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El Archivo surge de la necesidad de gestionar la documentación que vamos 
acumulando. Este planteamiento, en principio sencillo y al parecer apropiado en 
los tiempos actuales de veloces intercambios de información, no está exento de 
condicionantes significativos y complejos, ya que cualquier conjunto de documentos 
que se guardan y ordenan, se suscriben como lo que puede ser dicho, lo que se 
muestra como acontecimiento singular (Foucault).

Somos conscientes de que un archivo define los límites y las formas de la decibilidad, 
nos dice de qué se puede hablar y qué ha sido constituido como discurso dominante; 
define los límites y las formas de la conservación, al decidir qué enunciados están 
destinados a ingresar en la memoria a través de la investigación y la docencia, y a 
ser reutilizados. Además define las formas de la apropiación, acotando la relación del 
discurso con su autor, y qué categorías tienen derecho a ser enunciadas (Castro).

A pesar de todas estas dudas, incertidumbres e inestabilidades que este archivo 
provoca y contiene, hemos entendido que su finalidad es propiciar herramientas para 
la investigación sobre las relaciones entre las prácticas artísticas y las enfermedades, 
no abarcando las cuestiones relacionadas con el arte terapia, aunque sin descarlas 
y limitándonos, por el momento, a trabajos realizados en el siglo XX y XXI y en los 
ámbitos delimitados de las artes plásticas y visuales.

Este archivo se ha ido constituyendo a partir de los apuntes de cada una de las 
personas que ha participado en su configuración, tanto las que se han dedicado a la 
búsqueda de información bajo la estructura prevista, como aquellas que han aportado 
datos a través del grupo de Facebook «Arte y Enfermedades«.

Este archivo ha sido realizado por un equipo de investigación vinculado a la Cátedra 
Arte y Enfermedades de la Universitat Politècnica de València en 2015.
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En la categoría Producción artística se encuentran, por orden alfabético, diversas obras relacionadas con la enfermedad y otros 
estados de alteridad corporal e identitaria.

Debido al número de trabajos incluidos en este apartado, hemos organizado las siguientes fichas de catalogación. Por un lado, 
atendiendo a las patologías -las cuales hemos acordado a partir de la diversas clasificaciones-. Por otro, ordenados por autor, ya 
que algunos son artistas que han aportado variadas producciones relacionadas con el tema en cuestión.

Se puede acceder a ambas clasificaciones en los siguientes enlaces o bien a través de su respectiva pestaña en el menú principal 
situado a la derecha.
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Descripción: En 1990, el artista Albert J. Winn fue diagnosticado con SIDA. En ese momento, tal diagnóstico parecía como una 
sentencia de muerte, ya que la investigación médica y la educación pública todavía no habían alcanzado a la propagación de la 
epidemia agresiva. Como una manera de desafiar a las imágenes principales que equiparaban el miedo y la vergüenza con la enfer-
medad, Winn pronto comenzó a documentar su propia experiencia de vivir con el SIDA como un judío homosexual en una relación 
comprometida. Las imágenes en blanco y negro de My Life Until Now abarcan durante más de dos décadas, la visualización de la 
intimidad entre una pareja casada, su familia, y sus compañeros animales a través del tiempo, así como la necesidad diaria de la 
medicación y el estrés por la regularidad de viajes a los hospitales. Ahora, como Winn se enfrenta a otra batalla relacionada con la 
salud por el cáncer, su proyecto ha tomado una nueva forma de urgencia, mientras se sigue investigando su vida desde una pers-
pectiva que nunca pensó posible.

(en: http://www.blueskygallery.org/exhibition/albert-j-winn/#1)

Autor / Autora: Albert J. Winn
Año: 1990-2014
Nacionalidad: Estados Unidos
Técnicas y medios: Proyecto de diario fotográfico. Impresión en gelatina  de plata b/n
Medidas: 20x24 cms

Investigador / Investigadora: Mar Gascó

Página web: www.albertjwinn.com
Exposiciones:
– Alber J. Winn: My Life Until Now, en Blue Sky Gallery. Portland, Oregón (2014)
Bibliografía: No hay datos
Webgrafía: 
– http://www.blueskygallery.org/exhibition/albert-j-winn/#1
– https://filthydreams.wordpress.com/2014/05/22/preserving-an-alternate-history-remembering-photographer-albert-j-winn/
– https://www.visualaids.org/artists/detail/albert-winn
– http://www.flarearts.org/?p=376
– http://www.cpw.org/artists/albert-j-winn/

ALBERT J. WINN / MY LIFE UNTIL NOW (SKIN RASH)

A
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Descripción: Las fotografías de Winn tienen que ver con su identidad como hombre judío gay que vive con SIDA. En la serie Band-
AIDS Winn se fotografió a sí mismo separado de su identidad personal, familiar, y religiosa y en su lugar utiliza un patrón de cuadrí-
cula como telón de fondo para trazar su cuerpo en una progresión de detalladas fotografías. Al colocar una tirita sobre cada lugar 
en el que fue tomada la sangre o se le dio una inyección para tratar su enfermedad, Winn ha proporcionado un estudio detallado de 
su propia condición (en: http://www.lightwork.org/archive/albert-j-winn/)

Autor / Autora: Albert J. Winn
Año: 1999
Nacionalidad: Estados Unidos
Técnicas y medios: Fotografía. Impresión en gelatina  de plata b/n
Medidas: 40x30 cms

Página web: www.albertjwinn.com
Exposiciones:
– AIDS Adagio, en Fulginitti Pavillion Gallery, Center for Bioethics and Humanities, Anschutz Medical Campus, University of Colora-
do, Denver, CO.(2013)
Bibliografía: No hay datos
Webgrafía: Proyecto de diario fotográfico. Impresión en gelatina  de plata b/n
–https://www.visualaids.org/artists/detail/albert-winn
–https://filthydreams.wordpress.com/2014/05/22/preserving-an-alternate-history-remembering-photographer-albert-j-winn/
–http://www.lightwork.org/archive/albert-j-winn/
–http://www.aidsart.org/albert-winn
-http://www.jewishjournal.com/arts/article/albert_winns_photography_captures_the_intertwining_influences_of_judaism_an

ALBERT J. WINN / BAND-AIDS

Investigador / Investigadora: Mar Gascó
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Descripción: Una mezuzá[1] que contenía sangre infectada por el VIH provocó , tras su instalación, una pequeña pero intensa re-
acción en la zona de Bay Jews a principios de este mes en el Museo Judá L. Magnes de Berkeley.

A pesar de que la instalación de la exposición el 1 de diciembre fue una experiencia «sensible y preocupante», como dijo la comi-
saria Michal Friedlander, el museo registró al menos una media docena de llamadas telefónicas «horribles» la semana pasada. Al 
menos un hombre escribió una carta para cancelar su membresía.

A Friedlander le resultaba difícil descifrar si algunas de las reacciones de las personas que llamaban se basaban en algo más que 
la homofobia o «fobia SIDA.»

«Hay tanto odio, miedo y fobia,» ella dijo. «Es difícil de aclarar exactamente qué es qué.»

Autor / Autora: Albert J. Winn
Año: 1996
Nacionalidad: Estados Unidos
Técnicas y medios: Instalación/intervención. Materiales (madera, caucho, plástico y sangre) 
Medidas: 2.50”x6”

Página web: www.albertjwinn.com
Exposiciones:
– Judah L. Magnus Museum, Berkeley, CA. (1996)
Bibliografía: No hay datos
Webgrafía: 
– http://www.jweekly.com/article/full/4689/
– http://www.aidsart.org/albert-winn
– https://daylightbooks.org/blogs/news/17201973-bloodbrothers-albert-j-winn-and-richard-sawdon-smith-by-patricia-silva

ALBERT J. WINN / BLOOD ON THE DOORPOST: THE AIDS MEZZUZAH

Investigador / Investigadora: Mar Gascó
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Con motivo del Día Mundial del SIDA el 1 de diciembre, el museo instaló una mezuzá diseñada por el artista de Santa Mónica Albert 
J. Winn. La mezuzá contenía un frasco de sangre infectada por el VIH extraida del brazo de Winn hace seis meses. El vial sustituye 
el rollo de pergamino inscrito con dos pasajes de Deuteronomio que, tradicionalmente, se encuentra en el interior de una carcasa 
mezuzá.

