CATALOGO COLECTIVO

My

At (fadlevy

OCTUBRE 2024



N.45 - OCTUBRE. 2024
CURADOR: ANTONIO SANCHEZ CASTRO

2024. 1819 Art Gallery. Derechos de Autor Reservados ©



AGUSTIN TERESA
ALONSO CAMARERO
BETRIX-ART
D.TIN
IL BULTO
JOEL MONDRAGON
MANALTEO
MARA SANCHEZ CASTILLO
OCUS
PAU YOEZ
PREMA
RAMIREZ MATA
RELUET
RIERA
WOW! ART



AGUSTIN TERESA

La obra revela la poesia del contraste

La obra ante nosotros parece haber emergido del corazon de la tierra
misma, fusionando lo natural con lo pulido, la aspereza con la
suavidad infinita del metal trabajado. Los pliegues rugosos y las
formas onduladas en la superficie sugieren una textura organica,
reminiscente de paisajes erosionados, donde el tiempo y la naturaleza
han dejado su huella. Sin embargo, este entorno salvaje se encuentra
con una transicion casi etérea hacia una base de lineas nitidas y reflejos
que captura la luz y el espacio circundante, evocando un espejo que
devuelve fragmentos de un mundo cambiante.

El uso del color metélico oscuro y los matices cromados afiade una
atmosfera de misterio, mientras la brillantez de la parte inferior
sugiere una dualidad; una conexion entre lo tangible y lo sublime. La
tension entre la irregularidad y la perfeccion formal provoca una
sensacion de admiracion y reflexion, invitindonos a considerar la
coexistencia entre lo que se desarrolla de forma organica y lo que es
meticulosamente forjado.

MORE INFO

L3


https://1819.es/artistas/agustin-de-teresa-2/

ALONSO CAMARERO

Tejiendo silencios y preguntas

La obra que contemplamos evoca una atmosfera de surrealismo y misterio,
donde los personajes parecen habitar un mundo entre lo onirico y lo real.
Las figuras, deformadas en sus proporciones y con rostros llenos de
expresiones ambiguas, nos miran como si estuvieran atrapadas en un discurso
que no pueden articular. La paleta de colores, con sus tonos terrosos y frios,
logra establecer una sensacion de tiempo detenido, un eco de nostalgia que
resuena a través de la mirada perdida de los protagonistas.

El trazo suelto y las sombras sinuosas generan un dinamismo que contrasta
con la aparente inmovilidad de los rostros. Las lineas angulosas y los
contornos rigidos aportan tension a la composicion, sugiriendo conflictos
internos y pensamientos ocultos que trascienden lo visible. Cada figura
parece estar relacionada con las demas, pero al mismo tiempo, hay una
desconexion evidente, creando una narrativa fragmentada que deja espacio
para la interpretacion.

Los colores se entrelazan, proyectando luces y sombras que sugieren tanto

complicidad como aislamiento.


https://1819.es/artistas/alonso-camarero-2/

BETRIX-ART

La luz distante invita a atravesar el enigma

La obra nos lleva a un espacio onirico donde las perspectivas se desvanecen
en una atmosfera difusa, cargada de misterio y melancolia. El suelo
ajedrezado, en blanco y negro, parece extenderse hasta perderse en la
distancia, proyectando una sensacion de profundidad infinita que invita al
espectador a adentrarse en un viaje sin retorno. Los colores deslavados y la
paleta de tonos frios generan una atmosfera espectral, casi etérea, que
envuelve a las figuras dispersas a lo largo de la escena.

Las figuras humanas, cuya postura denota fatiga o introspeccion, parecen
desorientadas, atrapadas en un espacio indefinido que mezcla realidad y
suefio. La luz que se filtra desde la puerta abierta, junto con los arcos que
parecen emerger del fondo, se convierten en simbolos de posibilidad, de un
camino hacia lo desconocido que, aunque incierto, parece ofrecer una
salida a este limbo emocional.

El uso de sombras y luces contrastantes, junto con la textura difusa del
entorno, crea una narrativa que sugiere una reflexion sobre la dualidad
entre la busqueda de claridad y el peso de la incertidumbre. Es una danza
entre lo que se oculta y lo que se revela.

=


https://1819.es/artistas/betrix-art-2/

D.TIN

Suspendida entre luz y abismo

La obra despliega una dualidad que divide la composicion en dos espacios
contrapuestos: una seccion superior donde se perciben formas blancas y grises
en movimiento, y una base de azul profundo que evoca quietud y misterio.
Las lineas sinuosas que dibujan las figuras blancas parecen emerger desde el
centro de la imagen, rodeando un nicleo negro y rojo que irradia tension.
Este centro se convierte en el punto focal, transmitiendo la sensacion de algo
que intenta liberarse o romper el equilibrio.

