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Esta obra nos sumerge en un paisaje onírico y nebuloso, donde la
pincelada suave y envolvente despliega un espectro cromático que
fluctúa entre los verdes, lilas y amarillos, creando una atmósfera de
ensoñación ingrávida. Las tonalidades parecen danzar en la superficie,
como nubes de un etéreo océano celeste que se funden y divergen en un
juego continuo de luces y sombras, recordando las sinuosidades de una
atmósfera en constante mutación. 
La composición, construida con trazos delicados y capas de color
sutilmente traslúcidas, genera una profundidad visual que invita a la
inmersión contemplativa, sugiriendo un espacio en el que los límites
entre lo tangible y lo intangible se diluyen. La obra, en su naturaleza
difusa, parece querer capturar lo efímero de una experiencia que yace en
la frontera entre lo real y lo metafísico, provocando en el observador
una sensación de serenidad y de libertad absoluta. Este universo
pictórico no es solo un lugar para ver, sino para habitar, un refugio
donde las formas y los colores nos conducen hacia un estado de
introspección.

ALIYA SHAGIEVA
Suspensión entre luz y silencio

https://1819.es/artistas/aliya-shagieva-2/


Esta pintura captura la esencia de la conexión entre la planta de agave y
la tierra que la nutre, evocando un simbolismo de resistencia y arraigo.
Las hojas verdes, robustas y estilizadas, emergen en un despliegue
armónico de curvas ascendentes, como si quisieran alcanzar la luz que
las envuelve. El fondo, en tonalidades amarillentas y difusas, añade
calidez y destaca la figura central, dándole protagonismo absoluto. La
pincelada es cuidadosa, detallada, resaltando la textura y la solidez del
agave, que, a su vez, se posa sobre una base terrosa, recordándonos su
vínculo inquebrantable con el suelo fértil.
El contraste entre los tonos fríos de las hojas y los matices cálidos del
fondo y la base genera un equilibrio visual que transporta al espectador
a un espacio de contemplación natural. Esta obra es un homenaje a la
fortaleza de la vegetación desértica, a su capacidad de sobrevivir y
prosperar en condiciones adversas.

ANA ISABEL PLIEGO
Símbolo de resistencia

https://1819.es/artistas/ana-isabel-pliego/


Esta obra explora la vivacidad y energía de un mundo saturado de color
y movimiento. Sobre un fondo de pinceladas amplias y vibrantes, donde
los azules, naranjas y amarillos se fusionan y contrastan en un pulso
rítmico, emergen líneas verticales negras que imponen un orden rítmico
en medio del caos cromático. Estas líneas, estilizadas y geométricas,
parecen marcadores que anclan la composición, guiando la mirada a
través de patrones tribales y figuras abstractas que evocan
reminiscencias de culturas ancestrales y territorios cálidos bajo el sol
abrasador.
Cada línea parece contener una narrativa oculta, un eco de tiempos y
espacios distantes que resuena con la intensidad de los colores que la
rodean. La obra es una sinfonía visual en la que la estructura y la
espontaneidad se abrazan, logrando un equilibrio entre lo metódico y lo
salvaje. 

ARLETTE OLAERTS
Ritmo y color en armonía tribal

https://1819.es/artistas/arlette-olaerts-2/


En esta obra, un paisaje sereno se despliega bajo un cielo en
ebullición, donde los tonos suaves y difusos del atardecer tiñen
las nubes de matices purpúreos y dorados. Las pinceladas en el
cielo, etéreas y dinámicas, capturan la fugacidad de un
instante en el que la naturaleza parece detenerse para
contemplar su propia grandeza. La vegetación en primer
plano, densa y vibrante, se refleja tenuemente en las aguas
tranquilas, sugiriendo una conexión profunda entre la tierra y
el cielo en este momento de calma absoluta.
Los árboles, oscuros y firmes, contrastan con la delicadeza del
cielo, estableciendo un diálogo entre lo terrenal y lo celestial.
La luz dorada del sol poniente se desliza suavemente sobre la
escena, dotándola de un aura de paz melancólica que invita a
la contemplación silenciosa. Este atardecer en calma evoca un
momento de reflexión, un respiro en la vastedad del paisaje.

AURORA LEIZART
La quietud del cielo y la tierra

https://1819.es/artistas/aurora-leizart-3/


La obra presenta una figura enigmática que encarna la teatralidad y
la nostalgia del arquetipo del pierrot, envuelta en un halo de
dramatismo y misterio. El uso predominante del blanco y negro,
contrastado con sutiles toques de rojo en el fondo, confiere a la
composición una atmósfera de intensidad contenida. La expresión
ausente y melancólica del personaje, enmarcada por el maquillaje
exagerado y el atuendo voluminoso, evoca una sensación de
introspección y vulnerabilidad, casi de lamento silente ante el
espectador.
La pincelada suelta y expresiva aporta textura y movimiento,
mientras que los detalles del traje, con sus pliegues y sombras,
intensifican la profundidad visual. La figura parece suspendida en un
espacio ambiguo, donde lo teatral se fusiona con lo emocional. Esta
obra invita a contemplar la dualidad del personaje: la máscara como
protección y, simultáneamente, como reflejo de su fragilidad interna.

