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Árbol del Fin del Mundo se inscribe en la tradición del árbol cósmico como eje
simbólico de conexión entre planos: lo subterráneo, lo terrenal y lo celestial. La
artista reconfigura este arquetipo desde un lenguaje visionario contemporáneo,
atravesado por lo psicodélico, lo místico y lo somático.
El árbol, en su verticalidad simétrica, canaliza un tránsito ascendente: de raíces
envueltas en serpientes –símbolos de lo ctonio y lo ancestral– a una copa que se
abre como mandala lumínico, evocando tanto los vitrales medievales como
formas neuronales o energéticas. La obra se percibe como una experiencia más
que como una representación, en línea con lo que Rudolf Arnheim describe como
estructuras perceptuales activas: flujos de color, ritmos curvos y simetrías
inducen un recorrido visual-espiritual.
Visualmente cercana al legado de Der Blaue Reiter y al arte visionario de Alex
Grey, la obra despliega una narrativa sensorial más que discursiva. No ilustra un
apocalipsis, sino un umbral de transformación: el “fin del mundo” como
posibilidad de reinicio perceptivo y ontológico.
Esta pieza, más que contarse, se atraviesa. Propone una cartografía afectiva que
invita al espectador a pensar desde el cuerpo, desde lo simbólico y desde lo vivo.
Una curaduría de los sentidos, antes que del sentido.

ALEJANDRO GAXIOLA

https://1819.es/artistas/alejandro-gaxiola/


Your Defeat is Only a Question of Time conjuga una visualidad arquetípica
con una economía formal que remite tanto a las miniaturas persas como a
los códices medievales, pero desplazada hacia un lenguaje gráfico
contemporáneo: plano, frontal, simbólico. Sobre un fondo negro absoluto,
una figura azul –andrógina, sin cabello, de rasgos mínimos– enfrenta a un
ave monumental, a la que sujeta por el cuello mientras una serpiente dorada
emerge desde el interior de su pico.
El gesto coreográfico de la figura —con un pie apoyado sobre el ala—
contiene una tensión ritual: una danza que es también una dominación. El
ave, símbolo tradicional de lo sublime, lo solar o lo divino (del cisne de
Leda al Garuda védico), es sometida no por la violencia, sino por una forma
de poder interno. La imagen evoca, desde lo visual, una inversión de
jerarquías mitológicas.
El título opera como contrahechizo: “tu derrota es solo cuestión de
tiempo” no sentencia a un individuo, sino a un sistema, a una fuerza
histórica, o incluso a un arquetipo. Así, la obra se acerca a lo que Aby
Warburg llamó pathosformel: una fórmula visual para condensar una
emoción persistente en el tiempo.
Es una miniatura herética. Una pieza que narra insurrecciones sin decirlas.

ALENA TRUBITSINA

https://1819.es/artistas/alena-trubitsina/


Astrobitch presenta una figura femenina encapsulada en un traje espacial,
cuya estética remite al imaginario de la carrera aeroespacial, pero
intervenida violentamente con gestos pictóricos: un chorro de dorado que
cae sobre el casco como una especie de meteorito dorado y un grafiti rosa
fluorescente que irrumpe desde el margen izquierdo con una violencia
performativa. El rostro,  sombreado gris, recuerda el lenguaje urbano de
Shepard Fairey o Banksy, pero lo subvierte con una textura más pictórica,
casi gestual.
La obra plantea un choque simbólico: lo sublime tecnológico —la
astronauta como icono del futuro, de la exploración, del progreso— es
profanado por signos del presente urbano: el grafiti, lo sucio, lo inmediato,
lo efímero. El dorado, lejos de ennoblecer, enceguece. Lo divino no es luz,
es exceso. En ese sentido, la pieza se inscribe en una genealogía de lo que
Nicolas Bourriaud denomina “estética relacional interrumpida”, donde los
códigos culturales se cruzan para producir fricciones más que armonías.
El título, Astrobitch, contiene una carga de resistencia irónica: la figura no
es heroína ni musa, sino sujeto en disputa. La obra cuestiona quién narra el
futuro, y desde qué lenguajes. Lo cósmico, aquí, no es utopía, sino campo de
batalla cultural.

