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CONCHULERÍA

“Luces de otoño” se despliega como un campo de fuerzas pictóricas donde la
materia se convierte en emoción. Esta pieza abstracta no busca representar el
otoño desde un punto de vista figurativo, sino que lo invoca a través de una
sinfonía de tonos cálidos, ocres, dorados, sienas, rojos, que se entrelazan en una
danza de luz y disolución.
La pintura se inscribe dentro de una tradición gestual y matérica que remite al
expresionismo abstracto, en especial a la obra de Helen Frankenthaler, cuya
técnica del soak-stain (empapar la tela con pigmento diluido) buscaba
precisamente esta fusión entre forma, fondo y emoción. En “Luces de otoño”, el
color no cubre, sino que permea la superficie, desbordando los límites formales y
activando una lectura atmosférica del espacio.
Como plantea Rosalind Krauss en La originalidad de la vanguardia y otros mitos
modernos, el campo expandido de la pintura contemporánea no requiere
representación directa: el arte abstracto se convierte en “una topología del afecto”.
Esta obra no habla del otoño: lo siente y lo convoca.
En ese sentido, la pintura es atmósfera, es memoria sensorial, es materia viva que
se transforma frente al espectador.

https://1819.es/artistas/conchuleria/


“¿Qué prefieres?” nos sitúa frente a una tensión entre lo efímero y lo sublime,
entre la calma de lo atmosférico y la energía latente que arde tras las nubes. En
esta obra, el cielo se convierte en un escenario emocional donde los pigmentos
danzan entre contrastes: los tonos fríos del azul y el gris envuelven un corazón
incandescente de naranjas, fucsias y dorados que evocan un crepúsculo en su
punto álgido.
A medio camino entre la figuración atmosférica y la abstracción lírica, esta pintura
se emparenta con la tradición del paisajismo romántico, especialmente con
artistas como J.M.W. Turner, quien afirmaba que la luz era el verdadero tema del
arte. Pero también se puede leer desde el prisma contemporáneo del "paisaje
mental", como lo propone Yves Michaud, quien considera que en la era actual “el
paisaje no es ya un espectáculo externo, sino una construcción afectiva e interior”
(L'art à l'état gazeux, 2003).
La pregunta del título, "¿Qué prefieres?", no busca una respuesta concreta, sino
activar una reflexión sensorial y emocional sobre la ambivalencia del instante: la
elección entre la serenidad y el drama, entre la contemplación y el vértigo.

DE MATEO

https://1819.es/artistas/de-mateo/


"Bellezza Imperfecta" articula una poética visual que desafía los cánones clásicos
de la representación. Con una paleta vibrante y contrastes cromáticos audaces, la
artista construye un retrato fragmentado y simbólico, donde el rostro, a medias
cubierto, a medias revelado, se convierte en un manifiesto visual de la otredad.
La frase escrita a mano en la esquina inferior derecha, "La belleza de lo
imperfecto, la belleza de lo diferente", encarna una sensibilidad contemporánea
cercana a los planteamientos del filósofo japonés Jun’ichirō Tanizaki, quien en su
obra "El elogio de la sombra" (1933), defendía una estética de lo irregular, lo
discreto y lo inacabado como vía hacia lo auténtico. Del mismo modo, esta obra
abraza lo disruptivo como fuente de valor, dotando de dignidad y potencia a lo no
normativo.
El uso de volúmenes planos, la segmentación del rostro, los colores sin modelado
naturalista y las texturas empastadas remiten también a una reinterpretación
contemporánea del fauvismo y del expresionismo abstracto, donde lo emocional
prima sobre la forma académica.
"Bellezza Imperfecta" no sólo es un elogio a lo distinto: es un acto de resistencia
estética frente a los discursos dominantes de belleza. Una obra que no busca
complacer, sino afirmar.

