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“Little Vandalita” propone una poética de la disrupción infantil como gesto político,
afectivo y cultural. En la imagen, una niña pequeña, envuelta en inocencia y
ternura, sostiene una brocha que termina de trazar la palabra “Love” sobre un
muro vandalizado. La paradoja es inmediata: ¿puede un acto vandálico portar
amor? Esta tensión subraya el potencial de la infancia como agente transformador
de los códigos urbanos y sociales.
El recurso visual remite a la estética del street art británico en la línea de Banksy,
con referencias directas al uso del stencil, la monocromía y la reapropiación del
espacio público como lienzo crítico. No es gratuito que sea una niña quien
reescriba el muro: su cuerpo pequeño, fuera del marco de sospecha penal o
estatal, se convierte en símbolo de una contrahegemonía silenciosa, dulce pero
radical.
La obra encarna la crítica a la vigilancia, al orden patriarcal y al monopolio del
lenguaje visual impuesto por la publicidad o el arte oficial. En clave
contemporánea, dialoga con la noción de curaduría afectiva, donde el cuerpo y la
emoción irrumpen como formas de conocimiento situadas (Haraway, Ahmed).
“Little Vandalita” no solo pinta amor: reconfigura la semiótica del espacio urbano
como campo de juego y lucha simbólica.

ALES Y LUISA

https://1819.es/artistas/ales-y-luisa/


En esta pintura, el cuerpo se pliega no ante la mirada del otro, sino ante sí mismo.
El claroscuro, más que una estrategia pictórica, se convierte en arquitectura
emocional: el fondo negro no es ausencia, es refugio. Las manos, en una
disposición ambigua entre sostén y encierro, trazan una coreografía íntima donde
el dolor no se representa: se encarna.
Hay aquí una sensualidad desvinculada del deseo tradicionalmente normado por
el ojo masculino. En lugar de eso, el cuerpo se vuelve archivo de silencios, de
memorias que se resguardan bajo la piel. Como plantea Adriana Cavarero, la
identidad no es un centro estable sino un relato que se cuenta desde la
vulnerabilidad. Este cuerpo narra sin palabras, con la sola tensión de sus pliegues
y la delicadeza de sus manos.
Lejos de la espectacularidad del desnudo, la obra propone una ética visual del
cuidado. La artista invoca una estética del recogimiento, un tiempo detenido
donde la imagen no busca confrontar, sino abrazar. Es una pintura que no se
contempla, sino que se habita.
Así, lo íntimo se vuelve político: un cuerpo sin rostro que habla de todos los
cuerpos invisibilizados, expuestos, agotados. Una resistencia suave, pero firme.

ANA JAMAR

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


"Deshielo" no representa un paisaje: lo descompone. En esta obra, los registros
matéricos y cromáticos se diluyen en un proceso pictórico que evoca el colapso
lento y silente de los glaciares. El azul, atravesado por manchas oxidadas y
estrías verticales que simulan filtraciones o lágrimas, habla no solo del agua como
sustancia vital, sino como memoria en fuga.
Lejos de una representación mimética, esta pintura articula una tecnopoética del
deshielo, donde la materia pictórica se comporta como un ecosistema en
transformación. Como diría Isabelle Stengers, no se trata de representar la
naturaleza, sino de componer con ella. La pintura se vuelve biosfera sensible: un
cuerpo poroso que absorbe y devuelve una advertencia sutil pero firme sobre el
estado de fragilidad planetaria.
El uso del rojo terroso, en contraste con la humedad del azul, introduce una
narrativa de herida o contaminación: la huella antrópica sobre lo que antes era
gélido y eterno. Este gesto pictórico, que se debate entre lo atmosférico y lo
tectónico, convoca al espectador no como observador pasivo, sino como testigo
afectivo del tiempo que se derrite.
"Deshielo" no clama, susurra. Y en su susurro, exige responsabilidad estética,
ética y política.