Los funcionarios del museo dijeron que las quejas de las personas que llamaban iban desde los temores de un riesgo para la salud 
pública a la ira por la presunta profanación de un objeto ritual  contra la moralidad de los homosexuales y las salvajes afirmaciones 
de que los homosexuales con dinero y poder inventaron la epidemia del SIDA para evocar la simpatía. (en: http://www.jweekly.com/
article/full/4689/)

[1] (del hebreo הָזוּזְמ, «jamba de la puerta».; plural mezuzot) es un pergamino que tiene escrito dos versículos de la Torá; se encuen-
tra albergado en una caja -o receptáculo- que es adherido a la jamba -o marco- derecha de los pórticos de las casas y ciudades 
judías.
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Autor / Autora: Alessandro Altavilla
Año: 2012
Nacionalidad: Reino Unido
Técnicas: Instalación Sonora. Radio transistor, radio transmisor, conectado a Internet ordenador, dimensiones variables.
Medio: Instalación
Exposiciones: -”Reassemblling the Self” GV Art Gallery, Londres (2014)

ALESSANDRO ALTAVILLA / THE LOUD SELF

Investigador / Investigadora: Mar Gascó
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Autor / Autora: Álex Francés
Año: 2005
Nacionalidad: España
Técnicas y medios: Vídeo-performance
Medidas: 17 minutos y 17 segundos

Página web: www.alexfrances.es
Exposiciones:
– Los Nombres del Padre III: Crecer, Jugar, desaparecer. Alex Francés / Pepe Espaliú, en Centro de Arte Pepe Espaliú, Córdoba, 
España (2014)
– Las Caras del VIH/SIDA, La Sala Naranja, Valencia (2006)
Bibliografía: No hay datos
Webgrafía: 
– http://www.makma.net/los-nombres-del-padre-un-homenaje-a-pepe-espaliu/
– http://www.arsoperandi.com/2014/01/los-nombres-del-padre-iii-alex-frances.html

ÁLEX FRANCÉS / CRECER

Investigador / Investigadora: Mar Gascó
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Descripción: Entre 2012-13 trabajé con personas que experimentan episodios de psicosis para crear estos diez retratos. Mientras 
que las personas fotografiadas aquí parecen totalmente «normales», su capacidad para funcionar dentro de la sociedad ha sido 
afectada, en diversos grados, por la experiencia de un «trastorno» psicótico como el bipolar o la esquizofrenia. Los grandes ambien-
tes del siglo XVIII han sido alterados, tanto digital como físicamente, para formar «escenarios» para la experiencia interna de cada 
persona cuando él o ella no está en una realidad consensual. Los fenómenos visuales, auditivos y otros fenómenos sensoriales que 
ocurren durante un episodio psicótico contradicen las nociones aceptadas de «realidad», y sin embargo, para esta persona son 
absolutamente reales. Estos entornos altamente construidos, cada uno incorporando una vista a través de una ventana y una serie 
de objetos significativos, dan alguna pista del mundo privado de cada individuo.

Este trabajo cuestiona qué entendemos por realidad. También tiene como objetivo reducir el estigma que rodea a los que experi-
mentan problemas de salud mental.

Un libro que incluye declaraciones de cada participante y ensayos de la teórica cultural canadiense, Jeanne Randolph y el psiquiatra 
británico, el profesor Graham Thornicroft, acompaña las fotografías.
(en: http://www.alexawright.com/viewfrompg.html)

Autor / Autora: Alexa Wright
Año: 2012
Nacionalidad: Reino Unido
Técnicas y medios: Fotografía. Impresión digital a color (serie de diez)
Medidas: 100×80 cm c.u.

Página web: www.alexawright.com
Exposiciones:
– Hybrid Bodies, PHI Centre, Montreal, Canada (2014)
Bibliografía: No hay datos
Webgrafía: 
– http://www.alexawright.com/viewfrompg.html
– https://vimeo.com/39700749
– https://visura.co/user/Alexa/view/a-view-from-inside

ALEXA WRIGHT / A VIEW FROM INSIDE

Investigador / Investigadora: Mar Gascó
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Descripción: Durante una colaboración con el neurólogo John Kew y el Profesor en neuropsicología Peter Halligan para investigar 
y visualizar miembros fantasma, entrevisté y fotografié a ocho personas con extremidades amputadas. Entonces hice una serie de 
fotografías de cada persona entrevistada. Las personas son fotografiadas en sus propias casas. En cada serie se incluye un retrato 
«frontal» para «normalizar» las imágenes más extrañas de los fantasmas. Al lado de cada conjunto de imágenes se expone un texto, 
derivado de la entrevista, en el que cada persona describe la historia de su experiencia con el miembro fantasma. El trabajo tiene 
como objetivo cuestionar la noción de cuerpo «normal» e investigar la relación entre la identidad y el cuerpo para desafiar las acti-
tudes del público frente a las diferencias físicas y las discapacidades.
Desde su creación en 1997, las imágenes de la serie After Image se han mostrado en una amplia gama de contextos de arte y cien-
cia tanto a nivel nacional como internacional.

Este proyecto fue una de las primeras Colaboraciones SciArt patrocinadas por The Wellcome Trust.

(en: http://www.alexawright.com/afteripg.html)

Autor / Autora: Alexa Wright
Año: 1997
Nacionalidad: Reino Unido
Técnicas y medios: Fotografía. 24 Fotografías manipuladas digitalmente impresas a color sobre aluminio
Medidas: 56×75 cm acompañadas de 8 paneles de texto

Página web: www.alexawright.com
Exposiciones:
– Disembodied, Sainsbury Centre, Norwich (1997)
– The Definition of Self, Tokio 21_21 Design Sight Gallery (2010)
Bibliografía: No hay datos
– Wright, Alexa (2013): Monstrosity. The human monster in visual culture. I.B. Tauris, Londres y Nueva York
– Ede, Siân (2005): Art&Science. I.B. Tauris, Londres y Nueva York
– Bacci, Francesca (ed), Merlcher, David (ed) (2011): Art&The Senses. Oxford University Press, Nueva York
Webgrafía: 
– http://www.alexawright.com/afteripg.html
– https://blog.wellcomecollection.org/tag/alexa-wright/
– http://fleshoftheworld.ca/works/after-image/

ALEXA WRIGHT / AFTER IMAGE (RD)

Investigador / Investigadora: Mar Gascó
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Descripción: 

Fecha de la amputación: octubre de 1995
Tiempo tras la amputación: 21 meses
Edad 71: Masculino. Accidente de carretera en el que el brazo fue aplastado
No hay daño previo al brazo

A medida que nuestro coche rodaba en colisión con otro coche, mi brazo salió por la ventana y fue aplastado. Las radiografías más 
tarde revelaron que el brazo estaba severamente dañado, pero la mano quedó intacta. El fantasma es continuo; toma la forma de 
mi mano. A veces es doloroso y a veces sólo es una sensación. Siento que puedo controlar los movimientos de la mano hasta que 
de repente me doy cuenta de que no está allí. La mano es como un leve puño cerrado, y eso no cambia realmente; se queda sin 
cerrarse unos tres cuartos. El dolor está principalmente en el tercer dedo, que a veces es doloroso como si me lo hubiera roto. La 
mano es del mismo tamaño que mi mano real, pero mucho más pesada. Pica mucho tiempo y quiero rascarla. Puedo engañarme a 
mí mismo para que pueda mover el miembro fantasma. Es sólo una especie de apertura y cierre: la mano se mueve desde la muñeca 
hacia abajo, pero la rotación de la muñeca no está disponible. Sólo tengo movimientos de las manos y los dedos. Cuando no la he 
movido por un tiempo se vuelve rígida. No me puedo imaginar estar sin el fantasma porque está allí todo el tiempo y es muy pare-
cido a comer o respirar: puedo soportarlo de manera bastante adecuada y probablemente lo perdería si se fuera. Tal vez desearía 
que no fuera tan irritante, pero creo que preferiría mantenerlo como es a riesgo de perderlo.
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Descripción: Skin se realizó en colaboración con la profesora Irene Leigh, consultora dermatóloga del London Hospital y personas 
con trastornos de la piel. Imágenes de condiciones como Vitíligo y Psoriasis se establecen contra telas ornamentadas o de colores 
brillantes. Se acompañan de extensos textos en los que los sujetos narran sus experiencias.

Las imágenes son modeladas como fotografías médicas, pero los fondos traen un diverso juego de connotaciones al aspecto in-
usual o monstruoso de la piel. Los textos también trabajan para humanizar las imágenes y moderar cualquier reacción negativa por 
parte del espectador.

