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Esta obra se articula desde una reducción cromática extrema que convierte la
superficie en un campo de tensión continua. La luz opera como un agente de
corte: no ambienta, sino que delimita, comprime y ordena las masas visuales con
una frontalidad rotunda. Sobre ese régimen de contrastes, la pintura construye
una presencia intensa a través de veladuras frías, zonas de sombra compacta y
pasajes de alta definición que activan una oscilación constante entre nitidez y
disolución.
La fuerza del trabajo reside en su factura. La superficie revela superposiciones,
arrastres y escurrimientos controlados que dejan visible el proceso y cargan la
imagen de espesor temporal. Nada aparece como mero acabado: cada capa
conserva memoria de una intervención anterior, de un ajuste, de una reserva o de
una reaparición de materia.
En términos históricos, el conjunto dialoga con la tradición del claroscuro barroco,
pero desplaza ese legado hacia una sensibilidad contemporánea donde la escala
perceptiva y la presión del encuadre intensifican la experiencia visual. La pintura
no narra; concentra. No describe; impone. Su eficacia nace de esa condensación
entre materia, luz y silencio.

ANA JAMAR

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


El conjunto se organiza desde una gama de azules velados, blancos calizos y
grises lechosos que convierten la superficie en un campo de suspensión. La luz
no irrumpe: se deposita. Ese comportamiento lumínico genera una atmósfera
expandida, de baja estridencia, en la que las transiciones entre zonas densas y
pasajes abiertos sostienen toda la tensión visual. La composición avanza por
estratos, con una direccionalidad oblicua y horizontal que ordena el espacio sin
cerrarlo.
La materia pictórica resulta decisiva. Se perciben arrastres, barridos, depósitos
más espesos y raspados que dejan aflorar capas anteriores, de modo que la
superficie adquiere relieve y memoria. La pintura se construye por sedimentación:
fondo claro, levantamiento de masas frías, ajustes de borde y reapariciones
lineales que activan la vibración interna del conjunto.
Su genealogía puede situarse entre la tradición del paisaje atmosférico y ciertas
derivas de la abstracción lírica matérica. Aquí, sin embargo, ambas líneas se
condensan en una imagen de contención y amplitud a la vez. La obra afirma una
temporalidad lenta, hecha de erosión, silencio y persistencia visual.

ANTONIO GALVEZ

https://1819.es/artistas/antonio-galvez/


Estamos ante una constelación de fragmentos enlazados por una lógica interna
de repetición, variación y ritmo. Sobre un campo amplio y silencioso, la forma
principal concentra la atención mediante una red de tramas lineales, curvaturas
continuas y particiones que articulan la superficie con gran precisión. La obra se
sostiene en la fricción entre dos regímenes: por un lado, la cadencia minuciosa del
dibujo; por otro, la irrupción de una masa cromática compacta que altera el
equilibrio general y fija un punto de máxima energía visual.
La construcción es nítida y secuencial: reserva del fondo, delimitación del
contorno, subdivisión del campo interno, modulación de densidades gráficas y,
finalmente, incorporación del acento cromático como núcleo de condensación.
Esa economía de medios intensifica la experiencia óptica y convierte la superficie
en un sistema activo de tensiones.
En su genealogía, el conjunto dialoga con la abstracción geométrica y con ciertas
prácticas del dibujo expandido contemporáneo. La obra afirma una inteligencia
compositiva que une cálculo, vibración y apertura espacial en una imagen de gran
claridad estructural.

D.TIN

https://1819.es/artistas/d-tin-2/


La obra se articula desde una disposición abierta que distribuye las formas sobre
un fondo neutro y convierte el vacío en parte activa de la composición. La
superficie se sostiene en una economía cromática cálida, dominada por ocres,
tierras y grises suavizados, que afianza una lectura serena y precisa. La repetición
de estructuras curvilíneas y estriadas genera un ritmo visual constante, mientras
las variaciones de escala, orientación y densidad lineal impiden cualquier rigidez.
La técnica se apoya en una construcción nítida: dibujo de contorno, modulación
interna mediante tramas y veladuras ligeras, y reservas de papel que actúan como
zonas de respiración lumínica. Esa limpieza de procedimiento sitúa la atención en
la calidad del trazo y en la capacidad de la línea para producir volumen, textura y
cadencia.
En su genealogía, el conjunto dialoga con la tradición del estudio naturalista y con
la ilustración científica, aunque desplaza ese legado hacia una sensibilidad
contemporánea atenta a la serialidad, al intervalo y a la composición como archivo
visual. La obra afirma método, observación y equilibrio.

