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CHRIS WOODS

Esta obra es una pieza que encapsula la tensión entre lo efímero del ocio costero
y la persistencia del deseo de belleza, encarnada en una figura que, más que
representar, convoca un imaginario. El uso del óleo sobre tabla dota al cuerpo
femenino de una materialidad densa, casi escultórica, que no busca el realismo
sino una condensación simbólica: el rostro ausente acentúa su anonimato,
volviéndola emblema de una presencia colectiva, no individual.
El encuadre cerrado y la frontalidad nos sitúan en una suerte de altar pagano
contemporáneo, donde el cuerpo ya no es objeto de contemplación erótica sino
soporte de proyecciones culturales. El artista parece aludir, de manera crítica, al
kitsch turístico y su mitología solar, envolviendo a la figura en un aura que oscila
entre la nostalgia y la ironía.
Formalmente, la saturación del color recuerda la herencia fauvista, no en su
exuberancia sino en su funcionalidad simbólica: el rojo, el dorado y los contrastes
intensos activan una lectura emocional inmediata, apelando a lo sensorial como
vía de construcción de sentido. En palabras de Rudolf Arnheim, “toda forma visual
es un portador de fuerzas psíquicas”, y aquí, esas fuerzas vibran entre el deseo,
la pérdida y la trivialidad glorificada

https://1819.es/artistas/chris-woods/


La obra interroga no sólo la relación entre objeto y sujeto, sino también la lógica
de la mirada. Al sentarse, el cuerpo se convierte en imagen: no hay descanso
posible, sólo reflejo. El espectador es capturado, devuelto, como si la silla nos
dijera: “antes de ocuparme, mírate”. En esa operación, el dispositivo doméstico se
vuelve performativo. La referencia al cuerpo ausente se hace presente en su eco
óptico.
Desde una lectura formal, podríamos vincular esta pieza con las exploraciones de
la Bauhaus tardía, donde la función se pone en crisis para ampliar el campo
semántico del objeto. Pero también, desde una línea más contemporánea, se
emparenta con las intervenciones simbólicas de Mona Hatoum, donde lo cotidiano
se vuelve inquietante.
Como recuerda Hal Foster: “el arte contemporáneo es un campo expandido donde
los objetos ya no son lo que parecen, sino lo que implican”. Esta silla nos implica.
Nos espejea. Nos desplaza.

FINA BALP TEIXIDÓ

https://1819.es/artistas/fina-balp-teixido/


En “Un ciclón de preguntas me esperaba” se despliega como una imagen
detenida en el umbral de lo visible. La escena, filtrada por el vidrio empañado por
la lluvia, encarna una poética de la suspensión: no es la ciudad lo que se muestra,
sino su huella diluida, su memoria líquida. Cada gota de agua sobre el cristal
transforma la arquitectura en una superficie de interrogación.
Esta imagen es una forma de mirar desde adentro, de observar el mundo a través
de una membrana afectiva. La transparencia alterada del vidrio nos recuerda,
como diría Gaston Bachelard, que “la materia sueña”, y en este caso sueña con
edificios que se descomponen en pigmentos húmedos, en recuerdos que
escurren.
Lo importante aquí no es el motivo, sino el modo: mirar a través de algo, asumir
que la visión está mediada, deformada, intermediada por un clima interno y
externo. La ciudad deja de ser escenario para volverse estado anímico.
Fotográficamente, la obra entabla un diálogo con el pictorialismo de Stieglitz o con
las transparencias de Uta Barth, donde el desenfoque no es error sino método: un
modo de decir que lo real es siempre una superficie desplazada. Un espejo
mojado que nos devuelve la pregunta, no la respuesta.

JOSÉ MARTÍNEZ VEREA

https://1819.es/artistas/jose-martinez-verea/


Esta obra se construye desde una gramática visual fractal: miles de triángulos
organizados en patrones densos, repetitivos y graduales, revelan, al cabo de una
lectura atenta, la silueta espectral de un caballo emergiendo desde el caos. La
imagen oscila entre lo digital y lo artesanal, entre el ruido y la forma, entre la
geometría pura y la evocación figurativa.
El caballo no está “dibujado”, sino inducido, como una ilusión óptica que se forma
cuando el espectador logra afinar su percepción. En ese sentido, el procedimiento
se emparenta con las estrategias perceptuales descritas por la Gestalt, donde la
mente completa lo que no está dado. Rudolf Arnheim ya lo advertía: “la
percepción no es pasiva; es un acto de organización activa del campo visual”.
Formalmente, la obra recuerda a la estética de los op-artistas como Bridget Riley
o Victor Vasarely, pero se aleja del efectismo para entrar en un registro más
poético: aquí el vértigo visual no busca aturdir, sino revelar. La tensión entre figura
y fondo está al servicio de una epifanía: un caballo oculto, como símbolo de
libertad contenida, de potencia detenida, de lo animal que persiste dentro del
orden.
Una cartografía de energía encerrada en patrones. Una mirada que, si se detiene
lo suficiente, es capaz de liberar la forma.