La textura de la parte superior, con trazos y sombras, genera una atmosfera
dinamica y etérea que contrasta con la calma solida del azul en la parte
inferior. Este juego de opuestos sugiere una reflexion sobre la lucha entre la
libertad y la contencion, lo etéreo y lo abismal. La ligereza de las lineas
blancas se ve confrontada por la oscuridad que yace bajo la superficie,
creando un dialogo visual que invita a explorar los extremos de la
experiencia humana.

La sutileza en la combinacion de tonos y formas refuerza la idea de fragilidad
y fuerza coexistiendo, de lo visible y lo oculto que, unidos, expresan la

MORE INFO

complejidad de la existencia.


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

IL BULTO

Las formas que susurran en silencio

La obra se despliega como un paisaje abstracto que parece desvanecerse en el
misterio de lo no dicho, donde las formas indefinidas y los trazos suaves se
entremezclan, creando una atmosfera de introspeccion y sutileza. Los tonos
terrosos y grises que dominan la composicion sugieren un ambiente de calma
melancolica, evocando la naturaleza en su estado mas primordial, como si se
tratara de un fragmento del mundo natural detenido en el tiempo.

Las pinceladas difusas, casi etéreas, le otorgan a la obra una cualidad
atmosférica, como si las figuras emergieran lentamente de una niebla densa o
se fundieran con el entorno. Las texturas rugosas y los bordes desdibujados
dan una impresion de movimiento congelado, lo cual aporta profundidad a
la composicion, sugiriendo capas ocultas de significado. El juego entre las
areas de color claro y oscuro construye una sensacion de contraste entre la luz
y la sombra, lo visible y lo oculto.

Es una invitacion a la contemplacion, a perderse en el trazo libre y a
descubrir formas en constante transformacion. La pieza captura el delicado
equilibrio entre lo concreto y lo intangible, lo efimero y lo eterno.
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https://1819.es/artistas/il-bulto-2/

JOEL MONDRAGON

En el abismo de los suefios

La obra muestra una figura femenina en una postura de introspeccion, suspendida
en un espacio etéreo lleno de tonos rojizos y purpuras que evocan tanto pasion
como vulnerabilidad. La piel desnuda del personaje contrasta con el vibrante
fondo, donde nubes difusas y elementos oniricos flotan en una atmosfera de
ensofiacion. El cabello fluye como si estuviera en movimiento, acentuando la
sensacion de ingravidez y conexion con el entorno.

Las plantas que emergen desde el suelo, retorcidas y peculiares, parecen tener raices
en lo desconocido, como si crecieran del mismo universo surrealista en el que la
figura se encuentra. Los colores calidos y el juego de luces suaves crean un contraste
entre lo celestial y lo terrenal, haciendo que el cuerpo desnudo parezca a la vez
fragil y poderoso. La posicion recogida de la figura, con los brazos doblados y los
ojos semicerrados, sugiere un momento de introspeccion, una buisqueda interna de
significado o paz.

El juego entre el rojo intenso y las sombras suaves, junto con la sutil distorsion de
la realidad, proyecta una atmosfera de misterio y contemplacion.


https://1819.es/artistas/joel-mondragon-2/

MANALTEOQO

La majestad se desvanece en grotesca humanidad

La obra nos presenta una figura cuyo semblante se caracteriza por una
expresion desafiante y casi grotesca. La pincelada gruesa y los trazos
texturizados otorgan una fuerza visceral a la composicion, generando un
impacto visual inmediato y evocando una atmosfera cruda, casi primitiva.
Los contrastes entre el fondo oscuro y el rojo intenso del atuendo dirigen la
mirada del espectador hacia el rostro, que parece cargado de tension y
emociones contenidas.

El tratamiento del color, especialmente en los tonos de la piel y las sombras,
aflade un dramatismo que enfatiza la distorsion de las facciones. Las lineas
torcidas y la aparente incomodidad del personaje sugieren una narrativa de
poder, una dualidad entre lo solemne de su vestimenta y lo inquietante de su
expresion. La figura parece escapar de los canones de lo idealizado,
mostrando en cambio una humanidad llena de defectos, casi monstruosa,
desprovista de la serenidad que se esperaria de su investidura.

La textura de la pintura, densa y rugosa, contribuye a una sensacion de
inmediatez, como si la imagen emergiera de un impulso emocional, revelando

la complejidad y la fragilidad del ser humano.


