
CATÁLOGO COLECTIVO

MAYO 2025



N. 61  -  MAYO 2025

CURADOR: ANTONIO SÁNCHEZ CASTRO

2025. 1819 Art Gallery. Derechos de Autor Reservados ©



ANYA IX CHEL

CATALIN

COLMENARES

EMILIO FERRER

FABIÁN SEGURA

FRÍAS

JUANJO KAMATXO

MARTÍN

NOELIA PÓLVORA

PINTORCHECO



“Hurmanya” se despliega como una sinfonía visual de pulsiones, signos y
ritmos que escapan a toda lógica lineal. La obra remite a una escritura arcaica
o cósmica, donde lo gráfico y lo gestual convergen en una arquitectura
simbólica que parece tanto un mapa mental como una ceremonia ritual. La
composición, centrífuga y vibrante, genera una espacialidad no euclidiana:
todo se curva, se pliega, se entrelaza, en un lenguaje que evoca lo onírico, lo
chamánico y lo tecnológico simultáneamente.
Desde una estética que podría dialogar con el art brut, la psicodelia o incluso
ciertos códices premodernos, la artista o el artista crea un sistema de signos
propio, hecho de espirales, zigs-zags, mandalas y biomorfismos. Hay ecos de
Jean Dubuffet, de Keith Haring, pero también de cartografías cognitivas más
allá del canon occidental. En el centro, una figura entre totem y máscara
parece observarnos desde un tiempo otro.
El uso del color —pasteles eléctricos sobre negro profundo— intensifica la
dimensión visionaria de la imagen: no se trata de representar un mundo, sino
de invocarlo. Hurmanya no se “lee”, se atraviesa: es una interfaz entre lo
simbólico, lo sensorial y lo subconsciente. Un arte que pulsa como organismo
vivo, lleno de voces, circuitos y memorias no codificadas.

ANYA IX CHEL

https://1819.es/artistas/anya-ix-chel/


CATALIN

“Ternura” despliega una figura profundamente expresiva que oscila entre lo grotesco, lo
infantil y lo divino. En una síntesis visual de estéticas cubistas, caricaturescas y simbólicas, la
obra se convierte en un manifiesto pictórico de la emocionalidad desnuda. El rostro del
personaje —descompuesto en planos torcidos y ojos sobredimensionados— no busca armonía,
sino intensidad afectiva. Esa ternura a la que alude el título no se manifiesta como dulzura
convencional, sino como vulnerabilidad radical.
La figura alada, con una flor azul en el pecho y los pies descalzos sobre un corazón, parece
conjurar la iconografía del ángel caído o del amor herido. Sin embargo, todo en ella es
afirmación de lo sensible: labios que sobresalen como grito mudo, manos que protegen la flor,
mirada que no sabe si llora o implora. El cuerpo distorsionado habita un paisaje flotante de
nubes, texturas puntillistas y cielos irreales, como si todo ocurriera en un limbo emocional o en
la escena de un sueño.
Desde una estética popular y profundamente personal, esta pintura resiste el cinismo desde lo
visceral. En un tiempo saturado de imágenes vacías, “Ternura” propone un retorno al gesto
humano, al cuerpo que siente, al amor como forma de resistencia encarnada.

https://1819.es/artistas/catalin/


COLMENARES
“Aroma de Café” recupera una escena de cotidianeidad rural con una sensibilidad
pictórica que conjuga realismo idealizado y memoria afectiva. La imagen —una
mujer y una niña compartiendo el acto de intercambiar o cosechar café— evoca una
genealogía de imágenes de la tradición indigenista latinoamericana, donde el
trabajo, la transmisión intergeneracional y la identidad cultural se convierten en
centros simbólicos. Sin embargo, más que caer en el costumbrismo decorativo, esta
obra parece articular una ética de la ternura, un elogio del gesto simple y del
vínculo comunitario.
Los trajes tradicionales bordados y el rebozo remiten a los textiles mesoamericanos,
particularmente de regiones como Chiapas, Oaxaca o Guatemala, donde la
indumentaria es también archivo identitario. Las canastas con cerámica y granos de
café refieren a la economía de subsistencia, pero también a una estética de lo
artesanal: lo hecho a mano, lo compartido, lo vivo. Hay ecos aquí del legado de
pintores como Diego Rivera, Alfredo Ramos Martínez o Carmen Mondragón, en su
búsqueda de dignificar lo cotidiano sin exotizarlo.
La luz, cálida y envolvente, es casi espiritual: baña la escena con una atmósfera que
no solo ilumina, sino que cuida. “Aroma de Café” no representa el café: lo encarna
como símbolo de origen, de hogar y de raíz. Una pintura que, como el grano que
retrata, condensa historia, territorio y resistencia en un gesto íntimo.