ELLA ES ARTE

https://1819.es/artistas/ella-es-arte/


RA-TA-TA-TA-TA… emerge como una potente alegoría del cuerpo
contemporáneo atravesado por los lenguajes codificados del poder, la tecnología
y la violencia simbólica. La figura humana, compuesta y fragmentada por un
enjambre de letras, parece colapsar ante el bombardeo textual, víctima y medio
de una sobrecarga semiótica.
La imagen recuerda la noción de biopolítica formulada por Michel Foucault, en la
que el cuerpo se convierte en terreno de inscripción de discursos disciplinarios.
Aquí, la tipografía —habitualmente portadora de información— se transforma en
proyectil: una ráfaga de signos sin sentido que vulnera la corporeidad. Esta
desarticulación del lenguaje remite también a las reflexiones de Jacques Derrida,
especialmente en torno a la deconstrucción del texto como espacio inestable y
abierto.
Formalmente, el uso del puntillismo y la acumulación de partículas gráficas
refuerzan el efecto de disolución progresiva del sujeto. La obra oscila entre lo
figurativo y lo abstracto, tensionando la legibilidad visual de la figura humana, que
se disgrega en una nube tipográfica.
“RA-TA-TA-TA-TA…” no es solo un título onomatopéyico: es un disparo visual que
nos interpela sobre el lugar del cuerpo en un mundo saturado de datos, palabras y
ruido. Un testimonio gráfico del desgaste psíquico en la era de la
hipercomunicación.

FABRICIO VANDEN BROECK

https://1819.es/artistas/fabricio-vanden-broeck/


La imagen captura la quietud nocturna de un puente histórico en Cantabria, donde
el juego de luces artificiales se funde con la penumbra del entorno y su reflejo en
el agua, creando una atmósfera de introspección temporal.
La elección del blanco y negro no responde solo a una estética nostálgica, sino
que potencia la dimensión simbólica del puente como pasaje entre lo visible y lo
invisible, lo sólido y lo evanescente. El reflejo en el agua duplica la realidad,
generando una suerte de umbral entre dos mundos, recordando la idea de lo
sublime como lo define Edmund Burke: lo sublime como aquello que nos
conmueve por su belleza oscura, solemne, casi abrumadora.
A través de esta mirada, el puente deja de ser mera infraestructura para
convertirse en un lugar filosófico, un espacio liminal en el que se cruzan el tiempo
y la memoria, la técnica y la naturaleza. Este planteamiento se vincula a la noción
del "genius loci" o espíritu del lugar, defendida por Christian Norberg-Schulz,
donde la arquitectura no es solo función, sino también atmósfera y experiencia
poética.

GERARDO SÁNCHEZ VIGIL

https://1819.es/artistas/gerardo-sanchez-vigil/


La obra nos sumerge en una atmósfera onírica donde el agua, la memoria y el
tiempo se entrelazan. Las libélulas, frágiles y translúcidas, parecen desplazarse
entre dimensiones: suspendidas entre lo que fue y lo que permanece. Son
metáforas del instante, de lo efímero y a la vez lo persistente, como los recuerdos
que habitan los espacios que dejamos atrás.
La escena urbana en el horizonte, sugerida más que definida, parece emerger o
disolverse, como una visión desde el umbral entre la vigilia y el sueño. El uso de
una paleta acuosa de azules, ocres y blancos crea un espacio líquido, donde las
formas se desdibujan deliberadamente, como si flotaran en una laguna de la
conciencia.
Este tratamiento pictórico se conecta con la teoría de Gaston Bachelard sobre la
poética del espacio, particularmente su análisis del agua como símbolo de la
profundidad de la imaginación y el subconsciente. Para Bachelard, el agua es el
elemento del recuerdo, del ensueño sin forma, lo cual resuena profundamente en
esta pieza, que no narra, sino evoca.

ISABEL ARTE BURGOÍSTA

https://1819.es/artistas/isabel-arte-burgoista/


En esta composición abstracta, se despliega una visión dinámica del tiempo
venidero: el futuro no como un destino fijo, sino como un campo vibrante de
posibilidades. Las pinceladas energéticas y los contrastes cromáticos entre el
naranja incandescente, el rojo profundo y el blanco etéreo configuran un paisaje
emocional más que físico. Las líneas negras, como vectores flotantes, introducen
tensión y dirección, evocando el impulso de avance, la velocidad del cambio y la
incertidumbre del porvenir.
La obra parece una sinfonía visual donde el gesto pictórico actúa como lenguaje
del inconsciente, conectando con la tradición del expresionismo abstracto,
particularmente con las gestualidades de Franz Kline o Hans Hartung. Sin
embargo, introduce un matiz propio: la sensación de ingravidez, de una atmósfera
suspendida entre lo orgánico y lo digital, entre lo humano y lo artificial.
En tiempos marcados por la inmediatez y la disolución del presente, "Viviendo en
el futuro" nos recuerda que el arte puede capturar esa paradoja temporal: estar
aquí y allá al mismo tiempo.