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

MARA SANCHEZ CASTILLO
Fragil humanidad

La obra se presenta como una figura geométrica, construida a partir de
planos angulares y formas facetadas que evocan una estructura de
hojalata. Este ser, cuya postura sugiere introspeccion y vulnerabilidad,
estd banado en tonos dorados que contrastan dramaticamente con el
fondo oscuro, proyectando una sensacion de aislamiento en un espacio
indeterminado. La eleccion de colores calidos y su interaccion con los
contornos nitidos aportan un dinamismo que parece dar vida a la
figura, a pesar de su apariencia rigida.

Las formas puntiagudas, que recuerdan a una armadura, hablan de una
dualidad entre lo humano y lo mecdnico, como si se tratara de un ser
que se protege con una coraza externa. Sin embargo, la composicion
revela un momento intimo: la figura se dobla sobre si misma,
invitandonos a contemplar su vulnerabilidad interna. Los destellos de
rojo en el fondo funcionan como acentos emocionales, afiadiendo
tension y profundidad, como si fuera el eco de una emocion latente.

MORE INFO


https://1819.es/artistas/mara-sanchez-castillo-2/

OCUS

Uniendo lo mistico y lo tangible

La obra representa una reinterpretacion vibrante de la deidad Ganesha, cuya
figura emerge entre un torbellino de tonos anaranjados y blancos. Los
colores saturados y las texturas casi luminicas otorgan a la imagen una
energia poderosa y mistica, que parece irradiar desde el centro hacia el
espectador. La presencia de Ganesha, reconocible por su forma elefantina, se
difumina entre destellos de luz, haciendo que la deidad parezca transitar
entre lo tangible y lo espiritual, uniendo asi el plano divino con el terrenal.
Las lineas y los contornos del dios son fragmentados y abstractos, evocando
tanto su forma familiar como una distorsion deliberada que transmite
dinamismo. Esta falta de definicion contribuye a una atmosfera de
movimiento y trascendencia, haciendo que Ganesha parezca flotar, liberado
de cualquier limitacion fisica. La paleta anaranjada y sus variaciones
transmiten vitalidad y devocion, mientras el blanco purifica la escena,
otorgando equilibrio y serenidad.

La composicion fluida y los contrastes en la obra invitan a la contemplacion,

=

a conectar con la esencia protectora y auspiciosa de Ganesha.


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

PAU YOEZ

El color danza en un caos armonioso

La obra despliega un lenguaje abstracto donde las manchas de color y las
formas ondulantes se convierten en protagonistas de una composicion que
invita a la exploracion sensorial. Los tonos verdes y azules se funden en un
movimiento continuo, evocando la fluidez del agua o la expansion del cosmos,
mientras que las manchas de color rojo y amarillo destacan como explosiones
de energia, dotando a la pieza de un dinamismo vibrante. La textura espesa y
las pinceladas libres crean una sensacion de movimiento y vida, como si la
obra misma estuviera en constante cambio.

Las formas dispersas y los colores saturados sugieren un dialogo entre lo
controlado y lo espontianeo, dando al espectador la sensacion de estar
presenciando un momento capturado de una danza caotica de fuerzas
naturales. La linea blanca, sinuosa y flotante, atraviesa la escena, uniendo
elementos y creando un vinculo visual que aporta cohesion a la composicion.
La atmosfera general transmite una sensacion de misterio y efervescencia,
invitando a la contemplacion y a perderse en los detalles.

—


https://1819.es/artistas/pau-yoez-2/

PREMA

La belleza de lo efimero

La obra nos presenta una expresion minimalista que, con pocos elementos, logra
transmitir una poderosa sensacion de movimiento y profundidad. Sobre el fondo
blanco que evoca el vacio y la pureza, un trazo curvo de tonos dorados, purpuras
y oscuros emerge, generando un delicado contraste que capta la mirada de
inmediato. La pincelada parece fluir suavemente, como si fuera una huella
momentanea dejada por el viento o una ola que se disuelve en la orilla, evocando
la fragilidad de lo efimero.

La composicion se mantiene abierta y ligera, permitiendo que el espacio en blanco
cobre protagonismo, sugiriendo tanto lo que estd como lo que falta, jugando con
la ausencia y la presencia. Este vacio circundante refuerza la sensacion de
serenidad y contemplacion, mientras que la pincelada central actia como un
punto de enfoque que canaliza la energia visual. La textura sutil y los fragmentos
que parecen desvanecerse contribuyen a la atmosfera de calma y movimiento
suspendido.

