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ANA JAMAR
La pasión y la eternidad del deseo

Esta pintura captura una fusión sublime entre lo tangible y lo
etéreo, donde la figura femenina y el vino se convierten en
símbolos de deseo y contemplación. La composición minimalista,
dominada por sombras envolventes y una tenue luz lateral, dirige
la atención hacia la curva sensual del cuerpo y la copa. La piel,
bañada en cálidos tonos dorados, contrasta con el intenso carmesí
del vino, sugiriendo tanto calidez como pasión. La mano, firme
pero delicada, sostiene la copa como si protegiera un secreto,
creando una tensión sutil entre lo que se muestra y lo que se
oculta. Cada línea fluye con gracia, cada espacio de oscuridad
invita a imaginar lo que permanece en el misterio. El uso del
claroscuro no solo crea una atmósfera íntima, sino que también
enfatiza la dualidad entre cuerpo y espíritu, tangible e intangible,
vida y arte

https://1819.es/artistas/ana-jamar-2/


ANA SANDONÍS
Un eco visual que resuena en la profundidad del alma

En esta obra, el caos y el ritmo se funden para crear un
paisaje abstracto que parece vibrar con energía. Los tonos
azules dominan el lienzo, evocando la profundidad del
océano o la vastedad del cielo, mientras pinceladas de rojo
y negro emergen como ecos distantes de una emoción
contenida. Las formas verticales que atraviesan la
composición recuerdan ondas sonoras o señales eléctricas,
sugiriendo un diálogo constante entre lo visible y lo
oculto. Las líneas blancas serpentean con una cadencia casi
musical, como si marcaran el pulso de una sinfonía en plena
ejecución. La textura dinámica, lograda a través de capas
de pintura, añade dimensión y movimiento a la obra,
invitando al espectador a perderse en su ritmo interno. Es
un paisaje sonoro hecho imagen, donde lo abstracto se
convierte en una experiencia sensorial que desafía las
fronteras entre sonido y color.

https://1819.es/artistas/ana-sandonis-2/


En esta obra, la ciudad moderna es invadida por un vasto campo de calabazas, creando un choque surrealista entre lo natural y lo urbano. Los edificios se
alzan como monumentos inmutables, mientras las calabazas, dispuestas en perfecta simetría, ocupan el espacio de lo que parecería un parque, creando una
atmósfera de extrañeza y sorpresa. El contraste entre los tonos cálidos de las calabazas y los fríos matices grises y azules de los rascacielos acentúa la
dicotomía entre lo natural y lo artificial. La perspectiva empleada enfatiza la magnitud del paisaje, creando una sensación de infinitud que invita al
espectador a reflexionar sobre la relación entre la naturaleza y la expansión urbana. La obra parece insinuar una crítica sutil a la intervención humana en el
paisaje natural, mientras celebra la fuerza resiliente de la naturaleza que, incluso en medio del concreto y el acero, encuentra una manera de florecer.

ASA NOLSKOG
Un sueño en naranja y acero

https://1819.es/artistas/asa-nolskog-2/


En esta obra  el uso de veladuras y texturas añade una notable sensación de profundidad atmosférica. El campo cromático, dominado por amarillos
cálidos en la parte superior, se equilibra con una base de verdes fríos y matices púrpura, logrando una tensión visual que invita a la introspección. Los
trazos enérgicos y difuminados crean transiciones graduales que evitan contrastes bruscos, permitiendo que los colores se fundan de manera orgánica,
evocando una sensación de neblina o vapor que diluye los contornos.
La composición está construida en una estructura horizontal, que guía la mirada de manera fluida a través del lienzo, sugiriendo un paisaje
fragmentado en movimiento constante. Las formas abstractas se insinúan, sin llegar a definir elementos figurativos, permitiendo que la interpretación se
mantenga abierta. La relación entre luz y sombra está cuidadosamente equilibrada mediante una alternancia de tonos claros y oscuros, lo que genera
una sutil vibración visual que da vida a la superficie del cuadro.

ELENA ACERO
Juego de veladuras

https://1819.es/artistas/elena-acero-2/


FELIX ZILINSKAS
En el laberinto del color y la forma, el espíritu se extiende

La obra presenta una explosión de color y formas geométricas que sugieren
un personaje atrapado en una encrucijada emocional. El rostro, compuesto
por patrones intrincados y líneas fragmentadas, expresa una dualidad entre
el desconcierto y la búsqueda de respuestas. Las manos, extendidas hacia una
superficie invisible, parecen reflejar una lucha por conectarse con lo
inalcanzable, lo intangible. Los colores vibrantes, principalmente amarillos
y verdes, crean una atmósfera de intensidad emocional, mientras que los
detalles ornamentales en el rostro y las vestimentas del personaje agregan
una sensación de complejidad interior. El ojo que observa desde el fondo
actúa como un testigo distante, aumentando la sensación de vigilancia o
juicio externo. La composición, aunque abstracta, evoca la sensación de una
introspección profunda, como si el personaje estuviera en medio de una
batalla interna entre la claridad y la confusión.