JANET CARRERA

https://1819.es/artistas/janet-carrera/


En Fractales, el artista propone un sistema visual que oscila entre la ciencia y el
arte, la biología y la estética digital. La obra despliega una composición simétrica,
casi especular, que recuerda a las representaciones gráficas de algoritmos
fractales o estructuras neuronales en expansión. El uso de materiales mixtos, con
una superficie vidriada y una base textural orgánica, sugiere una investigación
matérica donde el gesto se combina con procesos más automatizados o químicos.
El color, intenso y eléctrico, predominando los rojos, violetas y azules
fluorescentes, genera un campo vibrante que, junto con los contornos blancos
serpentinos, evoca la interconectividad de los sistemas complejos, ya sea a nivel
celular o cósmico. La doble estructura de paneles crea un efecto de profundidad,
como si lo orgánico intentara salir de lo estructurado. En este punto, la obra se
acerca a una dimensión postdigital, donde lo manual y lo tecnológico se funden
sin jerarquías.
Desde una perspectiva más filosófica, Fractales conecta con las ideas de la
complejidad rizomática desarrolladas por Deleuze y Guattari, donde no existe un
centro, sino múltiples entradas y salidas. El título funciona entonces no solo como
referencia geométrica, sino como declaración de intención: una obra que se
multiplica a sí misma, generando patrones dentro de patrones, en un bucle infinito
de creación visual.

L.J. LLAMAS

https://1819.es/artistas/lj-llamas/


FERRUM 1 es una escultura que plantea
un lenguaje formal basado en la
economía de recursos, la precisión
industrial y la abstracción geométrica. El
uso del acero como material principal
remite tanto a la tradición constructivista
como a la escultura minimalista de la
segunda mitad del siglo XX. La obra se
presenta como una síntesis entre lo
técnico y lo poético, donde formas
primarias (cilindros, bloques
rectangulares y anillos) se ensamblan en
un equilibrio visual exacto, casi
matemático, que sugiere funcionalidad
sin ser utilitaria.
La verticalidad del eje central remite a
una figura totémica o simbólica, mientras
que el conjunto en su totalidad alude a la
posibilidad de una máquina abstracta, un
artefacto sin función pero lleno de
potencia formal. La soldadura visible no
se oculta: es parte del discurso estético,
dejando al descubierto el proceso
manual detrás del rigor geométrico.
FERRUM 1 encuentra eco en la obra de
artistas como Anthony Caro, Donald
Judd o Jorge Dubon, por su fidelidad al
volumen puro, su frontalidad limpia y su
diálogo con la arquitectura. A pesar de
su apariencia fría o industrial, la obra
despierta preguntas sobre la relación
entre materia, forma y pensamiento.

LUIS GONZÁLEZ PALACIOS

https://1819.es/artistas/luis-gonzalez-palacios/


"Metamorfosis" es un estallido visual que fusiona el caos con el orden implícito de
la transformación. Con un lenguaje abstracto gestual, la obra evoca un universo
en expansión, una nebulosa en constante cambio donde los colores no se
enfrentan, sino que se fecundan mutuamente. El uso de pigmentos líquidos,
salpicaduras y veladuras genera una atmósfera dinámica, casi cósmica, que sitúa
al espectador frente a un proceso vital en movimiento.
La pieza establece un paralelismo entre los estados naturales de cambio, físicos,
emocionales o espirituales, y la manera en que la pintura se despliega de forma
orgánica, libre de restricciones formales. La fluidez cromática, que va del azul
profundo al blanco radiante, pasando por destellos de rojo, verde y violeta, puede
leerse como una metáfora visual de la regeneración interna y la ruptura de
estructuras obsoletas.
La obra entronca con las propuestas del action painting y el expresionismo
abstracto, recordando el gesto libre de artistas como Helen Frankenthaler, Sam
Francis o Zao Wou-Ki, pero con un lenguaje propio que privilegia el gesto como
acto simbólico de renacimiento.