CARMEN CASQUERO
Melancolía teatral

https://1819.es/artistas/carmen-casquero/


En esta composición, las líneas y colores se entrelazan en una
coreografía visual donde cada trazo se convierte en un susurro
armónico dentro de un campo de abstracciones. La obra despliega
una narrativa cromática en la que los tonos verdes, azules y rojos, en
un estado de delicada dispersión, evocan la naturaleza misma de lo
efímero y lo inaprensible. Los trazos lineales, dispuestos en secuencias
rítmicas, sugieren un orden inherente en la aparente espontaneidad,
un fluir orgánico que recuerda el crecimiento vegetativo o la
expansión de ondas de energía en un espacio etéreo.
La precisión en la aplicación de los colores genera una sinergia
cromática que vibra suavemente sobre el soporte, como un eco visual
de movimientos imperceptibles. La obra se convierte en un tapiz de
dinámicas sutiles, en el cual el equilibrio entre lo geométrico y lo
orgánico induce una atmósfera de contemplación profunda y
apacible.

CONSUELO ZABALLA
Fusión cromática en pulsos rítmicos

https://1819.es/artistas/consuelo-zaballa-2/


La obra es un despliegue de energía cromática y dinamismo gestual,
donde las tonalidades azules y ocres convergen en un diálogo visual
de tensión y armonía. Las formas, indefinidas pero sugerentes,
parecen insinuar la silueta de una figura que se eleva o se extiende en
un espacio indefinido, generando una atmósfera de abstracción lírica.
Las pinceladas azules, profundas y etéreas, envuelven al espectador en
una sensación de serenidad, mientras que los trazos ocres, intensos y
nerviosos, aportan una vitalidad casi incandescente que rompe la
quietud con un impulso ascendente.
El contraste entre los colores fríos y cálidos sugiere una interacción
entre lo estático y lo dinámico, entre lo contenido y lo expansivo. La
pieza evoca el acto de búsqueda interior, un viaje introspectivo que
transita entre luces y sombras, entre la calma del azul y la vibración
del ocre.

DIEGO CAMILO GONZALEZ ACOSTA
Un viaje entre color y forma

https://1819.es/artistas/diego-camilo-gonzalez-acosta-3/


La obra despliega un exuberante campo de flores que parecen danzar
en una sinfonía de colores y formas, evocando una atmósfera de
esplendor etéreo. Las pinceladas fluidas y enérgicas construyen
pétalos que se despliegan en remolinos de tonos rosados, púrpuras,
lilas y blancos, cada uno entrelazándose con destellos de vibrante
naranja y sutiles azules que aportan contraste y dinamismo a la
composición. La disposición de los elementos crea una sensación de
movimiento continuo, como si las flores estuvieran suspendidas en
una brisa suave, ondeando en un espacio sin gravedad.
El uso audaz del color y la pincelada libre imprimen una vitalidad
casi palpable, que sumerge al espectador en un estado de
contemplación embriagadora. Es un homenaje a la belleza efímera de
la naturaleza, capturando la esencia de lo fugaz y de lo perpetuo en
una fusión armónica que celebra la opulencia de la vida floral.

EVA MOLNAR
Euforia cromática

https://1819.es/artistas/eva-molnar/


Esta obra evoca la fragilidad inherente de la condición humana a través de la
representación de una figura masculina parcialmente desvanecida, como si su
corporeidad se desintegrara en el espacio. La figura, vestida con ropas que
aluden a lo cotidiano, sostiene una bolsa en una mano, mientras su cuerpo se
desvanece en fragmentos difusos y quebrados, sugiriendo una ruptura tanto
física como existencial. Los tonos dorados y ocres que rodean la imagen
acentúan la atmósfera de desolación y temporalidad, otorgando a la escena un
carácter etéreo y espectral.
La imagen juega con la idea de presencia y ausencia, de integridad y
fragmentación, revelando un ser en proceso de disolución. Es una metáfora de la
identidad fragmentada, de la lucha contra el olvido y la desintegración
inevitable en un mundo indiferente. La obra transmite una silenciosa
melancolía, un eco visual de lo que permanece cuando todo se ha desvanecido.