https://1819.es/artistas/colmenares/


EMILIO FERRER
“Sostenido” es una fotografía que roza lo escultórico, lo musical y lo
conceptual en un solo gesto visual. La imagen captura un detalle de
un puente atirantado, sin contexto geográfico ni escala humana
aparente, reduciendo la arquitectura a su gramática estructural más
pura. Las líneas tensadas, repetitivas, recuerdan cuerdas de un
instrumento imaginario: una arpa monumental o una guitarra
cósmica. La afinación está en la tensión, y la estética en la función.
El encuadre diagonal y el contraste extremo entre el blanco de la
estructura y el negro del fondo confieren a la imagen una teatralidad
contenida, casi litúrgica. Como en las fotografías modernistas de
Lucien Hervé o las composiciones minimalistas de Donald Judd, aquí
la forma no es decoración: es pensamiento. El título
—“Sostenido”— potencia la lectura metafórica: alude a la nota
musical alterada, pero también a lo que se mantiene, lo que resiste, lo
que se eleva sin caer.
Esta pieza se inscribe en una tradición visual que asocia arquitectura,
música y abstracción: una tradición que entiende la ingeniería no
solo como cálculo, sino como poética de la gravedad. Una imagen
que no retrata un objeto, sino que lo traduce en ritmo, tensión y
silencio visual.

https://1819.es/artistas/emilio-ferrer/


FABIÁN SEGURA

“Brote del desierto” es una imagen que condensa el asombro botánico y la
poética de la resistencia. El enfoque macro, íntimo y envolvente, revela no
solo la estructura biológica de un brote en formación, sino su potencia
simbólica: la promesa de vida en condiciones de escasez. Cada pliegue, cada
ápice aún cerrado, parece guardar la memoria del calor, la espera y la
posibilidad latente. En el claroscuro que rodea la escena, el brote se alza
como una epifanía silenciosa.
La textura carnosa de las hojas —propia de plantas suculentas— y los
tonos verdes con ápices violáceos remiten a las adaptaciones específicas del
mundo vegetal en contextos áridos. Hay ecos aquí de la fotografía
naturalista de Karl Blossfeldt, pero también del arte conceptual de la
naturaleza como archivo. La presencia de finísimos hilos (telarañas)
refuerza esa sensación de microcosmos autónomo, donde el tiempo circula
de otra manera.
Este brote no es solo objeto de contemplación: es una declaración. En un
mundo en crisis climática y ecológica, “Brote del desierto” se convierte en
símbolo de persistencia, de belleza silenciosa y de inteligencia vegetal. Una
imagen que nos invita a mirar con lentitud, con reverencia, con apertura.

https://1819.es/artistas/fabian-segura/


FRÍAS
“Composición con Eleguá” es una pintura que articula múltiples capas
simbólicas y formales en un lenguaje visual que transita entre la abstracción
espiritual, el retrato psicológico y la geometría sagrada. En el centro del
dispositivo compositivo aparece el rostro triplicado de una figura humana,
fragmentada en perfiles que miran en direcciones opuestas, como si se tratara
de un oráculo poliédrico. Dentro del cráneo, un ojo-umbral, un símbolo denso
que remite tanto a la visión interior como a la vigilancia cósmica. En su
interior: Eleguá.
Eleguá, en la cosmología afrocubana yoruba, es el orisha de los caminos, las
encrucijadas y las decisiones. Es el guardián del destino y el primer espíritu que
se invoca. Su presencia aquí no es literal, sino arquetípica: aparece como
símbolo del cruce, del tránsito psíquico, del equilibrio entre opuestos. La
elección de colores vibrantes —magentas, naranjas, turquesas— refuerza una
energía de apertura, de expansión, como si el cuadro no representara una
figura, sino una conciencia múltiple en proceso de revelación.
En la tradición de artistas como Wifredo Lam o Carlos Enriquez, esta obra
conjuga espiritualidad afrodiaspórica con una modernidad pictórica
profundamente localizada. Es una pintura que piensa desde el cuerpo, pero
habita lo ritual. Una imagen que no solo se observa, sino que se consulta. Una
cartografía del alma ante la disyuntiva.

https://1819.es/artistas/frias/


“Tráfico Pesado” captura la tensión entre movilidad y estancamiento, entre
progreso y desgaste urbano. A través de una técnica mixta que combina el trazo
gestual con veladuras atmosféricas y líneas de luz que evocan fotografía de larga
exposición, la obra reconstruye un paisaje contemporáneo: una autopista al
anochecer, bajo un cielo cargado, casi opresivo. El dinamismo de las líneas rojas
—que representan las luces traseras de los autos— contrasta con la rigidez
grisácea de la arquitectura y el suelo, creando una coreografía visual entre lo
humano y lo infraestructural.
La perspectiva forzada y la pincelada agresiva remiten a una pintura de campo
expandido, cercana al landscape noir, donde la ciudad no es promesa sino
acumulación de residuos, velocidad y cansancio. Hay ecos de la estética
postindustrial de artistas como Peter Doig o Franz Ackermann, pero con un
anclaje más directo en la iconografía del tránsito como símbolo de alienación
contemporánea. El paisaje se vuelve espejo de una subjetividad atrapada en
bucles de movimiento sin destino.
La obra funciona como crítica visual al mito de la fluidez urbana. Aquí, el
“tráfico pesado” no es solo embotellamiento físico, sino carga existencial, deriva
sistémica, y metáfora del colapso silencioso de nuestras infraestructuras
afectivas. Una pintura que vibra entre el asfalto y la angustia.

