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ANDREAPOPNAIF-PEZOJOS1819 ART GALLERY

La obra captura la esencia del signo zodiacal de
Piscis a través de una representación que es
tanto literal como metafórica. El retrato
femenino es el centro de la composición,
destacándose por una técnica meticulosa que
enfatiza la claridad y la profundidad en la
mirada, una característica típicamente asociada
con la percepción intuitiva de este signo. Los
ojos, grandes y expresivos, son una ventana a la
dualidad pisciana, reflejando tanto la realidad
como el vasto universo interno.
La técnica utilizada en la obra facilita una
saturación de color y una nitidez que realza la
textura y la forma, permitiendo que el
observador aprecie la habilidad del artista para
transitar entre los detalles finamente
renderizados y los efectos más expresionistas.



BLANCA CARRERAS MAYOL
(WENDIEWINDIE)
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El uso de la luz y el color es notable, con la calidez del fuego en el
hogar que proporciona un fuerte contraste cromático frente a los
tonos más fríos y apagados del resto de la escena. La
sobreexposición en ciertas áreas de la imagen y el desenfoque
intencional contribuyen a una atmósfera onírica y etérea.
El punto focal de la imagen, el fuego, es un elemento clásico en la
representación artística, a menudo simbolizando la pasión, el
hogar y la transformación. La disposición de los objetos
alrededor del fuego – una estatua, un reloj antiguo y una
chimenea ornamentada – alude a la naturaleza transitoria del
tiempo y la permanencia del arte a través de las edades.



C. BIRNDT1819 ART GALLERY

La obra es un festín de textura y color, un
homenaje a la vibrante energía de la naturaleza. La
técnica impresionista aplicada aquí se enfoca en la
captura de la luz y el movimiento más que en la
precisión de las formas, lo que permite una
experiencia sensorial inmediata más que una
contemplación detallada.
El pincel de la artista trabaja con audacia, con
trazos cargados y decididos que aportan una
robustez orgánica a las flores, casi como si
estuvieran en medio de una danza agitada por una
brisa invisible. La paleta de colores es cálida,
dominada por tonos de rojo y naranja que se
destacan contra el verdor y los toques de azul y
violeta, aportando profundidad y contraste a la
composición.
El resultado es una superficie pictórica que bulle
con una energía cinética, como si cada pétalo y hoja
vibrara bajo la luz del sol.



CARMEN BATISTA ALBACETE
(BATISTA)
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La obra es una representación abstracta que evoca el dinamismo orgánico a
través de una técnica de flujo de pintura. Este método, también conocido como
pour painting, es donde la pintura se vierte y manipula sobre el lienzo para
crear formas y patrones que se desarrollan de manera natural.
En esta pieza, la viscosidad de la pintura y su interacción con el medio diluyente
han sido magistralmente controladas para crear capas que se pliegan y ondulan
en el espacio de la tela. La gama cromática es ardiente y terrosa, con
incandescencias de naranja, rojo y amarillo que fluyen en contraste con los
verdes oscuros y morados, sugiriendo la mitológica imagen de un dragón que se
desplaza en un entorno elemental.
Los gradientes de color y las transiciones suaves entre tonos también hablan de
una armonía intrínseca en el caos, una característica que a menudo se busca en
el arte abstracto.



CONSUELO DE VECCHI
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En la quietud del blanco y negro, "Que suene el
mariachi" es un poema visual que canta al ritmo del
alma de un violín vivido. Cada rasguño en su
madera es un verso de historias no contadas, cada
botón charro, una metáfora del orgullo cultural. La
fotografía, un suspiro en la eternidad, captura la
anticipación del silencio antes de la sinfonía, un
preludio a la danza de las cuerdas que pronto
vibrará bajo los dedos del tiempo. La esencia de la
tradición se entreteje en el granulado de la imagen,
un eco de melodías que resuena más allá del visor.