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


Esta obra monocromática despliega un universo donde lo real y lo
imaginario se entrelazan en una narrativa surrealista. El águila, en
pleno descenso, simboliza la caída, el abandono de la majestuosidad en
un contexto de desorden. Las figuras y estructuras que la rodean,
orgánicas y mecánicas, parecen surgir de un paisaje de ensueño, donde
la lógica se diluye y prevalece la interpretación libre. Las líneas fluidas
y las manchas de tinta sugieren movimiento, caos y transformación,
mientras que la paleta de grises otorga a la escena una atmósfera
introspectiva, cargada de misterio. El ojo del espectador recorre el
lienzo, descubriendo detalles ocultos en una composición
aparentemente azarosa, pero que guarda una armonía interna.
 Todo parece suspendido en un estado de cambio, como si el mundo
retratado estuviera al borde de una metamorfosis inevitable.

JUAN SALVADOR
En el frágil equilibrio del caos

https://1819.es/artistas/juan-salvador-2/


JUANJO
El caos se convierte en armonía

La obra explota en una sinfonía de colores vibrantes y formas geométricas
que parecen retorcerse y entrelazarse en un baile frenético. Las líneas
curvas y afiladas se entremezclan con figuras angulares, creando un
dinamismo visual que empuja al espectador a recorrer cada rincón del
lienzo. Los colores, intensos y saturados, se despliegan en rojos, naranjas,
morados y verdes, generando una tensión cromática que otorga vida
propia a cada forma. Las esferas negras flotan misteriosamente, como si
observaran la interacción de los elementos desde una dimensión paralela.
El fondo verde, con sus transiciones de luz y sombra, añade profundidad a
la composición y enfatiza el contraste con las figuras en primer plano,
creando una atmósfera de movimiento constante, casi caótico, pero
perfectamente orquestado. La obra evoca una energía contenida, como si
capturara un instante en pleno estallido, donde la geometría y la emoción
se entrelazan en un equilibrio sorprendente.

https://1819.es/artistas/juanjo/


Este retrato, intenso y poderoso, captura la esencia de un ser humano con
una fuerza que trasciende el lienzo. El rostro, modelado en tonos
profundos de marrón, refleja una mirada penetrante que transmite tanto
desafío como dignidad. Los ojos, de un amarillo vibrante, destacan como
puntos focales, iluminando el rostro con una intensidad que parece
observar directamente al espectador, cuestionando y afirmando al mismo
tiempo. El turbante, pintado en azules y blancos, aporta un contraste
cromático que enmarca el rostro y agrega una sensación de identidad
cultural, casi como un estandarte de orgullo. Las líneas rectas y definidas
de la vestimenta contribuyen a la composición estructurada y sólida de la
obra, mientras el fondo neutro en beige permite que el retrato se imponga
con autoridad.
La obra nos habla de resiliencia, de una historia no contada que vive en los
ojos de su protagonista, y del poder inherente que se desprende de la
simpleza de su postura. La combinación de colores intensos y formas
angulosas crea un equilibrio perfecto entre lo emocional y lo formal.

JULIA LEDO
Universo de fuerza y resistencia silenciosa

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


LOLA CASTILLEJOS
En la quietud de las formas, el tiempo respira suavemente

La obra despliega una armonía minimalista donde formas orgánicas y
suaves líneas curvas parecen flotar en un espacio sereno. Los tonos
neutros—blancos, grises, beiges y marrones—se fusionan en una paleta
que evoca calma y equilibrio. Cada forma, delicadamente delineada,
sugiere un paisaje abstracto que invita a la contemplación, donde el
vacío y el lleno coexisten en perfecta sincronía. La textura visible de la
superficie añade una dimensión táctil, casi palpable, que refuerza la
conexión entre lo visual y lo físico.
El uso del espacio negativo es clave en esta composición, otorgando a
cada figura su propio respiro, como si el artista hubiera capturado un
momento suspendido en el tiempo. La simplicidad de las formas y los
colores no es un signo de austeridad, sino de una elegancia sutil que se
expresa a través de la quietud. Esta obra no solo es una exploración de la
forma, sino también una meditación sobre la paciencia, el silencio y la
posibilidad de encontrar belleza en lo esencial.

