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La obra presentada captura el alma de Cádiz, no solo como un enclave
físico, sino como un estado de eternidad. Aquí, los tonos dorados y ocres
se funden con la sutileza del celeste en un diálogo sereno entre tierra y
cielo. El reflejo difuso en las aguas actúa como un umbral entre el
presente tangible y un pasado que se despliega como un eco, efímero pero
persistente. Es una evocación visual de la interacción perpetua entre lo
terrenal y lo eterno.
La composición privilegia la atmósfera sobre el detalle, relegando lo
anecdótico en favor de una poética de lo esencial. La Catedral, símbolo de
grandeza espiritual, emerge como un faro sobre la arena, sus formas
suavizadas por el tiempo y la luz mediterránea. El horizonte amplio y
diáfano sugiere una ciudad abierta, enraizada en su historia pero
incesantemente dialogando con el mar que la rodea.
La obra transita entre la abstracción y la figuración, dejando que el
espectador habite un espacio mental donde la memoria y la imaginación
confluyen. Como dijo Gaston Bachelard, “el agua es el espejo del alma,”
y en este reflejo arenoso, Cádiz se revela como un poema visual, un
susurro de luz que nunca se apaga.

CARMEN CAMPOS-GUERETA
CÁDIZ: EL SUSURRO DE LA LUZ Y LA MEMORIA

https://1819.es/artistas/carmen-campos-guereta-2/


En esta obra, la artista nos transporta a un terreno liminal, donde lo figurativo
se disuelve en lo onírico y lo abstracto. Sobre un fondo grisáceo, cargado de una
melancolía contenida, emergen formas que parecen huellas de pensamientos o
vestigios de un paisaje interior. Las líneas negras, quebradas y vibrantes, actúan
como esqueletos que sostienen el caos de un mundo en descomposición y
reconfiguración simultánea.
El azul, el amarillo y el blanco flotan como evocaciones de elementos naturales
—agua, luz, niebla— que buscan resquebrajar la monotonía del vacío
circundante. Es un lenguaje visual que sugiere más de lo que revela, invitando al
espectador a proyectar sus propias narrativas en el misterio. Las formas
angulosas y las pinceladas agresivas contrastan con las sutiles transparencias,
creando un diálogo entre lo efímero y lo permanente.
La "Mirada Distante" no solo alude a un acto de observación, sino a la sensación
de alienación ante un entorno que no podemos descifrar del todo. Esta obra, en
su aparente fragmentación, construye un todo poético que trasciende el lenguaje,
evocando emociones que residen en el umbral de lo inefable.

CG IN THE ART
MIRADA DISTANTE: FRAGMENTOS DE UN PAISAJE INTERNO

https://1819.es/artistas/cg-in-the-art-2/


La obra despliega un paisaje abstracto que parece sumergirnos en las entrañas de un
océano emocional. El fondo turquesa, vasto y envolvente, establece un espacio de
calma que contrasta con los trazos vibrantes de azul profundo, blanco y rojo. Estas
texturas, desgarradas y superpuestas, evocan corrientes subacuáticas que entrelazan
serenidad y tumulto en un movimiento constante y orgánico.
El uso del color no es meramente decorativo, sino simbólico. El rojo irrumpe como
pulsaciones de vida, trazas de energía que atraviesan la quietud del azul y el verde,
recordándonos que incluso en la inmensidad de la calma hay instantes de intensidad.
La composición invita a contemplar los vestigios de algo efímero, como si la memoria
del agua quedara grabada en estas formas que emergen y se desvanecen.
"Aqua" funciona como una meditación visual, un viaje hacia lo desconocido que, sin
embargo, se siente íntimamente familiar. Es un retrato de lo líquido y mutable, de lo
que nunca permanece fijo pero siempre es esencial. Como expresó Mark Rothko, “el
arte se trata de lo que no puede decirse”. Aquí, el silencio del agua nos habla de lo
innombrable: el flujo de la vida misma.