(en: http://www.alexawright.com/skinpg.html)

Autor / Autora: Alexa Wright
Año: 2000
Nacionalidad: Reino Unido
Técnicas y medios: Fotografía. Impresión fotográfica a color sobre aluminio
Medidas: 40×50 cm

Página web: www.alexawright.com
Exposiciones:
– The Definition of Self, en 21_21 Design Sight. Tokio (2010)
Bibliografía: No hay datos
– Wright, Alexa (2013): Monstrosity. The human monster in visual culture. I.B. Tauris, Londres y Nueva York
Webgrafía: 
– http://www.alexawright.com/skinpg.html
– https://katherinemphoto.wordpress.com/2015/04/25/alexa-wright-intimate-strangers/
– http://fleshoftheworld.ca/works/

ALEXA WRIGHT / AFTER IMAGE (RD)

Investigador / Investigadora: Mar Gascó
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TEXTO QUE ACOMPAÑA LA FOTOGRAFÍA «MAXINE»:

Mi piel es suave. Esa es una de las cosas buenas deL Vitíligo: la textura de su piel no cambia, es sólo el color lo que se altera. Ten-
go la piel encantadora: se siente muy bien. Creo que entiendo ahora por qué tengo Vitíligo. Se desarrolló cuando tenía unos doce 
años. Creo que heredé la tendencia y el detonante fue al dañarme las rodillas; donde se daña la piel se puede iniciar un parche de 
Vitíligo. También puede ser causada por el estrés, el duelo o por productos químicos. Cuando era más joven solía preguntar «¿por 
qué yo?» Porque nadie más en mi familia lo tenía, aunque creo que a lo largo de los años el efecto en mí ha cambiado. Al inicio no 
tuve ningún problema, entonces estaba muy molesta durante mi adolescencia y por lo tanto era un poco retraída. Todavía tenía un 
montón de amigos, pero nunca tuve novios de que hablar. Sentí que nunca conocería a nadie, y que nadie me encontraría atractiva, 
y que nunca me casaría. (…) 

(continuar leyendo en: http://www.alexawright.com/maxinetextpg.html)
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Descripción: Skin se realizó en colaboración con la profesora Irene Leigh, consultora dermatóloga del London Hospital y personas 
con trastornos de la piel. Imágenes de condiciones como Vitíligo y Psoriasis se establecen contra telas ornamentadas o de colores 
brillantes. Se acompañan de extensos textos en los que los sujetos narran sus experiencias.

Las imágenes son modeladas como fotografías médicas, pero los fondos traen un diverso juego de connotaciones al aspecto in-
usual o monstruoso de la piel. Los textos también trabajan para humanizar las imágenes y moderar cualquier reacción negativa por 
parte del espectador.

(en: http://www.alexawright.com/skinpg.html)

Autor / Autora: Alexa Wright
Año: 2000
Nacionalidad: Reino Unido
Técnicas y medios: Fotografía. Impresión fotográfica a color sobre aluminio
Medidas: 40×50 cm

Página web: www.alexawright.com
Exposiciones:
– The Definition of Self, en 21_21 Design Sight. Tokio (2010)
Bibliografía: No hay datos
– Wright, Alexa (2013): Monstrosity. The human monster in visual culture. I.B. Tauris, Londres y Nueva York
Webgrafía: 
– http://www.alexawright.com/skinpg.html
– https://katherinemphoto.wordpress.com/2015/04/25/alexa-wright-intimate-strangers/
– http://fleshoftheworld.ca/works/

ALEXA WRIGHT / SKIN (NOELLA)

Investigador / Investigadora: Mar Gascó
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TEXTO QUE ACOMPAÑA LA FOTOGRAFÍA «NOELLA»:

Mi piel se siente muy dolorida y muy embarazosa. Es irritable y pica mucho todo el tiempo. Es incómoda. Durante los diecisiete años 
que he tenido psoriasis ha sido malo la mayor parte del tiempo. Sólo hubo unos dos años durante ese tiempo que no la tuve. Dicen 
que la psoriasis es hereditaria, y también causada por el estrés. El estrés está en mí. Me preocupa y me marca muy rápidamente y 
siempre parece llamar la atención.

Recuerdo que cuando tenía unos dieciséis años caí y me corté el codo. Cuando me desperté a la mañana siguiente tuve una pe-
queña costra. Dos días más tarde estaba cubierto de psoriasis: todo. Cuando estallé sabía lo que era antes de ir al médico porque 
un amigo mío lo tenía. Estaba bastante molesta porque cuando me di cuenta de que era la psoriasis sabía que iba a tenerlo durante 
mucho tiempo y todavía era joven.

No puedo hacer las cosas que la gente normal hace. En el verano estoy en pantalones largos y mangas largas. No voy a nadar, no 
voy a mantenerme en forma, no voy a hacer ejercicio. No quiero ser vista, pero también nadar lo afectaría y el ejercicio tirando haría 
demasiado daño. Hay cosas que realmente me gustaría hacer que no puedo. Mi niña tiene casi cinco años y nunca he podido llevar-
la a nadar. Recientemente he estado de vacaciones y tuve que estar fuera del sol. Puse mi mano en el mar  para coger un cubo de 
agua para mi niña y, literalmente, mi piel agrietada se abrió. A veces lo hace y a veces no. De alguna manera me he acostumbrado 
a la psoriasis. No me he acostumbrado al dolor; a veces me duele mucho, pero me he acostumbrado a que esté ahí.

(para continuar leyendo: http://www.alexawright.com/noellatextpg.html)
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Autor / Autora: Alexia Sincnlair
Año: 2014
Nacionalidad: Australia
Técnicas: Fotografía digital 
Medio: Fotografía
Medidas: 17 minutos y 17 segundos

Página web: http://artofsavingalife.com
Exposiciones:
–  “The Art of Saving a Life” Proyecto comisionado por Bill&Melinda Gates Foundation, Seattle, Washington (EEUU)

EDWARD JENNER’S SMALLPOX DISCOVERY

Investigador / Investigadora: Mar Gascó



33



34

Autor / Autora: Alicia Framis
Año: 1996
Nacionalidad: España
Técnicas y medios: Performance. Acción:  Mezclar sangre a través de un corte en la mano (Amsterdam, 1996)
Medidas: No hay datos

Página web: www.aliciaframis.com.mialias.net
Exposiciones: No hay datos
Bibliografía: No hay datos
Webgrafía: 
– http://aliciaframis.com.mialias.net/1996-2/blood-brothers-amsterdam-1996/

ALICIA FRAMIS / BLOOD BROTHERS. THE ACT OF MIXING BLOOD IN TIMES OF AIDS

Investigador / Investigadora: Mar Gascó
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Descripción: La arquitectura ligera de esta institución es sensible a todo deseo de sus internos. El centro para personas anoréxicas 
trae el estado psicológico de los pacientes a la luz y participa en su esfuerzo por separarse del peso físico de sus cuerpos. 

(Alicia Framis en: http://aliciaframis.com.mialias.net/2000-2/anorexic-centeramsterdam-2000/)

Investigador / Investigadora: Mar Gascó

Autor / Autora: Alicia Framis
Año: 2000
Nacionalidad: España
Técnicas y medios: Intervención realizada en Ámsterdam. Fotografía de archivo
Medidas: 100x100 cm

Página web: www.aliciaframis.com.mialias.net
Exposiciones: No hay datos
Bibliografía: No hay datos
Webgrafía: 
– http://aliciaframis.com.mialias.net/wp-content/uploads/2014/08/Framisinprogress.pdf

ALICIA FRAMIS / ANOREXIC CENTER
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Descripción: Toques de ficción y realidad en este edificio que combina la esencia de una sala de cine y una clínica. La certeza de 
la muerte,  revivida en el cine y encontrada físicamente en la sala de urgencias, se inscribe en un espacio etéreo de movimiento e 
inmovilidad. El dolor, la enfermedad y la muerte ya no son examinados; la imaginación y la sensibilidad se unen bajo un mismo techo 
para una experiencia completa de la condición humana: vemos como morimos, morimos mientras vemos.
 
( Alicia Framis en: http://aliciaframis.com.mialias.net/1999-2/cinema-with-hospitallos-angeles-1999/)

Investigador / Investigadora: Mar Gascó

Autor / Autora: Alicia Framis
Año: 1999
Nacionalidad: España
Técnicas y medios: Vídeo instalación
Medidas: No hay datos

Página web: www.aliciaframis.com.mialias.net
Exposiciones: No hay datos
Bibliografía: No hay datos
Webgrafía: 
– http://aliciaframis.com.mialias.net/wp-content/uploads/2014/08/Framisinprogress.pdf

ALICIA FRAMIS / CINEMA WITH HOSPITAL
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Descripción: Nacido en Tel Aviv y ahora con sede en Los Ángeles, Alon Reininger ha sido un reportero fotográfico activo desde 
1973, cuando cubrió la guerra de Yom Kippur para su primera historia. Tres años después se convirtió en miembro fundador de la 
agencia fotográfica Contact Press Images. Desde entonces ha completado tareas en todo el mundo, a menudo en sitios de conflicto 
o disturbios políticos, y ha investigado una serie de cuestiones sociales en los Estados Unidos, como la inmigración y la educación. 
Reininger es más conocido, sin embargo, por su innovadora cobertura en profundidad de la creciente crisis del SIDA en los años 
ochenta. Su labor desempeñó un papel importante en la humanización de la epidemia y en su visión como una enfermedad que no 
sólo estaba aislada en la población gay, como se pensaba de antemano.
Una serie de imágenes de este proyecto se publicaron en la revista LIFE en 1988, pero una fotografía en particular, Ken Meeks, 
Paciente con SIDA, siendo cuidado por un amigo, San Francisco, California – golpeó un acorde resonante. El fotógrafo voló a ver 
a Meeks en su casa tres días antes de su muerte, y en un cuadro doloroso Reininger captura al hombre enfermo con una mirada 
embrujada en su cara y las lesiones visibles en sus brazos debajo de un vestido de hospital. La imagen fue nombrada World Press 
Photo of the Year en 1986 y se convirtió en uno de los emblemas de la crisis. Mirando hacia atrás quince años después, Photo 
District News lo nombró una de las imágenes más importantes en el fotoperiodismo en los años 1980 y 1990. Como Reininger ha 
señalado, sin embargo, él pensó de Meeks como un solo carácter en una historia mucho más grande y colocó la imagen dentro de 
un contexto más amplio. Incluso después de que el interés de los medios en la crisis en curso comenzó a decaer, Reininger presionó 
para su exposición continuada.
(en: http://www.mocp.org/detail.php?type=related&kv=4322&t=objects)

