hombre fatigado pueda descansar” (Matisse, 1908).
Aquí, sin embargo, el descanso es dinámico: un vaivén entre ritmo, color y
repetición.
La escena flota entre lo doméstico y lo onírico: ni paisaje, ni interior. Es un
espacio autónomo, autorreferencial, en el que la pintura se celebra a sí
misma como lenguaje.

JULIA LEDO

https://1819.es/artistas/j-ledo/


Bones irrumpe como una escena de fricción entre lo visible y lo
latente. Las formas blancas, alargadas y fluidas, parecen desplazarse
sobre el negro absoluto como residuos de un gesto en retirada, como
si la imagen capturara los ecos visuales de una presencia ya disuelta.
El título, “huesos”, intensifica esa lectura: lo que vemos no es la
figura, sino su esqueleto abstracto, su huella espectral.
La imagen opera desde una economía visual extrema —blanco y
negro— pero no minimalista. Muy por el contrario, su fuerza reside
en el dinamismo matérico de la luz que se curva, se estira, se derrama.
Estas franjas no son simplemente trazos: son superficies de energía
detenida, capas de velocidad ralentizada. Como plantearía Gilles
Deleuze, lo importante no es lo que la imagen representa, sino lo que
hace ver: una zona de intensidad, un umbral entre figura y fuerza.
En este sentido, Bones puede leerse como una tecnopoética del
movimiento: no una ilustración de lo corporal, sino una traducción
abstracta de su vibración residual.

KLIVTEKTURE

https://1819.es/artistas/klivtekture/


Beso de duendes se inscribe en una estética expresiva y fabuladora,
donde la forma se disuelve en favor del gesto, y el color asume un
protagonismo emocional. Dos cuerpos se encuentran, pero no desde
la claridad figurativa: se rozan como fuerzas, como manchas
encendidas. Los ojos amarillos, las bocas rojas, los contornos
desbordados, revelan un tipo de afecto no domesticado, más
cercano al rito o al hechizo que al romance narrativo.
El título sugiere una dimensión mágica o pagana del deseo: el beso
no como símbolo del amor ideal, sino como acto de transformación
mutua. Esta lectura encuentra eco en la teoría afectiva de Sara
Ahmed, quien afirma que las emociones no residen en los cuerpos,
sino que circulan entre ellos, contagiando materia, atmósfera y
memoria.
La obra no busca representar: invoca. Nos invita a habitar un
instante de intensidad compartida, donde la frontera entre placer,
juego y peligro se vuelve indistinguible.

LA CHANCE

https://1819.es/artistas/la-chance/


En Lo que esconde una flor, la imagen floral deja atrás cualquier intención
figurativa para convertirse en campo de intensidades. La acuarela —en sus
transparencias rosadas, rojizas, ocres— despliega una vibración interna,
como si estuviéramos ante una anatomía en floración o ante una geología
afectiva que se pliega en capas sucesivas de calor, humedad y latencia. No
hay pétalos, tallos ni simetrías: hay una concentración energética en
espiral, casi volcánica.
La obra convoca una mirada microscópica y somática. Como escribe Erin
Manning, “la percepción se activa antes de que haya forma”, en un plano
de experiencia donde lo sensible aún no ha sido domesticado por la
representación. Esta flor, entonces, no se muestra: se siente, se adivina, se
aproxima como archivo sensible de algo que pulsa bajo la superficie.
Los puntos, líneas y marcas que emergen del centro funcionan como
códigos táctiles o señales internas: signos de una vida vegetal que no habla,
pero que escribe en el cuerpo del papel su propio lenguaje.

LENA ÁLVAREZ

https://1819.es/artistas/lena-alvarez/


En Los ojos de Odín, la precisión técnica del óleo se pone al servicio de una atmósfera
cargada de silencio, en la que el ave —posada sobre una base de madera tosca— se
convierte en un nodo simbólico de vigilancia y conocimiento. El fondo neutro, la tela
granate que cae como una cortina barroca y la composición vertical refuerzan la
sensación de ceremonia íntima, como si estuviéramos ante una ofrenda o un altar
laico.
El título evoca inmediatamente a Huginn y Muninn, los cuervos del dios Odín en la
mitología nórdica, portadores del pensamiento y la memoria. Desde esta referencia,
el ave en la pintura no es solo un animal: es un testigo arquetípico, una figura liminar
que habita entre el mundo de los vivos y el reino del saber oculto. Como argumenta
Mircea Eliade, “el símbolo del ave está siempre vinculado al alma, al viaje, a lo
visionario”.
La mirada baja del ave, sin embargo, no impone ni juzga: observa con una forma de
sabiduría cansada. La muerte no está presente como amenaza, sino como
conocimiento antiguo.