CORREA
AQUA: ECOS DE LO PROFUNDO

https://1819.es/artistas/correa/


DANNA TAPIA
REFLEJOS URBANOS: EL SILENCIO DEL ASFALTO

En esta imagen, la ciudad se descubre a través de un prisma melancólico,
donde la lluvia transforma lo cotidiano en un escenario introspectivo. Las
líneas rectas de los edificios se desdibujan en el reflejo líquido del asfalto,
evocando una dualidad entre lo sólido y lo efímero. La carretera mojada,
vacía y solitaria, se convierte en un espejo que proyecta una versión onírica
del paisaje urbano.
El cielo gris y nublado, desprovisto de dramatismo, imprime una atmósfera de
pausa, como si el tiempo mismo se hubiera detenido para contemplar su
propio reflejo. Los árboles que flanquean el camino introducen una textura
orgánica, contrastando con la geometría inmutable de las torres que se elevan
al fondo, símbolos de modernidad y distancia.
La composición, marcada por una perspectiva central y un horizonte bajo,
dirige la mirada hacia el infinito, sugiriendo una conexión entre lo tangible y
lo abstracto. Este reflejo en el asfalto no solo duplica la realidad, sino que la
reinterpreta, haciéndola más íntima, más poética. Es un recordatorio visual
de que incluso en el bullicio potencial de la urbe, existe un momento para el
recogimiento, donde el ruido cede al susurro de las gotas sobre el pavimento.

https://1819.es/artistas/danna-tapia-2/


DIEGO RAMOS
MEDITERRÁNEO EN MI MENTE: RITMOS DE LO ABSTRACTO

En esta obra, el artista canaliza la intensidad emocional del Mediterráneo,
traduciéndola en un estallido de azules vibrantes, negros enérgicos y sutiles
trazos de blanco. El lienzo, lejos de representar una escena concreta, se convierte
en un campo de acción donde los gestos pictóricos son protagonistas. Las capas
de color se entrelazan en una danza dinámica que evoca las profundidades del
mar y la luz resplandeciente de sus costas.
Los azules, en sus distintas tonalidades, sugieren tanto la calma de un horizonte
infinito como la fuerza implacable de las olas. Los negros irrumpen con
violencia, como recordatorio de los abismos y misterios ocultos bajo la
superficie. Mientras tanto, el blanco, aplicado en salpicaduras y texturas, actúa
como espuma marina, un destello efímero de claridad entre el caos.
La composición expresa movimiento, no solo en las líneas que parecen extenderse
más allá del cuadro, sino también en la energía que emana de los trazos. Es un
Mediterráneo imaginado, filtrado por la memoria y el sentimiento. Como
expresó Jackson Pollock, “el cuadro tiene vida propia”. Aquí, esa vida es un mar
interior que respira y palpita, transformando la mente en un océano sin
fronteras.

https://1819.es/artistas/diego-ramos/


EMILIO FERRER
LA HUELLA DEL TIEMPO: ESCALONES HACIA LO SAGRADO

En esta imagen, los escalones curvos y desgastados emergen como vestigios de un
pasado inabarcable, donde cada grieta y mancha es un testimonio de las incontables
historias que la piedra ha presenciado. La baranda de hierro forjado, con sus
delicados arabescos, actúa como un trazo de humanidad frente a la austeridad
monumental de la pared adyacente, cuya superficie rugosa y decolorada parece
contener los susurros de un tiempo detenido.
La composición, marcada por un contraste entre las sombras azuladas y las cálidas
tonalidades ocres, crea una atmósfera cargada de melancolía y contemplación. Este
juego cromático y lumínico, al mismo tiempo sutil y dramático, convierte la escena
en un espacio de transición, un umbral simbólico entre lo profano y lo sagrado. Los
escalones, cuya forma curvilínea sugiere un movimiento hacia lo ascendente, se leen
como una metáfora del viaje espiritual, de la búsqueda humana por lo
trascendental.
El vacío aparente de la escena no es sino una invitación al recogimiento, a escuchar
el eco de pasos que, aunque invisibles, resuenan en la memoria de la piedra. Esta
obra no documenta un espacio arquitectónico, sino que lo eleva a un plano poético,
donde la materia misma parece vibrar con la espiritualidad de lo eterno.