MARTA MUÑOZ

https://1819.es/artistas/marta-munoz/


En esta vibrante composición, el paisaje urbano se transforma en un espectáculo
de materia y emoción. La escena muestra una arquitectura majestuosa, coronada
por una cúpula que recuerda el clasicismo europeo, rodeada por una explosión
cromática de árboles otoñales. Esta imagen se duplica en el agua con una
fidelidad pictórica distorsionada, cargada de movimiento y textura.
El uso de la técnica mixta se convierte en lenguaje: las pinceladas son gruesas,
táctiles, con una carga expresiva que recuerda el postimpresionismo y los efectos
de empaste del fauvismo. La superficie del agua no es solo un espejo, sino una
entidad viva, casi abstracta, que descompone la realidad en manchas de color y
vibraciones.
La artista nos propone una experiencia más sensorial que racional: el cielo
fragmentado en nubes enérgicas, el follaje incendiado por la estación, y el reflejo
como símbolo de lo efímero y lo duplicado. En este juego visual y simbólico, el
espectador queda suspendido entre dos mundos: el tangible y su doble
emocional.

MÓNICA N. ALBARRÁN

https://1819.es/artistas/monica-n-albarran-2/


En "Familia", el paisaje desértico se convierte en un teatro onírico donde figuras
antropomorfas de aspecto escultórico se erigen como tótems emocionales. Las
formas sinuosas, casi caligráficas, remiten a signos arcaicos, evocando memorias
ancestrales y vínculos invisibles. La obra, cargada de un simbolismo silencioso,
nos habla de la pertenencia, la identidad compartida y los roles dentro del núcleo
familiar.
La paleta reducida, con tonos cálidos terrosos y sombras pronunciadas, otorga
una sensación de atemporalidad. Las sombras alargadas refuerzan la idea de lo
que no se ve pero se hereda: lo transmitido por presencia o ausencia. El
tratamiento del fondo, con un horizonte desdibujado y un cielo que roza lo surreal,
conecta esta pieza con la estética metafísica de Giorgio de Chirico, aunque con
una sensibilidad más cercana al subconsciente colectivo que a la arquitectura
monumental.
Como en el mejor arte simbólico, lo esencial no se muestra de manera literal, sino
que se intuye: en los vacíos, en las torsiones, en lo que esas figuras parecen decir
sin decir.

PELUCHE

https://1819.es/artistas/peluche/


Whispering Flesh despliega una coreografía de rostros en primerísimo plano,
donde el silencio no es ausencia, sino elocuencia contenida. Lejos de la
grandilocuencia del retrato clásico, el artista opta por la cercanía táctil, heredera
de fotógrafas como Imogen Cunningham, quien ya en los años 20 exploraba la
carne como topografía emocional, o de Elina Brotherus, cuyo trabajo de
autorrepresentación introduce el afecto como dispositivo estructural.
La elección del tríptico intensifica esta mirada: no hay desarrollo narrativo, sino
variación sensible. Los dedos que rozan los labios activan una gramática del
deseo que no necesita mostrarse en plenitud para hacerse presente. Esta
economía del gesto, contenida, precisa, recuerda los autorretratos de Francesca
Woodman, donde el cuerpo aparece casi por desbordamiento de una intimidad
que no puede ser contenida en un solo cuadro.
La luz suave y lateral subraya el volumen de los labios, la porosidad de la piel, la
respiración en suspenso. Así, el cuerpo no se ofrece como objeto de deseo, sino
como superficie de pensamiento. La cámara no captura, acompaña. El rostro no
posa: escucha.

RAFAEL L. BARDAJÍ

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


"Sensualidad" es una evocación elegante al cuerpo femenino y su presencia sutil,
casi cinematográfica. Con una paleta monocromática en tonos grises, negros y
blancos, la obra remite al lenguaje visual de la fotografía de moda de mediados
del siglo XX, con reminiscencias del glamour atemporal de artistas como Lartigue
o Louise Dahl-Wolfe. Sin embargo, su lenguaje pictórico está anclado en la
materia: los empastes y la textura del óleo aportan una corporeidad que contrasta
con la ligereza de las figuras retratadas.
Las dos mujeres, con grandes sombreros que ocultan sus rostros, generan un
aura de misterio y sofisticación. No hay mirada directa, no hay narrativa explícita,
sino un gesto de elegancia quieta. En este anonimato, la sensualidad no se
presenta como exhibición, sino como presencia sugerida, como silueta que invita
al espectador a contemplar más allá de lo aparente.
La composición, equilibrada y rítmica, sugiere movimiento pausado, como una
escena detenida en el tiempo. Es un homenaje visual a la estética del cuerpo
como símbolo de gracia y contención, alejada del cliché y más cercana a la
poética de lo sutil.

SOL ALCARAZ

https://1819.es/artistas/sol-alcaraz/
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