KAROL Z

https://1819.es/artistas/karol-z/


El corazón que bombea amor es una escultura que condensa una potencia
simbólica primaria: materia orgánica, forma visceral, textura herida. Tallada en
madera, materia viva y vulnerable, la pieza no busca la perfección anatómica del
corazón, sino su presencia arquetípica: un órgano que late más allá de lo
biológico, como emblema de lo afectivo, lo relacional, lo abierto.
Las grietas, vetas y fisuras no son defectos, sino relatos. La pieza parece decirnos
que el amor no se bombea desde la perfección, sino desde lo roto, desde lo que
ha sido atravesado por el tiempo, el peso, la erosión. Su tactilidad invita no sólo a
mirar, sino a tocar: es una escultura que se ofrece al cuerpo como una
continuidad.
En esta línea, podríamos situar la obra en sintonía con la poética del arte povera,
donde el valor reside en la materia como portadora de historia, no como superficie
pulida. También remite a la escultura de Ana Mendieta y su concepción del
cuerpo-territorio: lo humano como extensión de la tierra, lo emocional como
geología viva.
Este corazón bombea memoria y fragilidad.

LUIS LORENT

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


Llegada se inscribe en una estética del tiempo interior. La figura femenina, de
perfil elevado y ojos cerrados, aparece envuelta en una atmósfera de grietas y
texturas que evocan sedimentos, capas de memoria, erosiones del alma. El rostro
no mira hacia afuera, sino hacia un punto íntimo, casi litúrgico, donde la
experiencia del tiempo se vuelve corporal.
El reloj mecánico, incrustado en la composición como un astro roto, introduce una
tensión: el tiempo lineal, marcado por engranajes y números romanos, se enfrenta
a otro tiempo más profundo, el tiempo vivido, sentido, deseado. Esa diferencia
entre el tiempo del mundo y el tiempo del cuerpo, entre cronos y kairós, vertebra
la obra.
La curvatura de las piedras y la textura rugosa que enmarca el contorno insinúan
una gestación, una transformación. No estamos ante un retrato, sino ante un
pasaje: esta figura parece emerger, o disolverse, en un espacio liminar entre
materia y conciencia. Un umbral.
La obra recuerda la noción de “cronotopo” desarrollada por Mijaíl Bajtín: la forma
en que el tiempo se hace visible en el espacio narrativo. Aquí, la narración es
muda, pero densa.

MONICA MIRANDA

https://1819.es/artistas/monica-miranda/


Esta obra no es solo un autorretrato, sino una declaración de resistencia visual:
una imagen donde el cuerpo herido deviene territorio de denuncia, pero también
de afirmación. El rostro golpeado, la nariz ensangrentada y la mirada directa
convocan de inmediato el registro de la violencia: no se trata de una
representación simbólica, sino de un testimonio encarnado.
El artista, víctima de bullying, se inscribe a sí mismo en la pintura como un cuerpo
atravesado por la agresión, pero no derrotado. En sus manos sostiene dos libros:
Anatomía artística y Tu poder es ahora, en un gesto que funciona como acto
performativo, la educación, el arte y la conciencia del presente como herramientas
de autodefensa. No es casual que el dedo señale el ahora, y que la palabra
“STOP” aparezca en una pulsera azul: el gesto se vuelve consigna.
El fondo texturizado, salpicado de rojo, recuerda tanto a un campo de batalla
como a una superficie pictórica en lucha. Este retrato funciona como un
dispositivo de empoderamiento: el dolor no está oculto, sino exhibido, estetizado
sin perder su carga ética. Es un autorretrato que dice: “aquí estoy, incluso herido,
sigo creando”.

RAMÍREZ MATA

https://1819.es/artistas/ramirez-mata-2/


Fake Dream 9 se afirma desde la ambigüedad como método y como poética. La
frase manuscrita “No hay que entenderlo todo” no es solo un título, es una
instrucción crítica: la imagen rehúye la lógica cartesiana para adentrarse en una
zona de ambivalencia fértil, donde lo incongruente cobra sentido desde su
resistencia al sentido.
La criatura híbrida, esqueleto de pez con patas de ave y cráneo humano,  encarna
la transgresión de toda taxonomía, una suerte de “quimera ósea” que se pasea
tranquila en un entorno doméstico abierto a un paisaje nocturno. La escena remite
a una teatralidad onírica donde el tiempo, la biología y la coherencia espacial
colapsan.
La línea negra, precisa y expresiva, recuerda los ejercicios de dibujo automático
surrealista o las ilustraciones satíricas de Roland Topor. Hay una voluntad de
mantener la tensión entre lo poético y lo inquietante, como si el sueño fuese una
forma más aguda de representar lo real.
Esta obra se alinea con la idea de que el arte no siempre debe explicar, sino
activar zonas dormidas del pensamiento. Como diría Georges Bataille: “el
conocimiento está limitado por lo que puede nombrar. 

TATU

https://1819.es/artistas/tatu/
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