https://1819.es/artistas/lola-castillejos-2/


MARIADE VÁZQ
Un estallido de vida, donde el color danza sin límites ni fronteras

La obra es en una explosión de colores vivos y formas fluidas que parecen
escapar de los márgenes del lienzo. Cada trazo parece impulsado por la
energía pura, como si la artista hubiera capturado un momento de
espontaneidad desenfrenada. Los tonos rosas, amarillos y verdes se mezclan
y chocan en un caos controlado, creando un torbellino visual que emana
vitalidad y emoción. Las salpicaduras de pintura, lanzadas con libertad,
refuerzan la sensación de movimiento, rompiendo con cualquier estructura
preconcebida y sugiriendo una ruptura de fronteras tanto físicas como
conceptuales.
El fondo suavemente degradado, que pasa de un amarillo cálido a un rosado
suave, actúa como un contrapeso, estabilizando la intensidad de los colores
del primer plano y proporcionando una especie de respiro visual. Esta obra
no busca una interpretación única; más bien, invita al espectador a perderse
en su vibrante caos y encontrar su propio significado en la maraña de
formas y colores.

https://1819.es/artistas/mariade-vazq-2/


MARTHA CASTILLO
El esfuerzo del campo se convierte en un ritual silencioso

Esta obra captura un momento cotidiano de labor en el campo, donde un
campesino avanza con paso firme, rodeado de la inmensidad de las hojas de
agave que se alzan como guardianes de la tierra. El sol se desploma en el
horizonte, tiñendo el cielo de tonos anaranjados y ocres, y bañando la escena
con una luz cálida que contrasta con los verdes profundos de las plantas. La
figura del trabajador, vestida de blanco, destaca con suavidad en el paisaje, y
su gesto concentrado transmite una sensación de compromiso y esfuerzo
silencioso.
La composición es simple pero efectiva, centrando la atención en el
protagonista, mientras que el entorno parece fluir a su alrededor en perfecta
armonía. Los detalles, como el sombrero que protege del sol y la herramienta
que lleva en mano, refuerzan la autenticidad de la escena, evocando un respeto
profundo por la labor manual y la conexión con la tierra.

https://1819.es/artistas/martha-castillo-2/


OLGA CEBANU
El alma respira quietud y reflexión

En esta obra, la figura femenina se presenta con una serenidad
envolvente. Los tonos suaves y terrosos del fondo contrastan
delicadamente con el blanco tenue que cubre el cuerpo de la
protagonista, logrando una atmósfera de intimidad y quietud. El uso
del color, predominantemente beige y azul suave, transmite una
sensación de calma y reflexión. La mujer, de perfil, parece abstraída en
sus pensamientos, con una expresión que mezcla introspección y
melancolía.
Las pinceladas ligeras y texturizadas añaden una dimensión sutil a la
composición, otorgando al lienzo una calidad etérea que parece
suspendida en el tiempo. La mirada baja de la figura femenina y la
inclinación de su cuerpo sugieren un momento de pausa, de conexión
interna, donde la quietud del entorno se refleja en su postura. El uso de
la luz y sombra es delicado, destacando los contornos de la piel con
suavidad, mientras el azul del pañuelo añade un toque de frescura que
contrasta con la cálida neutralidad del fondo.

https://1819.es/artistas/olga-cebanu-2/


En esta obra, el rostro femenino se erige con una fuerza serena,
envuelto en una atmósfera de misterio y espiritualidad. Las plumas,
en tonos dorados y blancos, flotan alrededor de la figura,
sugiriendo una conexión con lo ancestral, lo etéreo. Los ojos,
penetrantes y expresivos, dominan la composición, comunicando
una profunda introspección que invita al espectador a perderse en
su mirada. El contraste entre la piel en tonos rosados profundos y el
fondo texturizado, en una mezcla de colores cálidos y fríos, refuerza
la dualidad entre lo terrenal y lo celestial.
La técnica del retrato está cargada de detalles, con una atención
cuidadosa a la anatomía del rostro, mientras que los elementos
abstractos que lo rodean crean una dinámica visual que balancea lo
real con lo imaginario. Los atrapasueños y las plumas evocan
símbolos de protección y sueños, sugiriendo una narrativa personal
de búsqueda interior y conexión espiritual. Esta pieza transmite
una belleza tranquila, una fortaleza interna que resuena con cada
elemento cuidadosamente colocado.

PHILIPP STRODTKOETTER
Susurros secretos del alma

https://1819.es/artistas/philipp-strodtkoetter-2/
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