ANTONIO GALVEZ

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


"Mythological Dreams 05" se construye como un palimpsesto de patrones, una
cartografía íntima que subvierte el gesto clásico del dibujo. La precisión obsesiva
de las tramas genera un tejido visual que recuerda a las culturas del bordado, la
cestería o la arquitectura sónica de las miniaturas islámicas. Este trabajo no
representa: invoca. Desde el vacío blanco emerge un cuerpo sin contornos
figurativos, pero cargado de memoria sígnica.
En el centro, una herida cromática, rojo y negro, interrumpe la lógica rítmica del
trazo. Ese núcleo, que parece expandirse como un cráter o gritar como un
oráculo, encarna el momento mitológico: el quiebre, la revelación, el caos
fundacional. La obra podría leerse desde los planteamientos de Edouard Glissant,
donde la opacidad no es vacío sino derecho: derecho a no ser transparente, a no
ser descifrado del todo.
La pieza no narra un mito: es un dispositivo mitopoético, un mapa de sueños
arcaicos que no se leen linealmente, sino que se atraviesan como quien interpreta
un códice secreto. El espectador se ve obligado a ralentizar la mirada, a perderse
en los pliegues gráficos de un dibujo que resiste el consumo inmediato.
“Mythological Dreams” no sueña con lo pasado. Sueña con lo aún innombrable.

D.TIN

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


“Entre el cielo y la tierra” es un poema visual sobre la ingravidez. Las plumas,
trazadas con una precisión casi botánica, flotan suspendidas en un no-lugar
donde el papel deviene atmósfera. La artista descompone el vuelo para estudiar
su memoria. Cada pluma es huella de un cuerpo ausente, archivo de un
desplazamiento que ya no veremos.
La pieza plantea un juego de límites, no solo por su cuidada disposición
compositiva, sino por cómo el dibujo trasciende el borde: las plumas desbordan el
marco físico como si escaparan de su confinamiento, expandiendo la imagen más
allá de sí misma. Hay aquí una metáfora del pensamiento migrante, de lo que no
puede ser contenido. Como sugiere Gloria Anzaldúa, el borde es también un lugar
de creación: lo liminal como potencia.
El azul, en sus distintas modulaciones, remite al cielo, al agua, al gesto del
respiro. No hay drama, pero sí un silencio que roza lo sagrado. “Entre el cielo y la
tierra” no es una escena naturalista: es una coreografía suspendida, donde la
levedad se vuelve forma de resistencia. Frente a la violencia de la gravedad, esta
obra defiende el derecho a flotar, a no caer, a ser apenas trazo y viento.

ELENA RAFART

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


"Puente al horizonte" despliega una meditación sobre la perspectiva como
promesa y trampa. La fotografía, capturada con extrema sobriedad compositiva,
coloca al espectador frente a un eje estructural que parece avanzar infinitamente
hacia un punto de fuga, suspendido entre el mar y la niebla. No hay orilla visible,
no hay destino evidente: solo un tránsito que se repite, que se repite, que se
repite.
La imagen opera como un dispositivo fenomenológico, en el sentido de Maurice
Merleau-Ponty: no se trata de mirar, sino de ser implicado en la mirada. La
simetría casi brutal del puente guía el ojo como un metrónomo visual, mientras el
agua, tratada con larga exposición, se convierte en velo, en materia espectral. El
espacio ya no es geografía, sino tiempo suspendido.
Podría leerse también como una crítica sutil a la fe moderna en la infraestructura:
un puente sin inicio ni fin, sostenido por pilares que emergen de una neblina
ambigua, es un gesto que roza lo distópico. Como en las arquitecturas imposibles
de Lebbeus Woods, aquí la forma no conduce: desorienta.
"Puente al horizonte" no representa un lugar. Es un umbral. Un pasaje hacia lo no
dicho. Una línea recta que se curva al interior de quien la observa.