MORE INFO



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

RAMIREZ MATA

Buscando esperanza en la agonia

La obra representa el sufrimiento de Cristo de una manera profundamente visceral y
conmovedora. Su expresion refleja un momento de extremo dolor, con el rostro
alzado hacia el cielo, como si buscara alivio o liberacion. Los detalles de la piel,
cubiertos de surcos y texturas que asemejan heridas abiertas, enfatizan el tormento
fisico, mientras los tonos rojizos y marrones sugieren carne lacerada, resaltando la
intensidad del sufrimiento. La corona de espinas, con sus largas puas, parece
incrustarse dolorosamente, creando un aura de martirio que se proyecta mas alla de la
figura.

El tratamiento del material y las formas abruptas aportan una fuerza cruda que es
imposible ignorar. La textura rugosa y las pinceladas marcadas en la superficie
aportan un dinamismo que hace que el dolor se sienta tangible, casi real, generando
empatia en el espectador. La luz, capturada en las curvas del cuello y la barbilla,
contrasta dramaticamente con las sombras profundas, destacando la expresion de
agonia y dejando entrever un rayo de esperanza.

Esta pieza no solo transmite el dolor humano, sino también la profundidad espiritual
del sacrificio, logrando una conexion inmediata entre lo terrenal y lo divino.

MORE INFO



https://1819.es/artistas/ramirez-mata-2/

RELUET

Abrazo en la fragilidad del vacio

La obra se presenta como un delicado equilibrio entre naturaleza y artificio, una danza
de formas que evoca tanto fragilidad como resistencia. La madera, seca y retorcida,
parece haber sido moldeada por el paso del tiempo, sus curvas naturales danzando hacia
arriba como si buscaran libertad. Esta estructura organica se encuentra enmarcada en un
entramado de fibras, cuya ligereza y sutileza evocan la sensacion de algo etéreo, casi
fantasmal, que sostiene o atrapa la vida que atin intenta brotar.

La composicion es abierta, el fondo blanco acentua la desnudez de los materiales y enfoca
la atencion en cada detalle del tronco y las fibras, resaltando su simplicidad. Los tonos
terrosos de la madera se fusionan con las fibras casi transparentes, creando un contraste
que resalta lo crudo y lo refinado, lo que esta arraigado y lo que flota. La obra logra
transmitir una atmosfera introspectiva, en la que se percibe la lucha entre lo efimero y lo
permanente.

Cada elemento parece contar una historia, un pasado de resistencia y adaptacion.

MORE INFO


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

RIERA

Revelando su fuerza en medio del silencio

La obra ante nosotros se despliega con una intensidad que reside en su
aparente simplicidad. Sobre un fondo blanco, una mancha negra se alza con
textura y profundidad, atrayendo la mirada hacia su densa materialidad. La
pincelada vertical, gruesa y llena de relieves, parece contener la energia
contenida de algo esencial, una emocion comprimida que esta al borde de
estallar. El contraste entre la oscuridad de la pintura y la neutralidad del
fondo realza el dramatismo, creando un dialogo visual que enfatiza tanto la
presencia de la materia como el vacio que la rodea.

La textura de la pintura, espesa y rugosa, evoca un proceso casi escultorico,
donde cada trazo es una declaracion de fuerza y persistencia. Las marcas
irregulares y las superficies llenas de surcos hablan de la huella del artista, del
esfuerzo por capturar algo elemental, algo puro. La obra desafia al
espectador a contemplar lo aparentemente simple y a descubrir la complejidad
de las emociones que puede transmitir.

Este contraste entre lo solido y lo vacio, lo oscuro y lo claro, genera una
atmosfera de introspeccion, de lucha y equilibrio entre lo visible y lo oculto.

MORE INFO
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https://1819.es/artistas/riera-2/

WOW!ART

Hilos entrelazados que revelan la poesia oculta.

La obra, realizada mediante la técnica del hilorama, despliega
un entramado de lineas entrelazadas que evocan la delicadeza
de una telarafia suspendida en el vacio. Los hilos finos y
0SCUros se cruzan con una precision casi matematica, formando
una trama que sugiere tanto orden como caos. La disposicion
de los hilos, con sus cambios de direccion y densidad, genera
una sensacion de profundidad y movimiento, como si la obra
pulsara con una energia propia.

Las lineas tensas y el juego de luces y sombras que se forman
entre ellas crean un contraste fascinante. La simetria y las
intersecciones cadticas de los hilos parecen sugerir un mapa de
conexiones invisibles, una red que refleja tanto la fragilidad
como la fuerza de las relaciones humanas. La textura visual,
creada por la superposicion de hilos, transmite una atmosfera
etérea, llena de misterio, en la que se puede vislumbrar una

historia de conexion y desconexion.

MORE INFO


https://1819.es/artistas/wow-art-2/
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