DORI CLIMENT1819 ART GALLERY

Esta obra abstracta utiliza la técnica de
pintura fluida, caracterizada por la libre
circulación de pigmentos líquidos que se
entremezclan sobre el lienzo. Los tonos de
amarillo y verde dominan la composición,
creando una sensación de dinamismo y
energía. La interacción entre estos colores
vibrantes y los matices de blanco y gris
aporta una textura rica y una profundidad
que invita al espectador a explorar la
superficie visual.
La obra desafía una interpretación única,
ofreciendo en su lugar un espacio para la
contemplación. El resultado es una pieza
que captura la esencia de la abstracción
contemporánea, donde la experiencia
estética prevalece sobre la narrativa
figurativa.



ENRIQUE ESCOLAR
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La obra es un retrato vívido, capturando la esencia de un
momento en plena actuación. La técnica empleada es
realista, con una meticulosa atención al detalle. La
expresión intensa y dinámica del personaje está captada
con gran habilidad. El uso del color es moderado y
centrado en tonos naturales con contrastes agudos. La
composición es acertada, centrando la atención en la
expresión y la mirada oculta tras las gafas, signos
distintivos de la personalidad enérgica del sujeto.
Este retrato va más allá de la mera captura física;
encapsula un momento de emoción pura, una explosión de
expresión que sugiere música y movimiento. Es una
congelación en el tiempo de la pasión, evocando no solo su
imagen sino también la resonancia de su voz y su presencia
en el escenario.



ERNESTO ROSAS ISLAS
(ERNEST VAN DER EYCK)
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La obra titulada "Arlequín Enamorado" es una intrincada
composición que hace uso de la técnica del cubismo, una ruptura
con la representación tradicional de la perspectiva y la forma. El
artista ha descompuesto y reconstruido la figura del arlequín, un
personaje emblemático del teatro comedia del arte, en geometrías
que desafían la percepción convencional.
El empleo de colores principalmente monocromáticos, salpicados
con acentos de oro y el dramático rojo, demuestra una paleta
restringida pero poderosa. Este enfoque resalta el contraste
emocional que se encuentra en el corazón de la pieza, donde el
rojo puede ser interpretado como un símbolo de la pasión y el
amor que el título sugiere.
El arlequín, conocido por su naturaleza traviesa y su papel de
comediante, se muestra aquí en un momento de vulnerabilidad y
reflexión, una desviación de su carácter jocoso habitual. La
presencia de líneas fluidas y formas que se entrelazan puede
representar la complejidad de las emociones humanas y la
interconexión de nuestras experiencias amorosas.



FLAMINGOU LARRIBE1819 ART GALLERY

La técnica ha sido aplicada con pinceladas gruesas
y áreas donde la pintura ha sido raspada o
retirada, revelando los estratos subyacentes. 
El uso de colores es deliberado y restringido; la
paleta se centra en tonos terrosos y neutros,
contrastados por un audaz bloque de color rojo y
una sección de azul intenso. Estos elementos de
color actúan como puntos focales en la
composición, guiando la mirada del espectador a
través de la obra. El amarillo, posiblemente
utilizado para representar luz o energía,
complementa y aporta equilibrio al conjunto.
La representación de espacio y forma se aborda
mediante la geometría simplificada, con
rectángulos y un círculo que coexisten en una
armonía tensionada. Este enfoque es una
exploración de las relaciones entre los elementos
fundamentales y cómo se perciben en un plano
bidimensional.



FRANCISCO ZAPATA NICOLÁS
(ONIX)
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La técnica involucrada es notablemente detallista y exige una
paciencia extrema, donde el papel no es solo un lienzo, sino
una escultura en plano.
La representación toma forma a través de un juego de
contrastes y negativos, donde la imagen emerge del fondo
oscuro como una revelación gradual. La superposición de
capas cortadas crea una textura rítmica que simula la
vibración de una ciudad en constante movimiento, con sus
luces y sombras, sus ritmos y sus pausas.
En esta obra, el patrón geométrico de zigzag no solo
construye la imagen sino que también la descompone,
jugando con la percepción del espectador y sugiriendo la idea
de que la realidad es tan constructiva como deconstructiva.
La figura humana, apenas perceptible entre las líneas, puede
interpretarse como una metáfora de la individualidad dentro
de la multitud urbana.



