
CATÁLOGO COLECTIVO



N. 73  -  OCTUBRE 2025
CURADOR: ANTONIO SÁNCHEZ CASTRO

2025. 1819 Art Gallery. Derechos de Autor Reservados ©



CONCHULERÍA

DE MATEO

ELLA ES ARTE

FABRICIO VANDEN BROECK

GERARDO SÁNCHEZ VIGIL

ISABEL ARTE BURGOÍSTA

JANET CARRERA

L.J. LLAMAS

LUIS GONZÁLEZ PALACIOS

MARTA MUÑOZ

MÓNICA N. ALBARRÁN

PELUCHE

SOL ALCARAZ



Hay pinturas que gritan, otras que susurran. Esta obra, en cambio, camina.
Como sus figuras, va dejando huella sin imponerse, como si el tiempo mismo
fuera su soporte.
Las formas humanas no están del todo ahí. Son gestos verticales, manchas
de color que se levantan sobre el gris como si la ciudad, o el recuerdo de
ella, fuera una niebla amable. La ausencia de detalle no es una falta, sino
una decisión: aquí no se retrata a nadie, y por eso están todes.
Este tipo de trabajo dialoga con la pintura de artistas como Elina
Brotherus o Zao Wou-Ki, quienes hacen de lo impreciso un espacio de
profundidad emocional. En “Paseantes sin prisa XXII”, la figura se
convierte en atmósfera, y el paisaje en estado de ánimo.
No se trata de una escena. Es una sensación: la de caminar sin urgencia,
entre otros cuerpos que, aunque lejanos, comparten el mismo ritmo de
existencia.

CONCHULERÍA

https://1819.es/artistas/conchuleria/


Esta obra no representa la naturaleza: la ejecuta. Frente a ella, la mirada no
descansa, se desplaza, como si se adentrara en una selva sin final. La
composición carece de centro, borde o jerarquía. Las hojas son muchas,
pero no iguales: cada una con su trazo, su pulso, su variación mínima. La
repetición no es monotonía, sino sistema vital.
En un tiempo donde el paisaje ha sido domesticado por la postal o el
algoritmo, esta pintura recuerda la potencia radical de lo vegetal: su
insistencia, su proliferación, su resistencia. Como en la obra de la artista
colombiana María Isabel Rueda, el follaje aquí es lenguaje, presencia y
advertencia.
La pintura no nos ofrece una escena, sino una inmersión. No hay distancia
contemplativa: el verde nos invade.
¿Y si esta tormenta no fuera una amenaza, sino una posibilidad? Tal vez,
esta masa de hojas nos dice que aún hay mundo, aún hay materia que no se
deja traducir del todo.

DE MATEO

https://1819.es/artistas/de-mateo/


Hay pinturas que narran y otras que vibran. Esta pieza, en su
formato poco convencional y su lenguaje gestual, se ubica lejos del
discurso y cerca de la emoción pura. Es una obra que se siente más
con el cuerpo que con la razón.
“Alegría” no representa nada específico, y sin embargo evoca
tanto: la infancia, la fiesta, el desorden vital. La artista no
organiza el color, lo lanza. No suaviza las formas, las deja ser
grumos, estallidos, manchas.
Este enfoque conecta con prácticas como las de Shinique Smith o
Yayoi Kusama, quienes han explorado la acumulación, la
intensidad sensorial y la circularidad como formas de resistencia a
lo lineal, a lo normado, a lo predecible.
El círculo, forma sin jerarquías, actúa como contenedor simbólico
de este jardín anárquico. Aquí, la belleza no está en el orden sino
en el desborde.

ELLA ES ARTE

https://1819.es/artistas/ella-es-arte/


Esta obra es un acto de recuperación, pero también de denuncia. El cuerpo
fragmentado de Coyolxauhqui, diosa lunar del panteón mexica, es aquí un
símbolo politizado de las violencias actuales: feminicidio, despojo
identitario, y la etiqueta constante que el sistema impone sobre los cuerpos
racializados y feminizados.
El artista no solo cita el mito: lo reinterpreta desde una herida abierta.
Como si cada etiqueta blanca que cubre partes del cuerpo fuese un
expediente, una ficha forense, una prueba en un juicio sin justicia. El
cuerpo, como archivo, grita. La luna, lejos de ser etérea, es una trampa
donde se repite el sacrificio.
Formalmente, esta estampa recuerda a los ejercicios de gráfica de combate:
altos contrastes, texturas de desgaste, formas recortadas. Hay ecos del
trabajo de Belkis Ayón, grabadora cubana que también abordó mitos y
religiones afrocaribeñas desde una perspectiva crítica, ritual y
contemporánea.
“Coyolxauhqui 2000” no busca embellecer el mito, sino arrancarlo de su
pedestal arqueológico y devolverlo a la carne, a la tierra, al presente.