Autor / Autora: Alon Reininger
Año: 1986
Nacionalidad: Israel
Técnicas y medios: Fotografía e impresión cromogénica
Medidas: (imagen): 12 x 18 pulgadas; (papel): 15 1/4 x 19 1/2 pulgadas

Webgrafía: 
– http://www.mocp.org/detail.php?type=related&kv=4322&t=objects
– https://www.worldpressphoto.org/collection/photo/1987/world-press-photo-year/alon-reininger
– http://www.nytimes.com/2011/05/31/health/31aids.html

ALON REININGER / KEN MEEKS, PATIENT WITH AIDS, BEING CARED FOR BY A FRIEND, SAN FRANCISCO, CALIFORNIA

Investigador / Investigadora: Mar Gascó
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Descripción: Nacido en Tel Aviv y ahora con sede en Los Ángeles, Alon Reininger ha sido un reportero fotográfico activo desde 
1973, cuando cubrió la guerra de Yom Kippur para su primera historia. Tres años después se convirtió en miembro fundador de la 
agencia fotográfica Contact Press Images. Desde entonces ha completado tareas en todo el mundo, a menudo en sitios de conflicto 
o disturbios políticos, y ha investigado una serie de cuestiones sociales en los Estados Unidos, como la inmigración y la educación. 
Reininger es más conocido, sin embargo, por su innovadora cobertura en profundidad de la creciente crisis del SIDA en los años 
ochenta. Su labor desempeñó un papel importante en la humanización de la epidemia y en su visión como una enfermedad que no 
sólo estaba aislada en la población gay, como se pensaba de antemano.
Una serie de imágenes de este proyecto se publicaron en la revista LIFE en 1988, pero una fotografía en particular, Ken Meeks, 
Paciente con SIDA, siendo cuidado por un amigo, San Francisco, California – golpeó un acorde resonante. El fotógrafo voló a ver 
a Meeks en su casa tres días antes de su muerte, y en un cuadro doloroso Reininger captura al hombre enfermo con una mirada 
embrujada en su cara y las lesiones visibles en sus brazos debajo de un vestido de hospital. La imagen fue nombrada World Press 
Photo of the Year en 1986 y se convirtió en uno de los emblemas de la crisis. Mirando hacia atrás quince años después, Photo 
District News lo nombró una de las imágenes más importantes en el fotoperiodismo en los años 1980 y 1990. Como Reininger ha 
señalado, sin embargo, él pensó de Meeks como un solo carácter en una historia mucho más grande y colocó la imagen dentro de 
un contexto más amplio. Incluso después de que el interés de los medios en la crisis en curso comenzó a decaer, Reininger presionó 
para su exposición continuada.
(en: http://www.mocp.org/detail.php?type=related&kv=4322&t=objects)

Autor / Autora: Alon Reininger
Año: 1989
Nacionalidad: Israel
Técnicas y medios: Fotografía e impresión cromogénica
Medidas: (imagen): 12 1/4 x 18 3/8 pulgadas; (papel): 16 x 20 pulgadas

Webgrafía: 
– http://www.mocp.org/detail.php?type=related&kv=4322&t=objects
– https://www.worldpressphoto.org/collection/photo/1987/world-press-photo-year/alon-reininger
– http://www.nytimes.com/2011/05/31/health/31aids.html

ALON REININGER / SCOTT MAYFIELD, AIDS PATIENT WITH NURSE JERRY CIRASUOLA

Investigador / Investigadora: Mar Gascó
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Descripción: Esperé a que estuviéramos solas para pedirle a Omama hacer los desnudos. Estaba nerviosa y se desató en ella un 
torrente de palabras. Temí hacerle daño. Hoy me dijo que no durmió por la noche. Cuando se desnudó, algo cambió en mi interior. 
Las fantasías de su operación, que me acompañan desde niña, se desvanecieron. Su cuerpo es profundamente humano, frágil. 
Estaba al alcance de mi mano. La abracé. También me desnudé y nos tomamos fotos juntas. La operación fue hace mucho tiempo. 
Omama me contó que dejó de bañarse con su niña –mi madre– que tenía ocho años. La madre de mi abuelo le dijo que se había 
convertido en una amazona. Por eso me imaginaba las fotos en el jardín, en medio de las plantas desbordadas.

Ayer le pedí a Omama seguir con las fotos. Hoy las amplié y me conmovió profundamente ver su gesto. Siempre he pensado que 
mi cuerpo es muy parecido al suyo. Me contaron que mi padre se enojó porque pensaba que yo había heredado sus piernas.
(Ana Casas Broda en: http://www.anacasasbroda.com/)

Autor / Autora: Ana Casas Broda
Año: 1992
Nacionalidad: España/México
Técnicas y medios: Fotografía analógica 35 mm b/n
Medidas: No hay datos

Página web: www.anacasasbroda.com
Exposiciones:
- Viena 1988-1992. Galería Railowsky. Valencia, España (1994)
- Viena 1988-1992. Galerie Michael Pabst. Munich, Alemania (1994)
- Viena 1988-1992. Galerie Fotohof. Salzburgo, Austria (1993)
- Viena 1988-1992. Instituto de México en España. Madrid, España (1993)
Bibliografía: No hay datos
Webgrafía: 
– https://www.youtube.com/watch?v=YtkRb-JDDzc
– http://arteenlared.com/latinoamerica/mexico/identidad-familiar-en-album-,-de-ana-casas-broda.html

ANA CASAS BRODA / VIENA, 29 DE MAYO, 1992

Investigador / Investigadora: Mar Gascó
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Descripción: Esperé a que estuviéramos solas para pedirle a Omama hacer los desnudos. Estaba nerviosa y se desató en ella un 
torrente de palabras. Temí hacerle daño. Hoy me dijo que no durmió por la noche. Cuando se desnudó, algo cambió en mi interior. 
Las fantasías de su operación, que me acompañan desde niña, se desvanecieron. Su cuerpo es profundamente humano, frágil. 
Estaba al alcance de mi mano. La abracé. También me desnudé y nos tomamos fotos juntas. La operación fue hace mucho tiempo. 
Omama me contó que dejó de bañarse con su niña –mi madre– que tenía ocho años. La madre de mi abuelo le dijo que se había 
convertido en una amazona. Por eso me imaginaba las fotos en el jardín, en medio de las plantas desbordadas.

(Ana Casas Broda en: http://www.anacasasbroda.com/)

Autor / Autora: Ana Casas Broda
Año: 1991
Nacionalidad: España/México
Técnicas y medios: Fotografía analógica 35 mm b/n
Medidas: No hay datos

Página web: www.anacasasbroda.com
Exposiciones:
- Viena 1988-1992. Galería Railowsky. Valencia, España (1994)
- Viena 1988-1992. Galerie Michael Pabst. Munich, Alemania (1994)
- Viena 1988-1992. Galerie Fotohof. Salzburgo, Austria (1993)
- Viena 1988-1992. Instituto de México en España. Madrid, España (1993)
Bibliografía: No hay datos
Webgrafía: 
– https://www.youtube.com/watch?v=YtkRb-JDDzc
– http://arteenlared.com/latinoamerica/mexico/identidad-familiar-en-album-,-de-ana-casas-broda.html

ANA CASAS BRODA / VIENA, 8 DE AGOSTO, 1991

Investigador / Investigadora: Mar Gascó



47



48

Descripción: La serie de fotografías de Andrés Serrano The Morgue investiga las ideas de la muerte y nuestra relación con ella. 
Trabajando con un patólogo forense, Serrano fotografió los cuerpos con una belleza casi clásica raramente asociada con la mor-
gue. Serrano aseguró el anonimato de cada persona a través de la tela o el velado de la cara. La forma en que la luz interactúa con 
los cuerpos y sus velos es una reminiscencia de la pintura barroca italiana. El claroscuro de cada fotografía parece subrayar algún 
misterio detrás de la muerte que equilibra el enfoque analítico y frío de la morgue. Además, la cuidadosa atención al detalle y a la 
composición dignifica a cada persona. Cada sujeto, personas realmente desconocidas, son considerados individualmente como 
choque inicial que da lugar a la contemplación y la reflexión. Sin embargo, estas no son imágenes sentimentales. Sigue habiendo 
un cierto desapego emocional, una terrible soledad en la muerte, y la intención de Serrano es ambigua. El título de cada fotografía 
es la causa de muerte de cada sujeto, y se han insertado en el título de cada fotografía. 