ALES Y LUISA

https://1819.es/artistas/ales-y-luisa/


Figuras flotantes despliega una coreografía detenida de cuerpos desnudos,
suspendidos en una espacialidad sin coordenadas, donde la gravedad parece
haberse desactivado. La monocromía sepia y el trazo suave evocan las atmósferas
gráficas de Käthe Kollwitz o las planimetrías de Matisse, pero aquí los cuerpos
no se afirman ni celebran: se repliegan, se pliegan sobre sí mismos, en una
gestualidad de recogimiento.
Los personajes —sin rostros definidos— se agrupan en un plano común pero sin
interacción. Cada uno parece habitado por su propio silencio. El soporte
circular sobre el que se sientan, casi como burbujas o piedras flotantes, subraya
esa condición de aislamiento leve, de limbo afectivo. No hay dolor explícito,
pero sí una melancolía suspendida que recuerda al concepto de dolor mudo que
Aby Warburg identifica en ciertas imágenes del Renacimiento tardío: cuerpos
tensos sin estallido, emoción contenida sin desborde.
La composición es coral pero no narrativa; no hay antes ni después. Sólo
presente suspendido. Esta obra no representa cuerpos, sino estados del alma
encarnados en la piel. En su quietud, hay una coreografía del cansancio, de la
espera, del deseo de flotar fuera del tiempo.

BETRIX-ART

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


LLENAS construye una geometría del cuidado, donde rostros femeninos
superpuestos —dibujados con línea fina y color plano— se inscriben en una
estructura ovoidal que remite tanto a la célula como al útero, al refugio y a la
pluralidad. Cada rostro, delineado con precisión y mínima expresividad,
mantiene la mirada al frente: juntas, pero no fundidas; distintas, pero
interdependientes.
La elección de tonos suaves (rosas, ocres, blanco y gris) sugiere un universo
afectivo que rehúye del dramatismo. No hay ornamento ni exceso: la fuerza de la
imagen reside en su economía formal y en la decisión compositiva de la repetición
desplazada. En este gesto se articula una política de la representación que hace
eco del pensamiento de Griselda Pollock sobre el “encuadre feminista” del arte:
una manera de mirar que no sólo incluye lo femenino, sino que reconfigura las
formas de visibilidad y agencia.
El título, LLENAS, se percibe como una afirmación sin necesidad de verbo.
Llenas de rostros, de presencias, de memorias. Llenas de otras. La imagen no
individualiza: colectiviza. En tiempos de fragmentación, esta obra propone una
estética de la alianza.

ELENA SÁNCHEZ CALATRAVA

https://1819.es/artistas/elena-sanchez-calatrava/


Presentamos una imagen que deshace la idea de fotografía como registro. En lugar de capturar un instante, lo desestabiliza: la escena se convierte en una
estela temporal, una escritura de luz temblorosa. La figura humana se disuelve entre manchas de color cálido y frío, y una curva blanca —trazo de
movimiento lumínico— atraviesa el plano como un signo flotante, ajeno al lenguaje.
La imagen remite a lo que Gilles Deleuze llamó "imagen-tiempo" en el cine: un tiempo que no representa la acción, sino que la suspende, que vuelve
visible el intervalo, el desajuste. Aquí, la ciudad es apenas una arquitectura insinuada; más que espacio, es atmósfera. La figura, por su parte, no se
afirma como sujeto sino como fantasma: presencia borrosa, quizás doble, quizás desdoblada.
Lejos de la nitidez documental, esta fotografía se inscribe en una tradición espectral de la imagen nocturna —de Brassaï a Daido Moriyama—, donde
la noche no es sólo ausencia de luz, sino campo de visiones inciertas. Lo que se muestra no es lo que fue, sino lo que aún vibra.

FÉLIX PANTOJA

https://1819.es/artistas/felix-pantoja-2/


Esta obra es un retrato que se inscribe en la tradición clásica de la fotografía de estudio al aire libre, donde el sujeto se convierte en umbral entre lo
íntimo y lo atmosférico. La joven, de mirada directa y gesto contenido, sostiene con ambas manos el cuello de su abrigo: no como defensa, sino como
afirmación. El encuadre  y la profundidad de campo reducida crean una tensión entre la nitidez absoluta del rostro y la disolución del fondo.
El uso del blanco y negro potencia una poética de la sobriedad: cada arruga, sombra y mechón adquiere peso simbólico. No hay teatralidad ni artificio:
hay presencia. Esta imagen evoca el concepto de “punctum” propuesto por Roland Barthes en La cámara lúcida: aquello que nos hiere, nos atraviesa
desde lo más específico y contingente. Aquí, ese punctum puede ser la firmeza de las manos, la melancolía en la mirada, o la imperfección exacta de la piel.
Lejos de la estetización vacía, la fotografía trabaja con la emoción en estado de latencia. No narra una historia, pero la contiene. Como si la imagen
dijera: “algo ha pasado”, pero sin contarlo del todo.