GUILLERMO CANTOS VENTURINI
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La técnica exhibida en esta obra es una representación fragmentaria
del color, reminiscente de un collage pictórico donde la imagen se
deconstruye en una serie de planos geométricos, reconstruyéndose en
una semblanza pixelada del sujeto. La precisión de las pinceladas es
destacable, cada una delineando un segmento cromático que
contribuye a la configuración total de la fisonomía.
El enfoque estilístico es reminiscente de la estética digital, con una
nodalidad evocativa del puntillismo contemporáneo, donde la
representación íntegra sólo se percibe con el distanciamiento del
espectador. La selección cromática no se limita a la representación de
iluminación y sombreado, sino que opera como un indicador de la
profundidad espacial y la resonancia emocional del personaje.
La gama de colores se articula en tonalidades suaves y naturales,
intercaladas con incisiones de azules y blancos, que imprimen un
carácter cuasi tridimensional a la pieza. El rojo intenso de los labios
emerge como un punto focal, en contrapunto con la sobriedad de las
tonalidades circundantes, enfatizando la dualidad de la figura:
simultáneamente íntegra y segmentada.



HAROLD MARÍN1819 ART GALLERY

La obra titulada "Ego" es una enérgica exploración de
textura y forma que parece interrogar la esencia del ser y
la percepción de la identidad. La técnica empleada se
caracteriza por una aplicación de pintura espesa, casi
escultórica, que añade una rica dimensionalidad a la
superficie del lienzo. Las pinceladas audaces y las capas
de pintura superpuestas crean una topografía vibrante
donde los colores colisionan y se funden con una
intensidad palpable.
La representación distorsiona la forma humana en
figuras que bordean lo reconocible y lo abstracto. La
figura central, privada de rasgos faciales definitorios y,
por ende, de identidad individualizada, se yuxtapone con
la mano levantada que parece tanto un gesto de saludo
como un ademán de detención. El uso de colores
primarios y secundarios resalta las diversas facetas de la
psique humana, y la ausencia de rostros podría
simbolizar la fluidez de la identidad moderna o la
pérdida del yo en un mundo saturado de imágenes y
estímulos.



IVETTE GÓNGORA1819 ART GALLERY

La obra titulada "Ángel de la guarda" se presenta
como una interpretación moderna del cubismo. La
técnica aplicada permite una saturación intensa de
colores y una manipulación precisa del medio.
Los colores son audaces y ricos, con una paleta que
se inclina hacia tonos primarios y secundarios,
usados para fragmentar la forma y crear una
narrativa visual. La figura del ángel, con sus alas
extendidas, es la dominante, implicando protección y
cuidado sobre la figura central, que parece estar en
un estado de reflexión o súplica.
La aplicación del color en bloques distintos y la
manipulación geométrica del espacio y la forma, son
indicativos del intento del artista de explorar temas
de divinidad y humanidad. La técnica del artista
logra una sensación de profundidad y dinamismo a
través de la interacción de formas planas y
sombreado.



LINA YAKOBI
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La aplicación de materiales, incluyendo acrílico y
elementos de modelado, crea una superficie
tridimensional donde las flores parecen brotar del
lienzo, desafiando la bidimensionalidad tradicional del
medio.
La paleta de colores se restringe primordialmente a
tonos fríos y terrosos, interrumpidos por la vitalidad
del azul, que infunde una sensación de frescura y
calma. La textura, un aspecto fundamental de esta
obra, se logra a través de una acumulación meticulosa
de capas, proporcionando un contraste táctil entre la
suavidad de los pétalos y la aspereza del fondo.
La representación de las flores en esta técnica de alto
relieve podría interpretarse como un símbolo de
resiliencia y belleza emergente. 



LORENA PEREZ1819 ART GALLERY

El dominio del rojo en la composición es
poderoso, un color que tradicionalmente se
asocia con la pasión, el peligro y la energía vital.
Este tono se encuentra en contraste con el negro
y el blanco, creando una paleta limitada pero
profundamente impactante. La interacción entre
estos colores produce una vibración visual que
parece moverse hacia el espectador, un efecto
que puede interpretarse como la "rotación" que
da título a la obra.
El uso de la pintura en capas y la variedad de
técnicas de aplicación —desde el goteo hasta el
espatulado— dan como resultado una textura
rica y una sensación de movimiento. Este
movimiento puede ser tanto físico, como en la
rotación de un objeto, como metafórico,
refiriendo a un cambio o transición emocional o
espiritual.