(en: http://beautifuldecay.com/2013/09/13/andres-serranos-powerful-images-death/)

Autor / Autora: Andrés Serrano
Año: 1992
Nacionalidad: Estados Unidos
Técnicas y medios: Fotografía e impresión digital en cibachrome a color
Medidas: 30×40 pulgadas

Página web: www.andresserrano.org
Exposiciones:
– Andrés Serrano, The Morgue, Tel Aviv Museum of Art, Israel (1997)
– Andres Serrano: The Morgue, Ugo Ferranti, Roma (1995)
– The Morgue, Galleri Charlotte Lund, Stockholm, Suecia (1994)
– The Morgue, Paula Cooper Gallery, Nueva York (1993)
– The Morgue, Yvon Lambert Gallery, Paris (1992)
Bibliografía: No hay datos
Webgrafía: 
– https://bodegonconteclado.wordpress.com/2012/01/28/la-vida-la-muerte-y-el-sueno-los-cuerpos-de-andres-serrano/
– http://bombmagazine.org/article/1631/andres-serrano
– http://eldiariony.com/2016/07/19/fotos-las-imagenes-captadas-despues-de-la-muerte/
– http://withreferencetodeath.philippocock.net/blog/serrano-andres-the-morgue-1992/

ANDRÉS SERRANO / THE MORGUE (FATAL MENINGITIS)

Investigador / Investigadora: Mar Gascó
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Descripción: La serie de fotografías de Andrés Serrano The Morgue investiga las ideas de la muerte y nuestra relación con ella. 
Trabajando con un patólogo forense, Serrano fotografió los cuerpos con una belleza casi clásica raramente asociada con la mor-
gue. Serrano aseguró el anonimato de cada persona a través de la tela o el velado de la cara. La forma en que la luz interactúa con 
los cuerpos y sus velos es una reminiscencia de la pintura barroca italiana. El claroscuro de cada fotografía parece subrayar algún 
misterio detrás de la muerte que equilibra el enfoque analítico y frío de la morgue. Además, la cuidadosa atención al detalle y a la 
composición dignifica a cada persona. Cada sujeto, personas realmente desconocidas, son considerados individualmente como 
choque inicial que da lugar a la contemplación y la reflexión. Sin embargo, estas no son imágenes sentimentales. Sigue habiendo 
un cierto desapego emocional, una terrible soledad en la muerte, y la intención de Serrano es ambigua. El título de cada fotografía 
es la causa de muerte de cada sujeto, y se han insertado en el título de cada fotografía. 

(en: http://beautifuldecay.com/2013/09/13/andres-serranos-powerful-images-death/)

Autor / Autora: Andrés Serrano
Año: 1992
Nacionalidad: Estados Unidos
Técnicas y medios: Fotografía e impresión digital en cibachrome a color
Medidas: 30×40 pulgadas

Página web: www.andresserrano.org
Exposiciones:
– Andrés Serrano, The Morgue, Tel Aviv Museum of Art, Israel (1997)
– Andres Serrano: The Morgue, Ugo Ferranti, Roma (1995)
– The Morgue, Galleri Charlotte Lund, Stockholm, Suecia (1994)
– The Morgue, Paula Cooper Gallery, Nueva York (1993)
– The Morgue, Yvon Lambert Gallery, Paris (1992)
Bibliografía: No hay datos
Webgrafía: 
– https://bodegonconteclado.wordpress.com/2012/01/28/la-vida-la-muerte-y-el-sueno-los-cuerpos-de-andres-serrano/
– http://bombmagazine.org/article/1631/andres-serrano
– http://eldiariony.com/2016/07/19/fotos-las-imagenes-captadas-despues-de-la-muerte/
– http://withreferencetodeath.philippocock.net/blog/serrano-andres-the-morgue-1992/

ANDRÉS SERRANO / THE MORGUE (FATAL MENINGITIS)

Investigador / Investigadora: Mar Gascó
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Descripción: Hace cuatro años, mientras estaba embarazada, De la Cruz sufrió un ictus cerebral mientras preparaba una gran 
muestra en Lisboa. Su hija nació mientras ella estaba en coma, y su recuperación ha sido lenta pero la pintora se considera “una 
curranta, una trabajadora nata y en esto hay que tener paciencia”. Tras un largo paréntesis, con la ayuda de sus asistentes, porque 
desde el accidente se mueve en silla de ruedas, comenzó a trabajar de nuevo, y el resultado es Transfer una exposición que ahora 
presenta la galería Lisson de Londres y que antes había podido verse en Madrid, en la galería Helga de Alvear. 
(en: http://www.tendenciasdelarte.com/angela-de-la-cruz-ahora-voy-al-grano-tengo-tiempo-que-perder/)

Autor / Autora: Ángela de la Cruz
Año: 2014
Nacionalidad: España
Técnicas y medios: Óleo y acrílico sobre lienzo
Medidas: 220,5x180x0 cm

Página web: No hay datos
Exposiciones:
– Traspaso. Ángela de la Cruz, en Galería Helga de Alvear, Madrid, España (2014)
Bibliografía: No hay datos
Webgrafía: 
– http://www.tendenciasdelarte.com/angela-de-la-cruz-ahora-voy-al-grano-tengo-tiempo-que-perder/
– http://elpais.com/diario/2009/04/12/eps/1239517609_850215.html
– http://www.lissongallery.com/exhibitions/angela-de-la-cruz-transfer

ÁNGELA DE LA CRUZ / DROP (NAVY/TURQUOISE)

Investigador / Investigadora: Mar Gascó
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La exposición en Lisson Gallery (2011), su primera desde 2004, se inspira directamente de la propia experiencia del artista. Muchas 
de las obras imitan las propias proporciones físicas de la Cruz, borrando la distinción entre el cuerpo y el cuerpo de las obras, la 
artista y suproducción artística. A menudo apretadas y deformadas, funcionan como meditaciones humorísticas sobre limitaciones 
y fracasos del cuerpo humano.
Una serie de obras que exploran el interés de de la Cruz en la elasticidad y la potencialidad del aluminio. Las superficies de aluminio 
se proyectan hacia el exterior de las paredes y pisos, obligando al espectador a enfrentarse directamente con la experiencia de la 
visualización. Estas obras son dominantes y descaradas, con valentía (…) Sin embargo, despojado de contexto, también parecen 
vulnerables y desnudas, expuestas torpemente contra las paredes blancas de la galería. 

(en: http://www.lissongallery.com/exhibitions/angela-de-la-cruz-transfer)

Pero si hay una pieza en correlación directa con una de estas cajas es el gran lienzo sobre el que se vislumbra la huella de la silla 
de ruedas de la artista —sufrió una hemorragia cerebral en 2005—, que se inserta en el proceso pictórico. La idea de la fisicidad 
corpórea se hace evidente en este gran campo de color azul que imaginamos sobre pared y que aquí muestra en su horizontalidad. 
Quizá este gran gesto pictórico sea el modo de enfrentarse a la controversia que encierra todo su trabajo, y que de nuevo aquí está 
implícito en el propio término con el que titula la muestra: Traspaso, ya que entre las varias acepciones del término que sirven para 
designar lo mismo tienen diferentes significados, desde la idea de movimiento a la aflicción y angustia como metáfora de la obra de 
una de las artistas más destacadas del panorama internacional 

(en: http://cultura.elpais.com/cultura/2014/11/19/babelia/1416403198_132294.html)
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Descripción: Hace cuatro años, mientras estaba embarazada, De la Cruz sufrió un ictus cerebral mientras preparaba una gran 
muestra en Lisboa. Su hija nació mientras ella estaba en coma, y su recuperación ha sido lenta pero la pintora se considera “una 
curranta, una trabajadora nata y en esto hay que tener paciencia”. Tras un largo paréntesis, con la ayuda de sus asistentes, porque 
desde el accidente se mueve en silla de ruedas, comenzó a trabajar de nuevo, y el resultado es Transfer una exposición que ahora 
presenta la galería Lisson de Londres y que antes había podido verse en Madrid, en la galería Helga de Alvear. (en: http://www.ten-
denciasdelarte.com/angela-de-la-cruz-ahora-voy-al-grano-tengo-tiempo-que-perder/)