ELENA RAFART

https://1819.es/artistas/elena-rafart/


La obra fotográfica se sostiene en una reducción extrema de medios que
convierte la imagen en una experiencia de suspensión. La gama se desplaza
entre grises ahumados, blancos velados y tierras desaturadas, construyendo una
atmósfera de baja temperatura visual donde la luz no modela volúmenes; los
disuelve. La composición se ordena a partir de una gran extensión vacía, apenas
interrumpida por una presencia vertical y frágil que concentra toda la intensidad
del campo.
La fuerza de la obra reside en esa relación entre aislamiento y escala. El espacio
aparece expandido hasta el límite, con un horizonte casi borrado que actúa como
línea de respiración más que como frontera. La nitidez se reserva para el núcleo
central, mientras el resto se entrega a una gradación blanda, casi pulverizada, que
refuerza la sensación de distancia y silencio.
En su genealogía, el conjunto dialoga con la tradición del paisaje tonal y con
ciertas derivas de la fotografía contemporánea que trabajan la rarefacción como
estructura. Aquí la imagen afirma una poética de la permanencia mínima:
contención, intemperie y resistencia visual.

JACK AVALOS

https://1819.es/artistas/jack-avalos/


Aquí la imagen nace de una confrontación directa entre depósito y borrado. Sobre
una base ocre, casi terrosa, se extiende una materia oscura que no ocupa el
plano de forma compacta, sino que se dispersa, se aglomera y se abre en bordes
erosionados. Esa inestabilidad del contorno activa toda la superficie y convierte la
composición en un campo de tensión entre concentración central y vibración
periférica.
Lo más potente del conjunto reside en la convivencia de dos órdenes visuales:
una trama repetitiva, regular, casi mecánica, y una aparición matérico-gestual que
introduce accidente, desgaste y expansión. La superficie parece trabajada por
superposición de estratos, arrastres, reservas y levantamientos parciales, de
modo que cada zona conserva memoria del proceso. No hay acabado liso: hay
fricción, residuo, huella.
En términos históricos, el conjunto enlaza la tradición matérica de la posguerra
con sensibilidades contemporáneas atentas a la impresión, la serialidad y la
erosión de la imagen. La obra afirma presencia, desgaste y densidad. Su fuerza
procede de esa lucha visible entre patrón y dispersión.

JOSE MARIA NEZRO

https://1819.es/artistas/jose-maria-nezro/


Lo que domina en este conjunto es la alegría estructurada del color. La superficie
se organiza mediante una paleta limpia y expansiva, donde los tonos cálidos y
fríos se equilibran con gran claridad, sin perder intensidad. El color no actúa como
relleno, sino como arquitectura: distribuye pesos, fija pausas y establece un ritmo
visual continuo que recorre toda la composición.
La imagen se construye a partir de contornos enfáticos y zonas cromáticas
planas, apenas moduladas, que refuerzan una sensación de inmediatez y
estabilidad. Esa simplificación deliberada de la forma concentra la atención en las
relaciones entre masas, en el contraste entre campos saturados y en la energía
que producen las curvas repetidas. Todo aparece ordenado por una frontalidad
directa que elimina profundidad superflua y convierte el plano en un escenario de
máxima legibilidad.
Históricamente, el conjunto dialoga con la tradición moderna que otorgó al color
autonomía compositiva, desde el fauvismo hasta ciertas derivas decorativas del
postcubismo. Aquí, sin embargo, esa herencia se traduce en una pintura
afirmativa, luminosa y rotunda, donde la ornamentación se convierte en sistema y
la claridad visual en forma de celebración.