JACK AVALOS

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


“Poor Children W” encarna una figura espectral: un niño que no es solo niño, sino
fantasma de sí mismo, cuerpo rasgado por la textura, la ausencia y la violencia del
trazo. La imagen, construida desde la repetición y el deterioro técnico, activa una
poética de la impresión fallida, de lo que no se logra inscribir completamente en la
historia ni en el archivo.
Este cuerpo fragmentado parece surgir de una máquina rota o de un sueño digital
inconcluso. Hay algo de test de Rorschach, algo de residuo, algo de glitch
emocional. La infancia aquí no se representa como inocencia, sino como espacio
de tensión entre ternura y monstruosidad. Como planteaba Ariella Azoulay, toda
imagen de un cuerpo vulnerable nos convoca a un contrato civil de
responsabilidad. Este “niño pobre” no nos pide compasión: exige ser visto en su
dignidad fracturada.
En su ambigüedad formal, la figura también dialoga con la estética outsider y con
el arte marginal. Su frontalidad y simetría nos remiten a la estampa devocional,
pero invertida: no hay santo, sino huérfano. No hay aura, sino ruido. “Poor
Children W” no busca redención. Es una presencia que persiste, a pesar de todo.

JOSE MARIA NEZRO

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


Esta obra convierte lo cotidiano en acontecimiento cromático. La escena,
aparentemente simple: frutas sobre un plato, se resiste a la mirada rápida. Aquí, el
color no ilustra: afirma presencia. La vibración entre los naranjas, verdes y violetas
construye un espacio donde la materia pictórica se emancipa de la representación
literal, para convertirse en experiencia perceptiva.
Lejos del bodegón naturalista, esta obra se inscribe en la genealogía moderna de
la pintura como acto, como superficie viva. La pincelada plana pero rítmica
recuerda las tensiones de Henri Matisse entre volumen y plano, entre objeto y
color. El fruto deja de ser fruto: es una excusa para modular la luz, tensionar el
borde, desplegar una coreografía entre formas saturadas.
La inclusión de las hojas, aún verdes, introduce una temporalidad detenida: la
fruta aún no ha sido separada del todo del árbol. Este gesto, mínimo pero cargado
de intención, nos recuerda que la pintura también puede ser un umbral: entre lo
natural y lo contemplado, entre lo vivido y lo estetizado.
No hay nostalgia aquí. Solo una exaltación táctil del presente. Un manifiesto de
color que nos invita, sin solemnidad, a mirar lo que solemos no ver.

JULIA LEDO

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


“Ataraxia” no se contempla: se atraviesa. Esta imagen digital, construida a partir
de una tensión entre geometría estricta y gradaciones cromáticas que parecen
moverse, no busca representar la calma, sino producirla por exceso. El título
remite al ideal estoico de la serenidad imperturbable, pero la obra lo subvierte:
aquí, la paz no surge del orden, sino del desborde controlado.
Los vectores diagonales, casi glitch, cortan la imagen en bloques que interrumpen
el flujo, mientras una figura triangular oscura en el centro sugiere un vértice, un
abismo o una montaña invertida. El negro no es sombra, es núcleo: espacio de
suspensión. Como en las arquitecturas imposibles de Superstudio o en las
interfaces afectivas del arte digital de Ryoji Ikeda, la obra funciona como una
interfaz visual entre lo mecánico y lo meditativo.
La suavidad de los degradados, en contrapunto con los cortes abruptos, genera
una coreografía visual que obliga al ojo a modular su velocidad. El espectador no
accede a un significado fijo, sino a una atmósfera que se autoorganiza. "Ataraxia"
no calma por vacío, sino por intensidad contenida: una sinfonía visual donde el
algoritmo se vuelve aliento.

KLIVTEKTURE

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


“Conspiranoicos” no representa una escena: la descompone. La pintura plantea
un sistema visual modular donde las formas rectangulares, contenedores
ambiguos, cápsulas, pantallas o celdas, alojan fragmentos gestuales, manchas de
color y rastros que sugieren una comunicación interrumpida. El título no opera
como descriptor, sino como código de activación: nos sitúa en el territorio del
delirio organizado, de la sospecha como forma de pensamiento.
Cada módulo parece una ventana cerrada. El trazo negro que los delimita
recuerda tanto a las viñetas del cómic como a los marcos del interfaz digital.
Dentro, la pintura se vuelve salvaje, pulsional, urgente: lo contenido se desborda.
Este contraste entre estructura y caos genera una tensión que vibra en la mirada,
como si el espectador debiera descifrar una lógica interna que nunca se revela del
todo.
La obra resuena con el diagnóstico de Mark Fisher sobre la era de la
hiperrealidad: vivimos en un paisaje mediático donde lo paranoico ha dejado de
ser patología para convertirse en método. “Conspiranoicos” capta esa atmósfera:
una subjetividad saturada, ansiosa, expuesta a múltiples signos, pero sin asidero
claro. Más que imagen, es cortocircuito. Más que crítica, es síntoma.