MARIO J. PARDILLO TRUJILLO
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La obra que tenemos ante nosotros es una acuarela que
captura una calle de París con una vista difuminada de la
Torre Eiffel al fondo, lo que inmediatamente nos sitúa en el
corazón de Francia. El artista ha elegido una paleta de
colores que evoca un día nublado, con tonos azulados y grises
que dan a la escena un aire de tranquilidad melancólica. A
pesar de esto, los toques de luz en las ventanas y las luces del
café inyectan vida y calidez a la composición, creando un
equilibrio encantador entre la quietud y la vibrante vida
urbana.
La técnica de la acuarela está empleada de manera magistral,
con lavados fluidos que definen los edificios y la calle de
manera efectiva, pero sin una excesiva atención al detalle que
pudiera restarle espontaneidad. Este enfoque permite que el
ojo del espectador complete las formas, participando así en el
acto de la percepción artística.



NÚRIA COMPANYS CASTRO
(RELUET)
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En esta tela, la artista ha tejido un tapiz de libertad con trazos
audaces y una paleta de colores primarios. La técnica mixta
invoca una textura casi táctil, donde cada capa de pigmento
parece danzar sobre el lienzo, un baile de libertad y de formas
que se niegan a ser encasilladas.
La composición es un amalgama de fauna y elementos, parece
desafiar la naturaleza misma. Es una representación que fluye
más allá de la materialidad, en la que el espectador puede
sentir el impulso de elevarse, de deslizarse y de sumergirse en
el vasto mar de la imaginación.
Es un eco de esta libertad sin cadenas, invita al espectador a
trascender los límites de la tierra, del mar y del cielo. En esta
pieza, la artista se convierte en alquimista, transformando la
materia prima de la realidad en oro puro de ensueño. Con
cada pincelada, se despliega una invitación a viajar por un
paisaje sin fronteras, a decidir nuestro propio camino con la
alegría de un espíritu que no conoce barreras.



SASA BUIB
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Erguida con una gracia que desafía su composición pétreo-
calcárea, "Spine Smiling" es una oda a la estructura vertebral
transformada en arte. La técnica escultórica se revela en el
modelado artesanal, palpable en cada poro y surco, un homenaje
a la anatomía humana transfigurada en un ballet de curvas y
contracurvas.
Esta columna, liberada de su prisión de carne, se erige no en
rigidez sino en un susurro de movimiento, una sinuosa danza
congelada en el tiempo. La base de madera oscura, en su
simplicidad, juega con la textura escabrosa de la obra, un
contrapunto visual que ancla la liviandad de la escultura.
"Spine Smiling" no es meramente una estructura; es poesía en tres
dimensiones. Cada vertebra esculpida es un verso que habla de la
resistencia y la elasticidad del alma humana, una sonrisa perenne
ante la adversidad. Aquí, la técnica se convierte en narrativa, y la
forma, en metáfora, invitándonos a reflexionar sobre la resilencia
que sostiene y define nuestras vidas.



VIOLA BERSANI (BERSANIPHOTOGRAPHY)
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En un plano técnico, la fotografía se beneficia
de una composición equilibrada, con las
figuras posicionadas estratégicamente para
guiar la mirada del espectador a través de la
escena. La iluminación natural realza la
calidez del momento y la nitidez de la imagen
permite apreciar los detalles de las expresiones
y los libros, creando una narrativa visual rica
en contexto y emoción.
La fotografía presenta un tierno intercambio
entre una mujer y una niña, ambas con libros
en mano, frente a un estante dorado lleno de
tomos. Con una técnica limpia y una
composición bien equilibrada, la luz natural y
la claridad de la imagen resaltan la conexión
entre las generaciones y la importancia de la
literatura. La escena captura el momento
cultural de compartir y aprender, sugiriendo
la transmisión del conocimiento como un
tesoro colectivo.
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