https://1819.es/artistas/emilio-ferrer/


FABIANA P. RAMANZINI
EL UMBRAL FLORAL: POÉTICA DE LO UNIVERSAL

En esta composición, el artista amalgama elementos visuales y lingüísticos
para construir una alegoría de la felicidad y el florecimiento interior. La
figura femenina, erguida en una postura de sofisticada elegancia, se
encuentra despojada de un rostro convencional. En su lugar, una explosión
de flores blancas germina desde su cabeza, reconfigurando su identidad
hacia lo universal y lo sublime. Este gesto, cargado de simbolismo, parece
insinuar que la verdadera esencia humana trasciende las fronteras del ego
para integrarse en un cosmos de belleza y paz.
La puerta verde, sólida y cerrada, emerge como un portal hacia un espacio
liminal, mientras que las palabras manuscritas en múltiples idiomas, que se
despliegan sobre el fondo, actúan como un tejido semántico que conecta
culturas, emociones y tiempos. Términos como "amor," "fe" y "alegría" se
convierten en mantras visuales, conformando un flujo continuo de
significados que apelan a lo colectivo y lo íntimo.
La paleta cromática, dominada por tonos verdes profundos, blancos
etéreos y ocres terrosos, crea un equilibrio entre lo terrenal y lo espiritual.
La obra opera como un palimpsesto simbólico, un encuentro entre el
diseño gráfico, la moda surrealista y la poesía visual.

https://1819.es/artistas/fabiana-p-ramanzini/


FÉLIX PANTOJA
PASOS DE PASIÓN: RITUALES DE LUZ Y SOMBRA

La escena captura un instante en la cadencia de una procesión, donde la
colectividad transita entre lo terrenal y lo sagrado. Las figuras, desenfocadas por
el movimiento, simbolizan la naturaleza efímera del tiempo, mientras la presencia
de velas encendidas introduce un lenguaje de luminosidad ritual, contrastando
con la penumbra nocturna que envuelve el espacio urbano.
El dinamismo visual se traduce en una tensión entre lo nítido y lo borroso,
otorgando protagonismo no a los rostros, sino a la atmósfera emocional. Las
máscaras que cubren los rostros de los participantes, lejos de ocultar, intensifican
el anonimato colectivo, resignificando el acto como un rito de comunión y
entrega. Este detalle sitúa la imagen en un contexto contemporáneo, donde las
tradiciones se reinventan ante las realidades del presente.
La arquitectura iluminada del fondo, fría y estructurada, contrasta con el calor
humano que se despliega en primer plano. Este contrapunto amplifica la
sensación de tránsito espiritual, un viaje que no se limita al espacio físico, sino que
se adentra en lo intangible. Como diría Mircea Eliade, “el ritual reordena el caos
en cosmos,” y esta fotografía encapsula ese acto de reconciliación entre lo profano
y lo divino.

https://1819.es/artistas/felix-pantoja-2/


FERNANDO LÀZARO
MELANCOLÍA EN BLANCO Y NEGRO

En esta imagen, la figura femenina se sitúa en un limbo visual donde la luz
y la sombra entretejen una narrativa íntima y evocadora. La composición,
dominada por un contraste suave entre el brillo que filtra la ventana y la
penumbra que abraza el cuerpo, transforma la escena en un poema visual
que susurra emociones de introspección, anhelo y melancolía.
El vestido fluido, capturado en su delicadeza, parece emular el movimiento
etéreo de la luz, otorgándole a la figura una cualidad casi espectral, como
si se desvaneciera entre lo tangible y lo imaginado. La ventana, desgastada
por el tiempo, actúa como un símbolo del tránsito entre dos mundos: el
espacio interior, cargado de silencio y reflexión, y el exterior, una realidad
difusa y distante.
El encuadre resalta la curvatura del cuerpo y el gesto sutil de las manos que
tocan el marco, creando un diálogo entre vulnerabilidad y fuerza. El uso
del blanco y negro potencia la temporalidad suspendida de la escena,
evocando una sensación de atemporalidad que remite al cine clásico y a la
fotografía humanista.