MARIA BEGOÑA

https://1819.es/artistas/maria-begona/


Isabella es una imagen que rehúye la grandilocuencia: el cuerpo se
repliega, se contiene, se guarda. El grafito suavemente difuminado
traza una figura femenina en posición fetal, pero no desde la
fragilidad sino desde una potencia callada. Las sombras modelan con
precisión emocional los pliegues del cuerpo, sugiriendo una
coreografía mínima de autocuidado, o incluso de autoescucha.
El gesto de la mano en el cabello, los párpados cerrados y el cruce de
las extremidades nos sitúan ante un momento de suspensión íntima.
Aquí, la figura no se exhibe ni se oculta: se habita. En este sentido, la
obra dialoga con la noción de “cuerpo como archivo sensible”
planteada por Diana Taylor, para quien el cuerpo guarda memorias y
afectos más allá del lenguaje verbal (The Archive and the Repertoire,
2003).
Lo verdaderamente conmovedor de Isabella no está en el trazo
técnico, sino en su capacidad de convocar silencio, contención y
cuidado como formas visibles de resistencia.

MILI

https://1819.es/artistas/mili/


Sugar Candy es un estallido lúdico de formas biomórficas que coquetean
con la abstracción psíquica y la fantasía orgánica. En esta pieza, el color
no solo estructura el espacio, sino que encarna una experiencia sensorial
envolvente. Las formas recuerdan fragmentos de cuerpos, células,
golosinas o criaturas oníricas, sin que ninguna imagen se fije por
completo: todo permanece en un umbral entre el deseo y el juego.
La obra retoma, con frescura contemporánea, algunas intuiciones de la
abstracción lírica de Kandinsky, pero también dialoga con el surrealismo
íntimo de Joan Miró y la estética pop de Yayoi Kusama. Esta
combinación genera un campo visual donde los contornos dorados y las
líneas punteadas funcionan como sistemas de conexión entre lo visible y lo
afectivo.
En palabras de la filósofa Rosi Braidotti, “las formas posthumanas de
subjetividad no se basan en la unidad, sino en la multiplicidad, la
hibridez y el devenir relacional”. Sugar Candy materializa este
planteamiento desde la alegría expansiva del color, sin renunciar a su
potencial subversivo.

PATRICIA VIEYRA

https://1819.es/artistas/patricia-vieyra/


Flores en el mar evoca una escena submarina donde los límites entre
lo vegetal y lo mineral se disuelven. A través de la técnica del
pouring, la obra construye una topografía visual fluida, que
recuerda tanto a los arrecifes coralinos como a una mirada
microscópica sobre tejidos orgánicos. Las formas semejantes a
flores flotan sin gravedad, como si brotaran espontáneamente del
agua o del color mismo.
La textura celular generada por la técnica produce un efecto casi
biológico, donde cada fragmento parece vivo y en mutación. La
composición, aunque aparentemente aleatoria, revela una armonía
cromática basada en la interacción entre azules, verdes, blancos y
rosas. Hay aquí una poética del desborde que remite a la noción de
“belleza efímera” desarrollada por Gaston Bachelard, quien
afirmaba que “la imaginación es más fuerte en la materia fluida,
porque permite soñar con lo que cambia de forma sin cesar”
En ese flujo, la pintura se convierte en un campo de posibilidades,
donde la flor y el mar se funden en un mismo acto de aparición.

PAU YOEZ

https://1819.es/artistas/pau-yoez-2/


Out of Control Game se presenta como una colisión caótica entre
universos de la cultura popular: Mario Bros, Mickey Mouse, Goofy,
KAWS y otros personajes emblemáticos convergen en una escena de
colores intensos y trazos gruesos, al estilo del arte urbano y el pop
art contemporáneo. Este remix visual rompe con la inocencia
infantil y expone una crítica ácida al consumo masivo, al
entretenimiento y al exceso de marcas que colonizan la imaginación
colectiva.
El recurso de la apropiación, tan característico del arte
postmoderno, recuerda las prácticas de artistas como Richard
Prince o Jeff Koons, quienes recontextualizan imágenes conocidas
para resignificarlas. Aquí, Mickey Mouse muestra el dedo medio,
Pluto sostiene un cartel policial y Goofy aparece armado, elementos
que transgreden sus representaciones tradicionales para sugerir una
distorsión del sistema cultural que los creó.
La obra puede leerse como una sátira de la “industria de la
nostalgia” y una alerta visual ante la sobreexplotación de símbolos
convertidos en mercancía.

REYA

https://1819.es/artistas/reya/


En Flores astrales, la abstracción floral se convierte en una forma de exploración
cósmica. Lejos de representar flores reconocibles, la obra construye un universo
paralelo donde lo orgánico se transforma en símbolo, trazo y color vibrante. Las
formas ovoides, delineadas en rojo y fucsia, flotan como entidades vivas que no
pertenecen del todo a nuestro mundo; parecen emerger de una materia líquida o
gaseosa que los sostiene sin gravedad.
La obra recuerda, por su carácter expresivo e instintivo, a las propuestas del
Expresionismo Abstracto, especialmente a artistas como Joan Mitchell o Helen
Frankenthaler, pero también se vincula con la energía matérica de los trabajos de
Yayoi Kusama en su fase psicodélica. La presencia del rosa y el verde genera un
contraste que sugiere tensión vital, fecundidad y movimiento.
Este “jardín astral” no necesita ser comprendido racionalmente: invita a ser
sentido. Como plantea Rudolf Arnheim en Arte y percepción visual (1974), “la
forma no es un adorno, sino un medio de conocimiento sensible”.

ROSIANO

https://1819.es/artistas/rosiano/
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