FABRICIO VANDEN BROECK

https://1819.es/artistas/fabricio-vanden-broeck/


En el azul profundo del horizonte, se levantan estructuras que dividen el agua como partituras. “Charangos” no remite aquí al instrumento andino,
sino a una polifonía visual: un sistema de organización del agua, de control territorial, de pesca, pero también de memoria comunitaria.
Los cercos, hechos de estacas de madera, podrían ser instrumentos olvidados tocando una sinfonía silente con la marea. Cada forma geométrica que flota
en el paisaje construye un orden no sólo productivo, sino ritual. Hay aquí eco de las chinampas, de los canales de Xochimilco, de todo sistema acuático
que resiste desde la ingeniería ancestral contra la lógica extractiva.
La imagen está bañada en un azul crepuscular, artificial y al mismo tiempo natural, como si estuviésemos viendo el mundo desde un limbo entre el día y
la desaparición. El azul, aquí, no calma: sugiere misterio, profundidad, lo no dicho.
“Charangos” es una mirada detenida sobre una red: territorial, pesquera, afectiva, histórica. Es una coreografía suspendida sobre el agua.

GERARDO SÁNCHEZ VIGIL

https://1819.es/artistas/gerardo-sanchez-vigil/


Un manto cae, pero no descansa. "Manto de la Luna" es una pieza que atrapa el gesto, la
memoria y el cuerpo ausente. El relieve escultórico de esta obra activa una tensión entre lo
visible y lo invisible, entre lo que se sugiere y lo que permanece cubierto.
Los pliegues, como mapas táctiles, recuerdan sábanas agitadas, restos de un cuerpo que ya
no está, o la superficie cráterica de un satélite que observa en silencio. El blanco no es
neutro: es rito, es vacío, es lo sagrado.
El título remite a la Luna, figura arquetípica de lo femenino, lo oculto y lo cíclico. Este
manto no abriga, vela. No cubre una figura, sino una ausencia.
La obra dialoga con prácticas contemporáneas de la escultura blanda y la abstracción
sensorial, donde la textura se convierte en lenguaje y lo monocromo se expande hacia la
emoción.
“Manto de la Luna” no se mira: se intuye, se roza con los ojos cerrados. Y al hacerlo,
despierta en quien lo contempla la conciencia de que incluso lo más suave puede tener peso.

ISABEL ARTE BURGOÍSTA

https://1819.es/artistas/isabel-arte-burgoista/


En el universo visual de esta serie, donde el cuerpo, la materia y lo espiritual se cruzan sin jerarquías, Instintos ocupa un lugar de pulsación interna. Esta
obra no describe: respira.
A través de gestos cromáticos que parecen haber sido arrojados por una necesidad más que por una intención, la pintura se convierte en una superficie de
tensión entre el caos y el equilibrio. Lo abstracto aquí no es lenguaje de evasión, sino de afirmación emocional.
Las manchas de color no están organizadas para agradar, sino para decir. Azul, ocre, verde, blanco: son residuos de un acto urgente, donde el artista no
pinta una imagen, sino una reacción. Es una intuición que atraviesa el cuerpo antes que el pensamiento, y que reverbera en el espectador como una
vibración compartida.
En el marco de esta colección de obras donde lo íntimo, lo crudo o lo místico se materializan, Instintos se ofrece como un espacio donde lo no dicho
encuentra forma. Es huella, es temblor, es presencia.

JANET CARRERA

https://1819.es/artistas/janet-carrera/


Esta obra es un campo de batalla visual entre lo instintivo y lo
artificial, lo biológico y lo simbólico, lo colectivo y lo individual. Un
chimpancé sostiene una máscara de Guy Fawkes, ícono moderno del
anonimato, la protesta y la disidencia virtual. Detrás, un enjambre de
signos: montañas psicodélicas, galaxias artificiales, redes neuronales,
flechas rojas que someten, y un loro al acecho, como oráculo o
carcelero.
En este collage delirante, se descompone el relato lineal de la evolución.
El título juega con la inversión: ¿vamos hacia adelante o hacia atrás?
¿Revolución o repetición?
La frase “Yo no sé…” se repite obsesivamente en el fondo, como eco de
la desinformación, el absurdo o la rendición ante lo incomprensible.
La obra no propone respuestas, sino espejos deformantes. Nos
confronta con el teatro humano de las máscaras y las ficciones
compartidas. En un mundo hiperconectado pero existencialmente
disperso, la inteligencia ancestral del mono parece observarnos con más
claridad que nosotros mismos.