https://1819.es/artistas/fernando-lazaro/


MANUEL CORTIZO
CALLE DE SOMBRAS. POÉTICA DE LA AUSENCIA

En esta obra, la calle desierta y bañada en una bruma etérea se convierte en un
escenario donde la soledad y la melancolía se entrelazan. Las figuras humanas,
pequeñas y oscuras en el vasto espacio urbano, parecen flotar entre la
materialidad de la ciudad y la inmaterialidad del recuerdo. Su caminar, lento
y silencioso, evoca una narrativa de introspección, como si portaran las cargas
invisibles de un pasado indescifrable.
El juego cromático en blanco y negro enfatiza la atmósfera atemporal y
onírica de la escena. La luz, que parece emanar del pavimento mojado,
desdibuja los límites entre el suelo y las fachadas, sugiriendo que la realidad
misma se diluye en el horizonte. Los edificios, rígidos y repetitivos, actúan
como guardianes de un vacío que no solo es físico, sino también emocional.
La composición, marcada por la profundidad de la perspectiva y la fuga visual
hacia la luz, se convierte en una metáfora del anhelo: un deseo de trascender lo
cotidiano hacia lo inefable. Como en un poema de Rilke, esta calle parece
contener "el silencio de las cosas que esperan," un espacio donde el tiempo se
suspende y la ciudad respira con un aliento de infinito.

https://1819.es/artistas/manuel-cortizo-2/


MARÍA ZARLÓ
PIEL DE TORERO: EL ARTE DE LA VULNERABILIDAD

Esta obra se despliega como una coreografía visual donde la fuerza y la fragilidad
se entrelazan en un acto de exposición emocional y corporal. El torero, despojado
de su chaquetilla y con la camisa entreabierta, trasciende la representación
tradicional de valentía para mostrarse en un estado de vulnerabilidad poética. Su
postura, elegante y contenida, sugiere un momento suspendido entre la tensión y el
reposo, entre el escenario público y la intimidad del camerino.
Los detalles de los pantalones bordados con arabescos dorados y las medias rosas
contrastan con la textura cruda de su piel expuesta. Esta dualidad cromática y
material resalta la tensión entre el simbolismo de la tradición taurina y la
individualidad del sujeto. El fondo verde, suave pero inquietante, actúa como un
espacio abstracto que envuelve al personaje en una atmósfera de introspección.
La cortina rosada, cuyo pliegue parece casi táctil, introduce una barrera sutil entre
el mundo del espectáculo y el del espectador. Es un recordatorio de que el torero,
más allá de ser un ícono cultural, es un ser humano atrapado en la intersección de
su arte, su cuerpo y su destino.

https://1819.es/artistas/maria-zarlo-2/


SERGIO ROMERO
RITMOS DE LA ABSTRACCIÓN

La obra despliega un entramado de líneas negras que serpentean y se cruzan,
configurando un lenguaje visual que oscila entre lo figurativo y lo abstracto.
Este "código energético" parece vibrar con una intensidad propia, donde cada
trazo sugiere un movimiento dinámico, como si la energía fluida del universo
hubiese quedado atrapada en el lienzo. La estructura, aparentemente caótica,
revela un orden interno que invita a la contemplación y a la interpretación
personal.
La paleta cromática, dominada por tonos vibrantes de amarillo, rosa, verde y
azul, crea una sensación de vitalidad y optimismo, al mismo tiempo que
introduce contrastes que enriquecen la experiencia visual. Estas áreas de color
actúan como campos de energía, mientras que las líneas negras funcionan como
límites que organizan la composición sin sofocar su libertad intrínseca.
El conjunto parece aludir a la interconexión de fuerzas visibles e invisibles, a las
energías que fluyen entre lo material y lo inmaterial. El título sugiere un enigma:
un código que no se descifra con palabras, sino con una lectura emocional e
intuitiva.

https://1819.es/artistas/sergio-romero-2/
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