JUANJO KAMATXO

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


MARTÍN

“Huevo roto” se presenta como una abstracción gestual donde la materia
pictórica y el color se convierten en agentes de una poética del estallido. Sobre
un campo predominantemente rosado, con veladuras magentas y carmines que
remiten tanto a lo orgánico como a lo simbólico, emergen manchas
disruptivas de blanco, azul y dorado. Estas irrupciones cromáticas no rompen
la armonía: la tensionan, como si fuesen fragmentos de una explosión
emocional o sensorial contenida.
El título introduce una lectura metafórica potente: el huevo —símbolo
ancestral de origen, vida y fragilidad— aparece aquí en su instante de
ruptura. No es destrucción, es umbral. El gesto pictórico, rápido, casi
corporal, insinúa una acción liberadora. Como en los trabajos de Helen
Frankenthaler o en ciertos lienzos de Sam Francis, el derrame de color no es
descontrol, sino coreografía afectiva.
El uso del azul eléctrico y el dorado, aplicado en forma de salpicaduras y
velos, introduce registros contrastantes: lo cósmico, lo sagrado, lo
inesperado. “Huevo roto” no representa una escena: la encarna. Es un paisaje
interno de algo que se abre, se libera, se expone. Una pintura que pulsa entre
lo íntimo y lo elemental, entre la herida y la posibilidad.

https://1819.es/artistas/martin/


“Cuerda de Tambores” es una exaltación visual de la memoria afrodescendiente,
el ritmo como identidad viva y el cuerpo como archivo ritual. La escena,
enérgicamente coreografiada, plasma una manifestación de candombe —
tradición musical y dancística uruguaya de raíz afro— con una densidad
expresiva que fusiona el testimonio, la fiesta y la resistencia. En primer plano,
dos figuras simbólicas: una mujer vestida con toques yoruba y un hombre mayor
con levita, bastón y galera. Ellos no solo danzan: encarnan roles arquetípicos de
la comparsa (mama vieja y gramillero), memoria viva de la diáspora africana
reinterpretada en clave rioplatense.
El fondo vibra con la fuerza de la cuerda de tambores, ejecutada por decenas de
cuerpos en sincronía. El uso del color —verdes eléctricos, ocres terrosos, azules
vibrantes— potencia la musicalidad pictórica: casi se puede oír el chico, el
repique y el piano. La composición no es solo figurativa: es rítmica, cinética. El
cielo denso, cargado de energía azul, subraya el carácter sagrado del acto.
La pintura dialoga con la obra de Pedro Figari, pero desde una mirada más
popular y directa, sin idealización nostálgica. Aquí no hay pasado muerto, sino
presente que resiste bailando. “Cuerda de Tambores” es, en sí misma, un tambor
que resuena en la pintura. Una afirmación vibrante de lo afro como raíz, cuerpo
y celebración política.

NOELIA PÓLVORA

https://1819.es/artistas/noelia-polvora/


PINTORCHECO
“Catedral en Almería” despliega una atmósfera donde la arquitectura se funde
con la materia pictórica, como si el tiempo, la luz y la memoria hubiesen sido
absorbidos por el muro de la catedral. La imagen representa una torre
campanario, probablemente inspirada en la catedral-fortaleza de Almería,
pero lo hace desde una mirada impresionista expandida, donde el trazo suelto,
las veladuras superpuestas y los brochazos gestuales producen un efecto de
vibración temporal. Es una catedral que parece emerger del recuerdo, o tal vez
del sueño.
La aplicación de capas espesas y la intervención con líneas enérgicas que
recorren el lienzo en varias direcciones introducen un ritmo dinámico, casi
musical, que tensiona la monumentalidad estática de la arquitectura. Como en
las atmósferas de William Turner o los experimentos matéricos de Gerhard
Richter, la estructura se disuelve en luz, humedad, pigmento y gesto.
El edificio, que en otras condiciones podría ser símbolo de poder o control,
aquí aparece humanizado, melancólico, como si el paso del tiempo y la
vegetación lo estuvieran reclamando de vuelta. Esta “Catedral en Almería” no
se impone: se ofrece como ruina luminosa, como cuerpo poroso en un paisaje
que es también interior. Una pintura que no retrata un lugar, sino su
reverberación emocional.

https://1819.es/artistas/pintorcheco/
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