L.J. LLAMAS

https://1819.es/artistas/lj-llamas/


En Ferrum 2, la materia ya no es soporte: es contenido. El hierro,
habitualmente asociado a lo pesado, lo estructural, lo funcional, aquí se
torna superficie sensible. Las capas de óxido, los cortes angulados, y las
marcas del tiempo configuran una poética visual que no necesita ornamento
para conmover.
El lenguaje de esta obra es el del desgaste: líneas tensas que sugieren límites,
cicatrices, umbrales. El equilibrio entre forma y vacío no responde a una
simetría, sino a una tensión óptica dinámica, como la que describía
Arnheim: el ojo busca estabilidad, pero la imagen lo obliga a moverse, a
rehacer el centro.
Más allá de su estética industrial, Ferrum 2 es también un ensayo sobre el
tiempo: lo que se oxida, lo que se conserva, lo que se fractura sin romperse.
Como una reliquia contemporánea, esta pieza porta memoria sin narrarla.
No se trata de mirar el metal: se trata de escuchar su historia callada.

LUIS GONZÁLEZ PALACIOS

https://1819.es/artistas/luis-gonzalez-palacios/


En Flowing, no hay arriba ni abajo. El cuadro rehúye toda dirección impuesta. Las formas no se delinean: se disuelven. Color y movimiento se funden en
una topografía líquida donde el ojo no puede anclarse. Todo es transición.
El díptico no divide: respira. Cada mitad convoca a la otra. La grieta que las separa se convierte en pulso, una pausa visual, que articula el fluir sin
quebrarlo.
La pintura no representa agua, la activa. Invoca el ritmo submarino de las corrientes, el murmullo mineral del fondo, la memoria de lo sumergido. Como
escribió Arnheim, la percepción no es un acto pasivo: es una búsqueda de equilibrio dentro del desequilibrio. Aquí, esa búsqueda se torna casi
meditativa.
Flowing no se deja mirar: te arrastra.

MARTA MUÑOZ

https://1819.es/artistas/marta-munoz/


En este dibujo, la figura emerge como una bestia compuesta, una quimera
detenida en el filo entre lo animal y lo político. El trazo obsesivo multiplica
las texturas, repite gestos, enmaraña el cuerpo, como si el propio acto de
dibujar fuera un intento fallido de controlar el caos.
Nada es heroico en esta guerra: el gallo, símbolo tradicional de combate y
orgullo, aquí parece detenido en un instante de desgaste íntimo, de
introspección forzada. La mirada ya no desafía: se repliega, cansada. ¿En qué
momento la violencia deja de tener sentido?
El fondo, que podría ser cielo, nube o humo, oscila entre lo onírico y lo
bélico. El paisaje no da descanso, como tampoco lo hacen los cuerpos
trazados a base de líneas que raspan, que insisten, que no terminan de cerrar.
"Contradicciones de la guerra" no denuncia: expone una tensión. La de la
forma que quiere ser figura. La del gesto que quiere ser sentido. La del
guerrero que no sabe si está ganando.

MÓNICA N. ALBARRÁN

https://1819.es/artistas/monica-n-albarran-2/


Un biombo esconde. Un ojo revela.
La escena se divide entre lo que se muestra y lo que apenas se permite
intuir. El cuerpo detrás del rojo cortinado es invisible, pero su
presencia es abrumadora: una mano se asoma, una pupila nos apunta, y
con eso basta. Lo que no se dice ocupa más espacio que lo evidente.
“La Mirona” es una pintura sobre el poder de observar y el peligro de
ser visto. La figura que espía es también quien se protege. El interior,
verde, cerrado, opaco, contrasta con la ciudad exterior, una urbe que
pulsa con cuerpos, ventanas y exposición.
¿Quién es la mirona? ¿Y a quién mira?
Quizá el verdadero juego esté en esa inversión: donde creemos mirar,
somos observados.
Y en el intento de descifrar, nos descubrimos a nosotros mismos.

PELUCHE

https://1819.es/artistas/peluche/


El rostro no pide permiso.
Irrumpe. Mira. Habla sin abrir la boca.
La pintura se sostiene en una mirada que no titubea: los ojos han visto
más de lo que podemos imaginar, pero no se doblegan. No es un retrato
desde la compasión ni la nostalgia; es una presencia que afirma su
lugar, que rehúye el exotismo para imponerse con dignidad cruda.
La pincelada es violenta y honesta. La textura, casi terrosa, construye
una piel que lleva siglos encima. El bindi rojo en el centro de su frente
no es solo un signo cultural, es también un eje: una línea invisible que
une lo íntimo con lo ancestral.
No hay sonrisa, pero sí fuerza.
No hay ornamento, pero sí historia.
No hay decorado, pero sí verdad.
Esta mujer no es un símbolo.
Es un cuerpo, una voz, una vida.

SOL ALCARAZ

https://1819.es/artistas/sol-alcaraz/
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