La exposición en Lisson Gallery (2011), su primera desde 2004, se inspira directamente de la propia experiencia del artista. Muchas 
de las obras imitan las propias proporciones físicas de la Cruz, borrando la distinción entre el cuerpo y el cuerpo de las obras, la 
artista y suproducción artística. A menudo apretadas y deformadas, funcionan como meditaciones humorísticas sobre limitaciones 
y fracasos del cuerpo humano.
Una serie de obras que exploran el interés de de la Cruz en la elasticidad y la potencialidad del aluminio. Las superficies de aluminio 
se proyectan hacia el exterior de las paredes y pisos, obligando al espectador a enfrentarse directamente con la experiencia de la 
visualización. Estas obras son dominantes y descaradas, con valentía (…) Sin embargo, despojado de contexto, también parecen 
vulnerables y desnudas, expuestas torpemente contra las paredes blancas de la galería. (en: http://www.lissongallery.com/exhibi-
tions/angela-de-la-cruz-transfer)

Autor / Autora: Ángela de la Cruz
Año: 2014
Nacionalidad: España
Técnicas y medios: Escultura. Óleo y acrílico sobre aluminio
Medidas: 123x50x35 cm

Página web: No hay datos
Exposiciones:
– Ángela de la Cruz: Transfer» en Lisson Gallery en Nueva York, EEUU (2011)
Bibliografía: No hay datos
Webgrafía: 
– http://www.tendenciasdelarte.com/angela-de-la-cruz-ahora-voy-al-grano-tengo-tiempo-que-perder/
– http://elpais.com/diario/2009/04/12/eps/1239517609_850215.html
– http://www.lissongallery.com/exhibitions/angela-de-la-cruz-transfer

ÁNGELA DE LA CRUZ / COMPRESED (BLUE)

Investigador / Investigadora: Mar Gascó
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Descripción: Hace cuatro años, mientras estaba embarazada, De la Cruz sufrió un ictus cerebral mientras preparaba una gran 
muestra en Lisboa. Su hija nació mientras ella estaba en coma, y su recuperación ha sido lenta pero la pintora se considera “una 
curranta, una trabajadora nata y en esto hay que tener paciencia”. Tras un largo paréntesis, con la ayuda de sus asistentes, porque 
desde el accidente se mueve en silla de ruedas, comenzó a trabajar de nuevo, y el resultado es Transfer una exposición que ahora 
presenta la galería Lisson de Londres y que antes había podido verse en Madrid, en la galería Helga de Alvear. (en: http://www.ten-
denciasdelarte.com/angela-de-la-cruz-ahora-voy-al-grano-tengo-tiempo-que-perder/)

La exposición en Lisson Gallery (2011), su primera desde 2004, se inspira directamente de la propia experiencia del artista. Muchas 
de las obras imitan las propias proporciones físicas de la Cruz, borrando la distinción entre el cuerpo y el cuerpo de las obras, la 
artista y suproducción artística. A menudo apretadas y deformadas, funcionan como meditaciones humorísticas sobre limitaciones 
y fracasos del cuerpo humano.
Una serie de obras que exploran el interés de de la Cruz en la elasticidad y la potencialidad del aluminio. Las superficies de aluminio 
se proyectan hacia el exterior de las paredes y pisos, obligando al espectador a enfrentarse directamente con la experiencia de la 
visualización. Estas obras son dominantes y descaradas, con valentía (…) Sin embargo, despojado de contexto, también parecen 
vulnerables y desnudas, expuestas torpemente contra las paredes blancas de la galería. (en: http://www.lissongallery.com/exhibi-
tions/angela-de-la-cruz-transfer)

Autor / Autora: Ángela de la Cruz
Año: 2014
Nacionalidad: España
Técnicas y medios: Escultura. Óleo y acrílico sobre aluminio
Medidas: 123x50x35 cm

Página web: No hay datos
Exposiciones:
– Traspaso. Ángela de la Cruz, en Galería  Helga de Alvear. Doctor Fourquet, 12. Madrid, España (2014)
Bibliografía: No hay datos
Webgrafía: 
– http://www.tendenciasdelarte.com/angela-de-la-cruz-ahora-voy-al-grano-tengo-tiempo-que-perder/
– http://elpais.com/diario/2009/04/12/eps/1239517609_850215.html

ÁNGELA DE LA CRUZ / THROW IV (LIGHT BLUE)

Investigador / Investigadora: Mar Gascó
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Autor / Autora: Ángela de la Cruz
Año: 2014
Nacionalidad: España
Técnicas y medios: Pintura. Óleo y acrílico sobre lienzo y madera
Medidas: 70x50x12 cm

Página web: No hay datos
Exposiciones:
– Traspaso. Ángela de la Cruz, en Galería  Helga de Alvear. Doctor Fourquet, 12. Madrid, España (2014)
Bibliografía: No hay datos
Webgrafía: 
– http://www.tendenciasdelarte.com/angela-de-la-cruz-ahora-voy-al-grano-tengo-tiempo-que-perder/
– http://elpais.com/diario/2009/04/12/eps/1239517609_850215.html

ÁNGELA DE LA CRUZ / TIGHT (LIGHT BLUE/TURQUOISE)

Investigador / Investigadora: Mar Gascó
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Descripción: NO HAY AMPERIOS, NI GUITARRAS, NI OVARIOS, SOLO SILENCIO EXPLOSIVO Y LISTO PARA ROCKEAR ¡HOT AIR 
ES UNA MUJER CON NINGUNA PARTE DE CHICA Y CON TODA LA BRAVURA DE UNA BANDA COMPLETA DE TIOS 

(en: www.aellsworth.com )

Enlace vídeo: https://vimeo.com/91470186

Autor / Autora: Angela Ellsworth (col. Tania Katan)
Año: 2006
Nacionalidad: Estados Unidos
Técnicas y medios: Performance
Medidas:  4:48 min

Página web: www.aellsworth.com 
Exposiciones: No hay datos
Bibliografía: No hay datos
Webgrafía: 
– http://licc.us/winners/competition-01/Winners2008HotAir.html
– http://haydensferryreview.com/haydensferryreview/2009/04/cup-of-ambition-writer-performer.html

ANGELA ELLSWORTH / HOT AIR

Investigador / Investigadora: Mar Gascó
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Descripción: Angela es descrita como una artista interdisciplinar en su página web. Ella nos explicó que comenzó como pintora y 
que después se interesó más por la performance tras descubrir que tenía cáncer. Ella culpa de su enfermedad al hecho de que la 
mayoría de las sustancias que utilizó como pintora eran tóxicas y que debían haber contribuido a su enfermedad. Sentía una nece-
sidad de comunicar sus sensaciones acerca de su enfermedad y eligió el arte de la actuación como vehículo para educar e inspirar 
esperanza en otras personas con cáncer. El nombre del espectáculo que expresa su consuelo de esta enfermedad fue «Hema-
derby». Un derby de dos días y seis horas, que se basa en el sistema circulatorio humano y en cómo un cuerpo produce glóbulos 
blancos para combatir las infecciones (…) Los patinadores representan varias células en el cuerpo en esta acción performática. 
Circularon en un gran espacio de almacén que se había establecido con la iluminación del teatro. Los patinadores tienen espejos 
en sus cascos que reflejan maravillosamente las luces coloreadas que se han instalado. En esta pieza conceptual, los patinadores 
pasan bajo las luces, y cuando lo hacen, están recreando glóbulos rojos, plaquetas y los importantes glóbulos blancos. Angela está 
unida al techo en el centro de la habitación con la cabeza en un dispositivo de tracción que restringe su movimiento. El propósito 
de esto es representarla como un ganglio linfático, o célula madre que produce los glóbulos blancos importantes para el cuerpo 

(en: http://www.happymoonart.com/2010/02/angela-ellsworth-hemaderby.html)

Autor / Autora: Angela Ellsworth
Año: 1998
Nacionalidad: Estados Unidos
Técnicas y medios: Performance realizada en Icehouse, Phoenix, Arizona que consistió en un Roller Derby basado en el sistema 
linfático humano.
Medidas: 20x24 cms

Página web: www.aellsworth.com 
Exposiciones: No hay datos
Bibliografía: 
- Kuppers, Petra (2007): The Scar of Visibility. Medical Performances and Contemporary Art. University of Minnesota Press.
Webgrafía: 
–http://www.happymoonart.com/2010/02/angela-ellsworth-hemaderby.html
–https://strangebedfellowsexhibition.wordpress.com/2013/05/31/hershe-senses-a-curators-interview-with-angela-ellsworth-ti-
na-takemoto/
–http://homonormativity2020.blogspot.com.es/2014/04/hershe-senses-angela-ellsworth-tina.html

ANGELA ELLSWORTH / HEMADERBY

Investigador / Investigadora: Mar Gascó
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Autor / Autora: Angelo Merendino
Año: 2011
Nacionalidad: Estados Unidos
Técnicas y medios: Fotografía / Fotolibro
Medidas: No hay datos

Página web: www.mywifesfightwithbreastcancer.com
Exposiciones:
- “The Battle We Didn’t Choose: My Wife’s Fight With Breast Cancer” The Salt Institute of Documentary Studies, Portland, Maine 
(2014)
Bibliografía: No hay datos
Webgrafía: 
– https://www.youtube.com/watch?v=KeT221skphw
– https://www.visualnews.com/2013/10/25/man-intimately-photographs-beloved-wifes-heroic-battle-cancer/
– http://cnnphotos.blogs.cnn.com/2012/01/18/cancer-the-battle-we-didnt-choose/
– https://www.theguardian.com/artanddesign/gallery/2012/aug/31/photography-cancer
– https://www.youtube.com/watch?v=fUOKd-e5Nks&feature=youtu.be

ANGELO MERENDINO / MY WIFE’S FIGHT WITH BREAST CANCER

Investigador / Investigadora: Mar Gascó
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Descripción: 

Fragmento de «Our History» de Angelo Merendino

Me casé con la chica de mis sueños. La vida era perfecta.