FERNANDO LÁZARO

https://1819.es/artistas/fernando-lazaro/


Dos piedras se construye como un campo de tensión matérico y simbólico,
donde la bidimensionalidad pictórica se vuelve casi tectónica. La
composición se articula en dos bloques cromáticos —uno superior, más
plano y saturado; otro inferior, más erosionado y terroso— separados por
una franja negra que sugiere corte, umbral o fisura.
El rojo domina la superficie con una vibración visceral, no decorativa. Es
un rojo que parece haber sido extraído, más que aplicado: pigmento que
arde, pero también sangra, que sugiere herida o mineral, órgano o corteza.
La textura sugiere procedimientos mixtos: veladuras, abrasiones, restos.
La obra no se pinta, se construye y se deteriora a la vez.
El título, Dos piedras, introduce un contraste entre la materialidad
sugerida y la abstracción formal. No hay piedras figurativas, pero sí una
presencia pétrea: masa, gravedad, sedimentación. En este gesto, la obra
dialoga con la tradición del arte matérico de Antoni Tàpies o con la
poética del détournement de Alberto Burri, donde la pintura deja de ser
ventana para convertirse en superficie herida.
Esta pieza se lee desde la materia, no desde la forma. Su política visual no
está en lo que representa, sino en lo que resiste.

JOSE ANDRÉS PRIETO

https://1819.es/artistas/jose-andres-prieto/


Dama andaluza condensa una iconografía profundamente arraigada en la
tradición costumbrista española, pero ejecutada con una refinada
sensibilidad técnica que trasciende lo meramente folclórico. La mujer
retratada, envuelta en un mantón rojo bordado con flores y sosteniendo
un abanico, se ofrece no como sujeto de deseo, sino como emblema de una
identidad escenificada. Su mirada baja y gesto contenido remiten a una
interioridad íntima, ensayada en clave de recogimiento.
El cromatismo intenso del mantón —rojo carmesí con bordados vegetales
— se convierte en el verdadero protagonista pictórico, símbolo de una
feminidad elaborada y casi ceremonial. El fondo oscuro aísla a la figura,
envolviéndola en un claroscuro que recuerda la escuela barroca española,
particularmente la de Zurbarán, donde el vestido adquiere peso simbólico
y volumétrico.
Pero más allá de la minuciosidad académica, lo que perdura es la
atmósfera de suspensión: no hay acción, sino pose; no hay relato, sino
símbolo. La pintura afirma una visión idealizada de lo andaluz, donde la
mujer es estampa, y a la vez, ícono.

LUIS DE CASASOLA

https://1819.es/artistas/luis-de-casasola/


En esta fotografía nocturna, la ciudad se vuelve superficie líquida, y la
luz, materia pictórica. La calle mojada —recogida desde un ángulo
oblicuo y profundo— refleja los neones y faroles como si fueran
pinceladas difusas sobre un lienzo de asfalto. La presencia de una
motocicleta, casi espectral bajo la lluvia, activa la imagen como una
escena detenida entre dos tiempos: el del tránsito y el de la
contemplación.
Lo urbano no se muestra aquí como escenario objetivo, sino como
estado afectivo. Hay algo cinematográfico en esta imagen: un eco de la
soledad de Blade Runner o de las ciudades lluviosas de Wong Kar-wai.
Pero lejos de la nostalgia o la estética del noir, lo que aparece es una
poética de lo cotidiano atravesado por lo inminente. La luz frontal del
vehículo no ilumina: ciega, hiere la escena.
La fotografía parece responder a una pregunta sobre cómo narrar la
ciudad sin representar sus habitantes, cómo captar la presencia humana
desde su mínima traza. La respuesta es esta: una calle vacía, pero viva.
Mojada, pero latente.

MANUEL CORTIZO

https://1819.es/artistas/manuel-cortizo-2/


Este tigre en movimiento, delineado con una línea suelta y expresiva sobre un fondo blanco sin contexto, se despliega como una síntesis entre lo
instintivo y lo poético. La economía formal —pinceladas aguadas de amarillo y azul, contornos apenas contenidos por el trazo negro— otorga al
animal una cualidad etérea, casi onírica. No es tanto una representación zoológica como un gesto vital: el salto como metáfora de impulso, deseo,
trance.
La estética recuerda ciertos estudios de animales de Franz Marc, quien concebía la pintura como medio para intuir la interioridad no humana desde una
sensibilidad simbólica. Pero aquí, a diferencia del expresionismo germánico, el trazo no dramatiza; flota. La figura no pesa sobre el papel: lo habita.
La elección del tigre, animal que ha atravesado mitologías, fábulas y poéticas (de Blake a Borges), suma una capa arquetípica. El salto podría leerse
como fuga, caza o revelación. El gesto es ambiguo, pero cargado de tensión.
Una imagen mínima que, sin embargo, activa múltiples tiempos: el de la línea, el de la mirada, el de la fábula.