LA CHANCE

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


“Bochorno estival” no se presenta, se disuelve. Su lenguaje no es el de la forma
definida, sino el del rastro: capas de atmósfera, humedad y memoria que se filtran
sobre el papel como un suspiro prolongado. A través de la acuarela, el gesto
pictórico se vuelve poroso, casi vegetal, deslizándose entre lo visible y lo latente.
La obra captura el espesor sensorial del calor, no como temperatura, sino como
experiencia corporal y afectiva. Esa sensación de suspensión, de quietud
saturada, es aquí transmutada en color difuso, en veladuras líquidas que invocan
la lentitud del verano en su punto de ebullición emocional. No hay figura ni centro:
hay vibración.
En esta descomposición del contorno se inscribe también una poética del
desborde, donde el pigmento se comporta como afecto: se expande, se mezcla,
deja huella. La pintura se vuelve así archivo somático, resonando con lo que la
filósofa Erin Manning llama “intensidades preindividuales”, es decir, esos
movimientos afectivos que ocurren antes de que podamos nombrarlos.
“Bochorno estival” no ilustra un paisaje; lo exuda. Es una pieza que no se
contempla, sino que se habita, como quien camina bajo un cielo plomizo
esperando que algo, una tormenta, un recuerdo, un temblor, estalle en el silencio
suspendido del aire.

LENA ÁLVAREZ

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


“Nuestra señora de los muertos” es un ritual visual. En la escena no hay
ornamento superfluo: cada gesto, cada objeto, cada sombra convoca una
historia subterránea. La mujer, erguida, solemne, con la mirada directa, sostiene
en una mano la granada, símbolo ancestral de fertilidad, muerte y pacto. Con la
otra, se señala a sí misma, marcando el cuerpo como territorio sagrado. La pose
evoca el icono, pero subvierte su tradición: no es la Virgen que custodia la
pureza, sino la soberana que reivindica su descenso.
El título nos sitúa en clave mitológica y política. Esta figura podría ser Perséfone
tras el inframundo, Inanna tras la resurrección o cualquier mujer que haya
atravesado la pérdida y decida no volver a ser la misma. El fondo oscuro no
borra: protege. La luz que recae sobre la figura no es revelación divina, sino
afirmación de presencia.
La obra dialoga con la lectura de Camille Paglia sobre el arquetipo femenino
oscuro: lo sagrado no como pureza, sino como potencia cíclica, sexual, ambigua.
Esta señora de los muertos no teme a la sombra: la habita. Y en su gesto
contenido, ni súplica ni amenaza, se cifra un poder antiguo, casi olvidado, que
hoy vuelve a mirar.

MARIA BEGOÑA

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


“Summer” captura una imagen congelada en el tiempo: una joven en bikini, con
gafas de gran tamaño y un pañuelo en la cabeza, levanta el brazo como en un
gesto de liberación o entrega. El fondo monocromo, saturado en un amarillo
cálido, encierra a la figura entre el deseo de expandirse y la frontera del encierro.
La técnica mixta combina dibujo en grafito y pintura acrílica, generando un
contraste entre la sensualidad corporal y el plano estático del color. El rostro, de
ojos cerrados y labios entreabiertos, sugiere un estado de trance, disfrute o
alienación.
La obra dialoga con los imaginarios de lo femenino impuestos por la cultura visual
contemporánea: el cuerpo como superficie de deseo, pero también de control. En
este sentido, puede leerse a la luz de John Berger, quien en Modos de ver
advierte: “Los hombres miran a las mujeres. Las mujeres se miran siendo
miradas”. Aquí, la protagonista parece resistirse a esa mirada externa: no posa, se
evade.
“Summer” no es simplemente un retrato veraniego, es un comentario sobre cómo
se representa, y se autorrepresenta, el cuerpo femenino en la era de las
imágenes. La figura no está expuesta: está en su mundo. Y eso, quizás, es el
gesto más radical.