Nunca olvidaré el sonido de la voz de Jennifer a través del teléfono, sólo 5 meses después, cuando me dijo que tenía cáncer de 
mama. Inmediatamente me entumecí. Todavía estoy entumecido.

De repente y sin previo aviso, nos tiraron de cabeza al mundo del cáncer (…)

A medida que nuestra vida se complicaba, nuestro enfoque se volvió sencillo: Sobrevivir. Todo lo que no era necesario tenía que irse.

Justo después de nuestro aniversario de un año, nuestro oncólogo nos dijo que Jennifer estaba libre de cáncer y que tratáramos de 
reponer nuestra vida de nuevo juntos. Este fue un reto. Nos sentimos tan diferentes de la mayoría de todos los demás (…)

Pero nos teníamos el uno al otro y con cada desafío nuestro amor se hacía más fuerte. Las pequeñas cosas que solían molestarnos 
ya no tenían ningún peso. Haciéndonos sonreír, recogiéndonos el uno al otro cuando caíamos, dejando que la gente en nuestra vida 
supiera lo mucho que los amábamos … estas cosas importaban.
 
En abril de 2010 nuestro mayor temor se convirtió en nuestra realidad. Una exploración reveló que el cáncer de Jen había metas-
tatizado su hígado y sus huesos. Jen empezó a recibir tratamiento inmediatamente. Después de unos meses nos dimos cuenta 
de que muchas personas no entendían lo grave que se había convertido la enfermedad de Jen y sentimos que nuestro grupo de 
apoyo se estaba desvaneciendo. Nuestra vida era un laberinto lleno de citas con el Dr., procedimientos médicos, medicamentos y 
efectos secundarios. La idea de que podría ser viudo antes de los cuarenta me hacía sentir como si alguien me diera patadas en el 
estómago. Una y otra vez. No esperábamos que alguien tuviera las respuestas; sólo necesitábamos que nuestra familia y amigos 
estuvieran allí. Algo tan simple como el envío de un mensaje de texto diciendo «te quiero», o dejar la cena después de pasar todo 
el día en el hospital, esas cosas fueron increíblemente útiles.

Nuestras palabras fallaban mientras nos esforzábamos por dar a conocer que necesitábamos ayuda, así que me dirigí a la única 
otra forma de comunicación que conozcía: mi cámara. Comencé a fotografiar nuestra vida cotidiana. Nuestra esperanza era que si 
nuestra familia y amigos veían a lo que estábamos haciendo frente cada día, entonces quizá tendrían una comprensión mejor de los 
desafíos de nuestra vida. No había pensamientos de hacer un libro o de tener exposiciones, estas fotografías nacieron y se hicieron 
por necesidad.

Investigador / Investigadora: Mar Gascó
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Un amigo cercano me sugirió que publicara nuestra historia en Internet y con el permiso de Jen compartí algunas de nuestras fo-
tografías. La respuesta fue increíble. Comenzamos a recibir correos electrónicos de todo el mundo. Algunos de estos mensajes de 
correo electrónico provenían de mujeres que tenían cáncer de mama. Se inspiraron en la gracia y el coraje de Jennifer. Una mujer 
compartió que, debido a Jen, confrontó sus miedos y programó una mamografía. Fue entonces cuando supimos que nuestra his-
toria podría ayudar a otros.

Lo más importante que sucedió fue que nuestra familia y amigos se reunieron para estar a nuestro lado.

El 22 de diciembre de 2011, a las 8:30 PM, sólo 16 días después de su 40 cumpleaños y menos de cinco años después de nuestra 
boda, mi dulce Jennifer murió.

(…)
 
Al compartir nuestra historia, nuestra historia de amor, algo hermoso ha comenzado a crecer a partir de algo tan horrible e injusto. 
Si no compartimos nuestras experiencias, ¿cómo podemos aprender, crecer y sobrevivir?

Antes de ir a dormir, Jen y yo solíamos preguntarnos cuál era la mejor y la peor parte del día. Por lo general, la mejor parte era algo 
así como: «Cuando me acariciaste y pasaste tus dedos por mi cabello», o «cuando estábamos en el hospital y tomaste mi mano». 
El día de antes nos enteramos de que el hígado de Jen estaba fallando. Llegamos a casa y pasamos la noche con la familia y ami-
gos. Esa noche, mientras estábamos tumbados uno junto al otro  posiblemente por última vez, le pregunté a Jen por lo que más le 
gustó de ese día. Jen pensó durante un minuto, luego se volvió y, mirandome a los ojos más profundamente que nunca,  dijo: -Me 
encantó todo.

Angelo Merendino, en: http://mywifesfightwithbreastcancer.com/our-story/#.WDcFmNXhCUk)
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Descripción: Estos dibujos fueron hechos en respuesta a los estudios científicos, sociológicos y las cuestiones planteadas durante 
las conversaciones con el personal del Instituto de Envejecimiento y Salud. La exposición Coming of age se presentó por primera 
vez en 2011 en el Museo Hancock, en Newcastle, y posteriormente en 2012 en GVart en Londres. La exposición incluye obras de 
arte históricas y contemporáneas de algunos artistas como: Henry Moore, Nicholas Nixon, Pierre Auguste Renoir, Edgar Degas, 
Magi Hambling, Susan Hiller, Melanie Manchot, John Caplans, Jordan Baseman, Andrew Carnie, Jennie y Susan Pedley Aldsworth. 
(en: https://www.dora.dmu.ac.uk/xmlui/handle/2086/8135)

Estos retratos de personas que padecen alzheimer son una metáfora de la propia enfermedad. Contrastando con la forma del re-
trato convencional que atiende a la parte frontal de la cabeza que está ocupada por el rostro, responsable del gesto y las facciones 
que identifican a una persona, este retrato alude a la parte posterior de la misma. Son ellos, pero no los reconocemos, y no se 
reconocen. (Mar Gascó)

Autor / Autora: Annie Crattrell
Año: 2010
Nacionalidad: Reino Unido
Técnicas y medios: Dibujo sobre cristal circular con baño de plata
Medidas: No hay datos

Página web: No hay datos
Exposiciones:
– Coming of Age. The art and science of ageing, GV Art Gallery, Londres, Reino Unido (2012) 
– «Coming of Age» Hancock Museum, Newcastle (2011)
Bibliografía: No hay datos
Webgrafía: 
– https://www.dora.dmu.ac.uk/handle/2086/8135
– http://eprints.soton.ac.uk/187177/1/Coming_of_Age_Catalogue.pdf

ANNIE CATTRELL / PARTYING

Investigador / Investigadora: Mar Gascó
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Descripción: Cattrell trabajó en estrecha colaboración con el equipo de investigación multidisciplinar en el Instituto de Enveje-
cimiento de la Universidad de Newcastle [con el fin de realizar una obra artística para la exposición Coming of Age. The art and 
science of ageing (2012) que tendría lugar en GV Art Gallery, Londres y en la que participarían otros artistas como Nicholas Nixon o 
Andrew Carnie]. Sus obras Memory I y II se hicieron como resultado de los diálogos con científicos y personal de enfermería, centra-
dos en torno a las tres dimensiones la anatomía, y de cómo el hipocampo y la amígdala  se ven en las autopsias y en las técnicas de 
escaneo CT y MRI. Ambos forman parte del sistema límbico, un conjunto de estructuras que soportan las funciones de la emoción 
y la memoria. La traducción latina de límbico es frontera o borde. El hipocampo puede ser dañado como resultado de la aparición 
de la enfermedad de Alzheimer, y por lo que esta pequeña sección del cerebro es crucial para el bienestar general de la persona 
afectada. Algunos de los síntomas de este daño pueden ser la pérdida de la memoria, y la desorientación en el comportamiento del 
paciente. Cattrell utiliza tres datos anatómicos tridimensionales derivados de dentro del cerebro vivo, las exploraciones exteriores 
de la superficie del cerebro y el cráneo para revelar la forma, la orientación y los volúmenes de estas áreas fisiológicas cruciales. La 
memoria podría ser descrita como esencialmente una reacción de nuestra percepción de un evento, situación, etc., y que recrea 
ese evento desde nuestra propia perspectiva personal. Por lo tanto, la memoria es, en efecto, lo que somos, y lo que nos hemos 
convertido fisiológicamente a través de nuestra vida. 
(en: https://www.dora.dmu.ac.uk/handle/2086/8135)

Autor / Autora: Annie Crattrell
Año: 2010
Nacionalidad: Reino Unido
Técnicas y medios: Escultura, Tecnica mixta (impresión 3D en resina de ónix y baño en plata)
Medidas: No hay datos

Página web: No hay datos
Exposiciones:
– Coming of Age. The art and science of ageing, GV Art Gallery, Londres, Reino Unido (2012) 
Bibliografía: No hay datos
Webgrafía: 
– https://www.dora.dmu.ac.uk/handle/2086/8135
– http://www.gvart.co.uk/press/GV%20Art%20-%20Coming%20of%20Age%20-%20Press%20Release.pdf
– http://theengineinstitute.org/coming-of-age-the-art-and-science-of-ageing

ANNIE CATTRELL / MEMORY I MEMORY II

Investigador / Investigadora: Mar Gascó
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Descripción: No hay datos.