FGALLOR
Desintegración y melancolía existencial

https://1819.es/artistas/fgallor-3/


Esta imagen captura la confrontación entre fuerza y
fragilidad en un contexto urbano cargado de tensión. La
figura, en postura desafiante, se encuentra envuelta en una
nube de gas, cuya densidad y expansión parecen intentar
sofocar su presencia. Sin embargo, el ramo de flores que
emerge desde su pecho, en un contraste vibrante y cargado de
simbolismo, se convierte en un manifiesto de resistencia
poética. Las flores, únicas en color en esta escena
monocromática, representan una declaración visual de
esperanza, vulnerabilidad y persistencia en medio del caos.
El juego de contrastes —entre lo áspero del entorno y lo
delicado del ramo, entre el blanco etéreo del gas y el negro
sólido del fondo— realza la dualidad de la situación. Es una
narrativa visual que desafía las convenciones de la lucha y de
la protesta, donde la belleza se convierte en escudo, y lo
efímero de la flor se opone a la brutalidad de la escena.

GABY ALCOCER PHOTO
Fragilidad en medio de la confrontación

https://1819.es/artistas/gaby-alcocer-photo/


En esta obra, una serie de elementos gráficos dispersos sobre un fondo
claro crean una narrativa visual abstracta que sugiere un viaje lúdico por el
tiempo y la memoria. Con un estilo minimalista que evoca la simplicidad
de la ilustración infantil, cada figura —desde el sol sonriente sostenido
por una mano hasta la nube llorosa y el destello estelar— parece
transmitir un fragmento de nostalgia encapsulada. El número “1983”
inscrito en el centro añade un anclaje temporal, posiblemente un guiño a
una época o recuerdo específico que impregna toda la composición.
Los colores brillantes y las líneas limpias enfatizan una ligereza visual que
contrasta con el trasfondo emocional. Cada forma es simbólica en su
ingenuidad, convirtiendo lo cotidiano en una especie de constelación
personal, donde lo emocional y lo abstracto se entrelazan. La obra invita a
reflexionar sobre la naturaleza fragmentada de la memoria y cómo
pequeñas imágenes pueden condensar vastos universos de significado.

GATO HANSEN
Recuerdos lúdicos en fragmentos abstractos

https://1819.es/artistas/gato-hansen-2/


Esta obra se despliega en un caleidoscopio visual, donde fragmentos de
cómics y recortes de texto se integran en una base de color saturado,
componiendo un mosaico vibrante de narrativas disgregadas. Cada
cuadrante del lienzo parece representar un microcosmos autónomo, en el
que los colores dominantes —rojo, verde, azul y amarillo— generan un
ritmo cromático que guía la mirada a través de los distintos elementos. Los
recortes de historieta, con sus diálogos y personajes, irrumpen en el caos
pictórico, instaurando una tensión entre lo figurativo y lo abstracto, entre
el orden de la palabra escrita y la espontaneidad del color.
La textura densa y los contrastes audaces otorgan una profundidad táctil
que invita a explorar cada fragmento, como si cada sección revelara una
historia incompleta, un eco de múltiples realidades. La pieza, en su
naturaleza ecléctica y fragmentaria, reflexiona sobre la memoria, la
identidad y las capas de significado que configuran nuestra percepción del
tiempo y el espacio.

GOYO
Fragmentos de historias

https://1819.es/artistas/goyo-3/


Esta obra presenta un primer plano fragmentado de un rostro
enigmático, centrado en unos labios entreabiertos que emergen
de una superficie pictórica llena de texturas y tonalidades cálidas.
La paleta de ocres, rojizos y púrpuras se mezcla en capas densas y
marcadas, generando una atmósfera de intensidad emocional y
vulnerabilidad. La pincelada gruesa y la técnica de empaste crean
una tridimensionalidad que enfatiza la fisicidad del rostro, como
si la piel misma estuviera hecha de las mismas materias de la
tierra, enraizada en lo orgánico.
El detalle de los labios, que parecen vibrar entre la luz y la
sombra, evoca una ambigüedad de deseo y introspección, como si
el sujeto estuviera inmerso en una contemplación profunda o en
un instante de revelación. La obra sugiere una búsqueda de
identidad, un autorretrato abstracto donde el yo se diluye y se
reconstruye entre la pasión y la serenidad.