JULIA LEDO

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


Desde la primera mirada, este conjunto se impone por la energía de la pincelada y
por una organización del espacio basada en grandes franjas de intensidad
cambiante. La composición distribuye el campo en capas horizontales que
estabilizan la imagen, mientras una amplia zona de apertura clara introduce
dirección, tránsito y profundidad perceptiva. Sobre esa estructura, la materia se
vuelve decisiva: los empastes amplios, los barridos curvos y las superposiciones
visibles construyen una superficie vibrante, donde cada gesto conserva memoria
de su ejecución.
La paleta articula un contraste muy eficaz entre azules luminosos, grises densos y
tierras amarillentas, de modo que la luz queda repartida entre expansión y peso.
En la parte alta, la acumulación de masa pictórica genera un ritmo turbulento; en
la baja, los tonos más cálidos y espesos aportan asentamiento y continuidad. Esa
tensión entre inestabilidad superior y base extendida da al conjunto su respiración
interna.
En términos históricos, la obra dialoga con la tradición del paisaje moderno
gestual, donde la representación cede protagonismo a la experiencia material de
la pintura. Aquí todo se resuelve en impulso, atmósfera y estructura.

LA CHANCE

https://1819.es/artistas/la-chance/


En esta obra la superficie funciona como una atmósfera en expansión. No hay una
estructura cerrada ni un centro estable; lo que se impone es un campo de
resonancias leves, construido mediante veladuras, transparencias y depósitos de
color que se superponen con gran delicadeza. La gama, sostenida en lilas, azules
pálidos, grises acuosos y pequeños acentos luminosos, produce una sensación
de suspensión, como si la imagen se organizara desde la flotación más que desde
el peso.
La técnica resulta esencial para esa cualidad. El conjunto parece levantado por
capas muy fluidas, manchas abiertas, salpicaduras mínimas, líneas apenas
insinuadas y pequeñas reservas de blanco que mantienen la respiración del
papel. Cada intervención deja huella sin bloquear la siguiente, de modo que la
imagen conserva aire, porosidad y movimiento interno.
Su referencia histórica puede situarse en la abstracción lírica y en ciertas
prácticas del informalismo acuoso, aunque aquí todo se resuelve con una
sensibilidad más tenue y más abierta al silencio. La obra afirma dispersión, luz
filtrada y memoria del gesto. Su fuerza nace de esa combinación entre fragilidad
visual y precisión compositiva.

LENA ÁLVAREZ

https://1819.es/artistas/lena-alvarez/


Lo que confiere singularidad a este conjunto es su solemnidad nocturna. La
imagen se construye desde una oscuridad envolvente que no funciona como
fondo pasivo, sino como materia activa de la que emerge una presencia nítida,
concentrada y frontal. La luz está dosificada con precisión: acaricia ciertas
zonas, deja otras en suspensión y organiza un contraste que intensifica la
verticalidad general de la composición.
La paleta se sostiene en una relación muy eficaz entre tonos profundos,
violáceos densos y acentos cálidos suavizados, de modo que la superficie
adquiere una vibración contenida, casi ritual. No hay dispersión; todo converge
hacia una estructura estable, de gran claridad axial, donde el peso visual queda
equilibrado entre oscuridad, brillo y silencio. Esa economía lumínica refuerza la
sensación de umbral, como si la imagen se situara en un territorio intermedio
entre aparición y permanencia.
Desde el punto de vista técnico, la obra se afirma en transiciones suaves,
veladuras oscuras y modelados lentos que otorgan continuidad a la materia
pictórica. En su genealogía, dialoga con la tradición del retrato simbólico y con el
claroscuro barroco, aunque traducidos aquí a una sensibilidad contemporánea
marcada por la contención, la quietud y la intensidad psicológica convertida en
forma visual.

MARIA BEGOÑA

https://1819.es/artistas/maria-begona/


Lo más interesante de este conjunto es su capacidad para convertir la economía
de medios en intensidad expresiva. La imagen se sostiene casi por completo en la
gradación del grafito, en la presión variable del trazo y en una administración muy
precisa de los vacíos. El blanco del papel no actúa como simple soporte, sino
como espacio activo que rodea, separa y da aire a la figura general, reforzando
una sensación de intimidad y concentración.
La construcción formal se apoya en una línea flexible, a veces nerviosa y a veces
contenida, que organiza el volumen sin endurecerlo. Las zonas de sombra están
resueltas mediante frotados suaves, refuerzos lineales y pequeños acentos de
densidad que modelan la superficie con naturalidad. Esa combinación entre
esbozo visible y ajuste preciso mantiene la imagen en un punto muy fértil entre
inmediatez y control.
En términos históricos, el conjunto dialoga con la tradición del apunte del natural y
con ciertas prácticas modernas del dibujo como registro directo de presencia.
Aquí, sin embargo, esa herencia se actualiza en una imagen de gran frescura,
donde la síntesis formal, la postura y la respiración del blanco producen una
atmósfera de recogimiento contemporáneo.