MILI

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


Volcano 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”. Volcano materializa este planteamiento desde la alegría expansiva del
color, sin renunciar a su potencial subversivo.

PATRICIA VIEYRA

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


The Authority of Temptation despliega una escena deliberada donde la figura
femenina no es decorado, sino eje de fuerza visual. La silla roja, de diseño
orgánico, funciona como enclave de autoridad: remite tanto a los íconos del
diseño escandinavo de los 60 (como el Egg Chair de Arne Jacobsen) como a un
sillón de confesionario invertido, donde quien posa interroga. El cuerpo, desnudo,
sin ser expuesto, se afirma en la coreografía de la luz natural, que remite al
claroscuro pictórico de Georges de La Tour, donde el deseo era una cuestión
espiritual antes que carnal.
Esta escena establece un diálogo subversivo con la tradición de la odalisca,
desde las versiones orientalistas de Ingres hasta la crítica encarnada de Valie
Export en su Action Pants: Genital Panic (1969). Aquí, sin escándalo, pero con
plena conciencia de la escena construida, la modelo, y el fotógrafo, recuperan el
control de la mirada. Las medias negras no adornan: marcan la frontera. El rostro
cubierto no se oculta: administra el acceso.

RAFAEL L. BARDAJÍ

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


“Business Party” es una sátira frontal del capitalismo tardío y su imaginario del
éxito. A través de una estética pop y colorida, la escena remite a una fiesta
decadente: mansión, autos de lujo, jets privados y personajes inspirados en el
icónico "Rich Uncle Pennybags" del Monopoly. Sin embargo, lo que podría
parecer una celebración del lujo se convierte, a través del exceso y la repetición,
en una crítica feroz al fetichismo del dinero y al simulacro de poder.
La obra se inscribe en una tradición crítica que va de James Gill a Banksy, donde
la apropiación de iconografía popular sirve como vehículo de denuncia. Aquí, la
artista emplea el kitsch deliberadamente para construir una fábula visual: no hay
profundidad, solo superficie dorada. Las bolsas de dinero vuelan como confeti, los
personajes sonríen con rigidez y la opulencia parece casi grotesca.
En este contexto, Jean Baudrillard resulta especialmente pertinente: según el
filósofo, vivimos en una economía del signo, donde los símbolos del poder han
reemplazado a su ejercicio real. En “Business Party”, todo es representación:
riqueza sin trabajo, placer sin deseo, identidad sin conflicto. Y en ese simulacro, el
arte se convierte en espejo incómodo.

REYA

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


“Alucinógeno” se presenta como una explosión psicodélica que cruza la frontera
entre lo onírico y lo biológico. El personaje central, una figura humanoide de
aspecto viscoso y coloración intensa, parece emerger de una alucinación
provocada, más que de una narrativa lógica. Su cuerpo se deshace y se mezcla
con el entorno, rodeado de formas redondeadas, espirales, bucles y nubes rosas
que remiten tanto a sinapsis cerebrales como a organismos microscópicos.
Este universo plástico se alinea con una tradición del arte visionario y transgresor
que va desde Jean Dubuffet hasta el neoexpresionismo ácido de Kenny Scharf.
La estética "bruta" o outsider no es aquí un descuido, sino una decisión
deliberada: colores fluorescentes, contornos derretidos y un lenguaje casi infantil
que remite a lo más instintivo de la percepción.
Como apunta Aby Warburg en su teoría del Pathosformel, hay en ciertas
imágenes una carga arquetípica y emocional que trasciende estilos o épocas. En
“Alucinógeno”, esa carga se manifiesta en el desborde emocional de la figura: un
grito visual desde el inconsciente, una criatura-emoción atrapada entre el placer
psicodélico y la ansiedad sensorial.

ROSIANO

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