LEA
Introspección en texturas y sombras

https://1819.es/artistas/lea-2/


La obra captura la esencia de una figura aristocrática, envuelta
en un halo de elegancia y misterio. El retrato central, que evoca a
una dama de la nobleza, emerge sobre un fondo texturizado y
vibrante, donde los tonos dorados y rojos resaltan su presencia y
aluden a la opulencia de la época barroca. La técnica mixta de
collage en los márgenes —con fragmentos de paisajes, patrones
decorativos y trazos pictóricos— añade capas de significado,
como si la figura se encontrara en un contexto de múltiples
historias y memorias fragmentadas.
El uso de dorados aporta un sentido de majestuosidad, mientras
que el rostro de la dama, sereno y distante, parece flotar entre lo
tangible y lo etéreo. La mirada introspectiva de la condesa
sugiere un mundo interior complejo, quizás una mezcla de
añoranza y dignidad contenida, evocando la fragilidad oculta
tras la aparente firmeza de la nobleza.

MONTSE FARRES
Misterio en textura noble

https://1819.es/artistas/montse-farres-2/


La obra se sumerge en un universo distópico y oscuro, donde un
hombre desnudo y desgarrado contempla un pequeño globo
terráqueo que sostiene con su mano, en un acto de introspección y
agonía. Su torso revela una cavidad en la que reside un ojo,
símbolo de una visión interna que observa, inquietante, la
devastación circundante. Al fondo, un paisaje desolado se extiende
en una mezcla de tierra árida y cadáveres, troncos cortados y
símbolos religiosos, insinuando la decadencia de la civilización y la
destrucción de la naturaleza.
El uso de colores sombríos y un cielo que se cierne opresivo
intensifican la sensación de desolación y desesperanza. El hombre,
en su fragilidad y desnudez, parece enfrentarse a la insignificancia
de su existencia y a la irreversible pérdida de su entorno. Es una
escena cargada de simbolismo existencial, que nos confronta con
los límites de la humanidad en su relación con el mundo.

SALMO
Humanidad despojada en agonía existencial

https://1819.es/artistas/salmo-2/


Esta obra textil es un despliegue de intensidad cromática y textura,
dominada por una paleta de rojos profundos que varían en
intensidad y saturación, evocando la calidez y el poder del fuego o
la tierra en erupción. Los hilos y fibras entretejidos crean un
paisaje abstracto donde las líneas horizontales, en tonos de rojo,
naranja y toques de negro, se desplazan con una fluidez rítmica que
sugiere el paso del tiempo o la sedimentación de capas geológicas.
La franja oscura en la parte inferior, con una textura más densa y
enmarañada, añade peso visual, como si fuera la base de una
montaña o la profundidad de la tierra.
El entramado, rico en texturas y vibrante en su simplicidad,
permite una exploración sensorial que va más allá de lo visual. La
obra sugiere una conexión con lo primigenio y lo elemental, una
reflexión sobre la fuerza y permanencia de la naturaleza frente a la
fugacidad humana.

SARA CORENSTEIN
Texturas ancestrales de fuego y tierra

https://1819.es/artistas/sara-corenstein/


Esta obra modular explora la interacción entre estructura y caos,
utilizando una serie de superficies abstractas encerradas en marcos
geométricos de un azul vibrante. Cada segmento parece contener
un universo propio de formas y colores, con trazos y salpicaduras
que evocan la espontaneidad del expresionismo abstracto. Los
tonos predominantes —azul, blanco y toques de rojo y negro—
generan una vibración visual, como si las piezas estuvieran en
constante movimiento, desafiante y disruptivo dentro de sus límites
precisos.
La disposición inclinada de los módulos sugiere una ruptura con la
estabilidad tradicional, invitando al espectador a percibir cada
ángulo como una perspectiva única. Los marcos azules crean un
contraste marcado con el dinamismo de las texturas interiores,
estableciendo un diálogo entre contención y libertad. La obra, en
su conjunto, parece cuestionar los límites de la forma y el espacio,
sugiriendo que incluso en la estructura más rígida, existe un
potencial inagotable para la expresión desbordante.

SARGANTANA
Estructura y caos en diálogo visual

https://1819.es/artistas/sargantana/


Esta obra en blanco y negro capta la nobleza y la intensidad de la mirada de un
caballo, que, con sus ojos penetrantes y expresivos, se convierte en el foco
absoluto de la composición. La precisión en los detalles del pelaje y las riendas
demuestra una habilidad técnica que logra transmitir no solo la anatomía del
animal, sino también su espíritu y fuerza interna. El contraste entre las áreas de
sombra profunda y las zonas de luz en el rostro del caballo crea una atmósfera de
introspección, otorgando una dimensión casi humana a su expresión.
El encuadre cercano y la elección del monocromo enfatizan la solemnidad del
retrato, eliminando distracciones y permitiendo que el espectador se conecte
directamente con la esencia del animal. Es una representación de dignidad y
serenidad, donde el caballo, con su porte majestuoso, parece observar al mundo
con una sabiduría tranquila y ancestral.

YAYA
Nobleza equina en mirada introspectiva

https://1819.es/artistas/yaya-3/
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