OLIVER PLEHN

https://1819.es/artistas/oliver-plehn-2/


Queen  despliega un universo sensorial en el que lo matérico, lo simbólico y lo
onírico se entrelazan. Una figura femenina se disuelve entre capas de acrílico,
resina y cristales, como si emergiera desde un paisaje interior o desde el sueño. Su
rostro, casi cubierto por una explosión cromática, aparece suspendido en una
atmósfera vibrante que sugiere una transformación.
En la parte inferior, un insecto alado irrumpe con nitidez. Su forma, precisa y
ajena al resto del movimiento visual, introduce una dimensión simbólica: lo
orgánico, lo colectivo, lo vital. Su presencia parece anclar el caos cromático,
estableciendo un contrapunto entre lo etéreo y lo físico, entre lo fluido y lo
estructurado.
La pintura no propone una narrativa, sino una experiencia. El uso de materiales
texturales crea una superficie viva, que respira. El color se vuelve emoción, y la
materia, pensamiento. La obra no representa una “reina” literal, sino una
fuerza: fecunda, protectora, inestable.
Como escribe Luce Irigaray, “la materia también tiene lenguaje, y a veces, el más
verdadero”. En esta pieza, ese lenguaje se manifiesta en estratos: visuales, táctiles
y simbólicos.

PATRICIA CALDEVILLA EGEA

https://1819.es/artistas/patricia-caldevilla-egea/


Patria industrial parte de un objeto cargado de significado: el capó de un coche,
extraído de su función original y convertido en soporte escultórico. Este
fragmento de vehículo, testigo del tránsito, del trabajo y del desgaste, se
transforma aquí en un escudo contemporáneo. El azul despintado, los golpes y
los restos de óxido hablan de una historia de uso, de ruina y supervivencia.
Sobre esa superficie, el artista ha dispuesto engranajes y mecanismos detenidos,
que evocan la lógica de la fábrica, la repetición, la fuerza obrera. El resultado es
un híbrido entre máquina y símbolo: una “patria” construida no desde la épica,
sino desde la chatarra, desde lo que queda. La forma triangular sugiere un
escudo heráldico, pero lo que defiende no es un linaje, sino una memoria
industrial y colectiva.
El gesto de resignificar un objeto funcional en un artefacto crítico conecta con lo
que Rosalind Krauss llamó “campo expandido de la escultura” (Sculpture in the
Expanded Field, 1979): no es una escultura tradicional ni un objeto utilitario,
sino algo entre ambos. Un símbolo desplazado, un cuerpo herido.
Patria industrial convierte el desecho en potencia, y el metal desgastado en
lenguaje visual. Aquí, el acero también puede recordar.

SEBASTIAN GOÑI

https://1819.es/artistas/sebastian-goni/


Pinzas sobre un tejado caliente de zinc propone una mirada austera pero intensa
sobre un fragmento arquitectónico común. La fotografía en blanco y negro
subraya la materialidad de las chapas onduladas, su desgaste, sus imperfecciones,
y las pequeñas pinzas oxidadas que reposan sobre la superficie. En lugar de un
escenario narrativo, nos enfrentamos a un fragmento de lo cotidiano, convertido
en signo visual.
La composición privilegia la repetición de formas y texturas, creando una
imagen casi abstracta a partir de lo real. La elección del ángulo bajo y el
encuadre cerrado intensifican la sensación de calor, peso y espera. El título —
poético y literal a la vez— agrega tensión: esas pinzas no solo “están”, sino que
son testigos del tiempo, del clima, de un ritmo de vida.
En esta obra, lo mínimo se vuelve político. Al capturar un gesto doméstico sobre
un techo popular, la fotografía se alinea con lo que Allan Sekula llamó
“contradiscurso documental”: imágenes que no buscan monumentalizar, sino
registrar con atención crítica lo que suele pasar desapercibido (Dismantling
Modernism, Reinventing Documentary, 1978).
Pinzas sobre un tejado caliente de zinc transforma lo banal en símbolo, y lo
funcional en poética visual. Un ejercicio de observación radical.

SOREN7

https://1819.es/artistas/soren7-2/
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