MILI

https://1819.es/artistas/mili/


Aquí la pintura se despliega como un sistema de exaltación cromática y
proliferación rítmica. Todo el campo visual está activado por una red continua de
contornos sinuosos, particiones envolventes y núcleos de color saturado que
anulan cualquier jerarquía única y empujan la mirada a recorrer la superficie sin
descanso. La composición no descansa en un centro fijo; se expande por
acumulación, por rebote, por encadenamiento de intensidades.
La fuerza del conjunto procede de la relación entre una estructura oscura muy
marcada y una paleta de alta vibración, donde azules eléctricos, rojos encendidos,
turquesas, violetas y amarillos se equilibran mediante contrastes nítidos. Sobre
esa base, la línea funciona como armazón y como impulso decorativo a la vez:
delimita, conecta y acelera. Los puntos, las tramas breves y las curvas repetidas
introducen una cadencia casi musical, de gran energía superficial.
En su genealogía, el conjunto dialoga con la abstracción biomórfica, con ciertas
derivas del arte popular contemporáneo y con una sensibilidad ornamental que
convierte la superficie en un organismo visual autónomo. La obra afirma
exuberancia, claridad compositiva y potencia expansiva. Su eficacia nace de esa
alianza entre control estructural y desbordamiento cromático.

PATRICIA VIEYRA

https://1819.es/artistas/patricia-vieyra/


Aquí la imagen funciona como un choque calculado entre saturación,
superposición y velocidad visual. La superficie está completamente activada por
una acumulación de capas gráficas, campos cromáticos fluorescentes, contornos
negros muy enfáticos y escrituras superpuestas que interrumpen cualquier lectura
lineal. Nada queda aislado: todo comparece en régimen de colisión, de modo que
la composición se percibe como un espacio de impacto continuo, atravesado por
impulsos simultáneos.
La fuerza del conjunto reside en su capacidad para convertir el exceso en
estructura. Los contrastes entre rosa ácido, verde eléctrico, amarillo encendido y
zonas oscuras generan una vibración casi lumínica, mientras la repetición de
perfiles, manchas y signos construye un ritmo entrecortado, nervioso y muy
compacto. La superficie parece levantada por estratos sucesivos: fondo de alta
intensidad, adición de grafismos, inserción de masas opacas y cierre mediante
veladuras blancas que unifican y, al mismo tiempo, tapan parcialmente.
En su genealogía, el conjunto dialoga con el graffiti, la estética pop tardía y ciertas
derivas del neoexpresionismo urbano. La obra afirma contaminación visual, ironía
gráfica y energía de calle convertida en pintura.

REYA

https://1819.es/artistas/reya/


En esta pieza manda una lógica de expansión orgánica sostenida por el relieve, la
saturación cromática y la repetición de módulos ovales que ordenan toda la
superficie. La imagen se construye como un campo de crecimiento continuo: no
hay zonas pasivas, sino una circulación constante entre densidades verdes,
amarillos muy intensos y estallidos rosados que activan el plano de borde a borde.
Esa combinación produce una energía visual inmediata, casi pulsátil.
La materia resulta decisiva. Los cordones de pintura generan volumen real,
sombra propia y un espesor que desplaza la obra del plano hacia un registro casi
objetual. A ello se suman salpicaduras, goteos, líneas superpuestas y depósitos
pastosos que conservan la memoria del gesto y convierten la superficie en un
territorio de acumulación. La repetición vertical de grandes formas alargadas
introduce estructura dentro del desborde, de modo que el conjunto equilibra
exuberancia y orden.
En términos históricos, la obra dialoga con la abstracción matérica, con ciertas
derivas del arte pop por su intensidad cromática y con lenguajes contemporáneos
próximos al ensamblaje pictórico. Aquí todo se resuelve en fecundidad visual,
crecimiento y proliferación. Su fuerza nace de esa alianza entre ritmo, relieve y
exceso controlado.

ROSIANO

https://1819.es/artistas/rosiano/
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