Autor / Autora: Antonie d’ Ágataha
Año: 2002
Nacionalidad: Francia
Técnicas y medios: Fotografía digital
Medidas: No hay datos

Página web: No hay datos
Exposiciones:
- Anticorps , Le Bal, Paris- Francia (2013)
- Anticorps, Fotomuseum Den Haag – HV Den Haag Paises bajos (2012)
Bibliografía: No hay datos
Webgrafía: 
– http://lamonomagazine.com/expo-foto-antoine-dagata-anticorps/#.VfLGUGS8MXB
– http://www.quesabesde.com/noticias/antoine-dagata-magnum-photos-entrevista_8255
– http://cultura.elpais.com/cultura/2013/02/10/actualidad/1360517553_004133.html
– http://revistakokoro.com/borradores.html

ANTONIE D’ ÁGATAHA / INSOMNIA (HAMBURG 2002)

Investigador / Investigadora: Mar Gascó
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Descripción: Mi piel es muy sensible y me sonroja con facilidad. Tengo dermatografía, una condición (…) que hace que los capilares 
se dilaten y aparezcan ronchas (que duran unos treinta minutos) cuando la superficie de la piel hipersensible es ligeramente rayada. 
Esto me permite dibujar sin dolor en mi piel con el tiempo justo para fotografiar los resultados. A pesar de que los dibujos me per-
miten dirigir esta respuesta efímera, la reacción es involuntaria, al igual que la naturaleza incontrolable de un rubor. (…)

También hago papel pintado y collage con las fotografías de mi piel cortadas con diseños decorativos y, a continuación, adheridas 
a la pared o sobre una tabla. Uso estos collages para decorar mi piel y convertirlos en tatuajes temporales mediante el escaneo de 
los patrones. A continuación, coloco los tatuajes de nuevo en mi cuerpo como una capa adicional con la apariencia de la piel. (…)

La sensibilidad de mi piel es demasiado transparente, lo que aparece en la superficie refleja lo que está pasando en el interior. Todo 
mi trabajo en los últimos 12 años ha sido acerca de esta capacidad de la piel para revelar sucesos internos, y cómo de permeables 
nos hace.
En lugar de frustrarme por la transparencia de mi piel, lo uso como reclamo al hacer arte con las tonalidades de color carmesí que 
revelan mi vulnerabilidad.

(Ariana Page Russel, en: http://arianapagerussell.com/words/)

Autor / Autora: Ariana Page Russell
Año: 2005
Nacionalidad: Estados Unidos
Técnicas y medios: Fotografía e impresión digital.
Medidas: 17″x23″

Página web: www.arianapagerussell.com
Exposiciones: No hay datos
Bibliografía: No hay datos
Webgrafía: 
– www.youtube.com/watch?v=YTeqjFBN8S0
– http://www.20minutos.es/noticia/1198700/0/ariana-page-russell/dermatografismo/piel/
– http://www.dailymail.co.uk/femail/article-2402987/Dermatographia-sufferer-Ariana-Page-Russell-creates-body-art-using-skin-
canvas.html

ARIANA PAGE RUSSEL / SKIN (RRRRR)

Investigador / Investigadora: Mar Gascó
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Descripción: Mi piel es muy sensible y me sonroja con facilidad. Tengo dermatografía, una condición (…) que hace que los capilares 
se dilaten y aparezcan ronchas (que duran unos treinta minutos) cuando la superficie de la piel hipersensible es ligeramente rayada. 
Esto me permite dibujar sin dolor en mi piel con el tiempo justo para fotografiar los resultados. A pesar de que los dibujos me per-
miten dirigir esta respuesta efímera, la reacción es involuntaria, al igual que la naturaleza incontrolable de un rubor. (…)

También hago papel pintado y collage con las fotografías de mi piel cortadas con diseños decorativos y, a continuación, adheridas 
a la pared o sobre una tabla. Uso estos collages para decorar mi piel y convertirlos en tatuajes temporales mediante el escaneo de 
los patrones. A continuación, coloco los tatuajes de nuevo en mi cuerpo como una capa adicional con la apariencia de la piel. (…)

La sensibilidad de mi piel es demasiado transparente, lo que aparece en la superficie refleja lo que está pasando en el interior. Todo 
mi trabajo en los últimos 12 años ha sido acerca de esta capacidad de la piel para revelar sucesos internos, y cómo de permeables 
nos hace.
En lugar de frustrarme por la transparencia de mi piel, lo uso como reclamo al hacer arte con las tonalidades de color carmesí que 
revelan mi vulnerabilidad.

(Ariana Page Russel, en: http://arianapagerussell.com/words/)

Autor / Autora: Ariana Page Russell
Año: 2010
Nacionalidad: Estados Unidos
Técnicas y medios: Fotografía e impresión digital.
Medidas: 30″x20″

Página web: www.arianapagerussell.com
Exposiciones: 
- Save Face, Platform Gallery, Seattle, WA (2010)
Bibliografía: No hay datos
Webgrafía: 
– www.youtube.com/watch?v=YTeqjFBN8S0
– http://www.20minutos.es/noticia/1198700/0/ariana-page-russell/dermatografismo/piel/
– http://www.dailymail.co.uk/femail/article-2402987/Dermatographia-sufferer-Ariana-Page-Russell-creates-body-art-using-skin-
canvas.html

ARIANA PAGE RUSSEL / SAVE FACE (RANT)

Investigador / Investigadora: Mar Gascó
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Descripción: Mi piel es muy sensible y me sonroja con facilidad. Tengo dermatografía, una condición (…) que hace que los capilares 
se dilaten y aparezcan ronchas (que duran unos treinta minutos) cuando la superficie de la piel hipersensible es ligeramente rayada. 
Esto me permite dibujar sin dolor en mi piel con el tiempo justo para fotografiar los resultados. A pesar de que los dibujos me per-
miten dirigir esta respuesta efímera, la reacción es involuntaria, al igual que la naturaleza incontrolable de un rubor. (…)

También hago papel pintado y collage con las fotografías de mi piel cortadas con diseños decorativos y, a continuación, adheridas 
a la pared o sobre una tabla. Uso estos collages para decorar mi piel y convertirlos en tatuajes temporales mediante el escaneo de 
los patrones. A continuación, coloco los tatuajes de nuevo en mi cuerpo como una capa adicional con la apariencia de la piel. (…)

La sensibilidad de mi piel es demasiado transparente, lo que aparece en la superficie refleja lo que está pasando en el interior. Todo 
mi trabajo en los últimos 12 años ha sido acerca de esta capacidad de la piel para revelar sucesos internos, y cómo de permeables 
nos hace.
En lugar de frustrarme por la transparencia de mi piel, lo uso como reclamo al hacer arte con las tonalidades de color carmesí que 
revelan mi vulnerabilidad.

(Ariana Page Russel, en: http://arianapagerussell.com/words/)

Autor / Autora: Ariana Page Russell
Año: 2011
Nacionalidad: Estados Unidos
Técnicas y medios: Fotografía e impresión digital.
Medidas: 30″x40″

Página web: www.arianapagerussell.com
Exposiciones: 
 – Blouse, Magnan Metz Gallery, New York, NY (2011)
Bibliografía: No hay datos
Webgrafía: 
– www.youtube.com/watch?v=YTeqjFBN8S0
– http://www.20minutos.es/noticia/1198700/0/ariana-page-russell/dermatografismo/piel/
– http://www.dailymail.co.uk/femail/article-2402987/Dermatographia-sufferer-Ariana-Page-Russell-creates-body-art-using-skin-
canvas.html

ARIANA PAGE RUSSEL / SAVE FACE (RANT)

Investigador / Investigadora: Mar Gascó
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Descripción: Kristen Tedder, o Tutu como le conocen los amigos, nunca iba a reaccionar ante el cáncer de mama de una manera 
convencional (…)

Su último proyecto es Punk Cancer : un enfoque visceral, falto de respeto y decididamente anti-rosa a la lucha contra el cáncer de 
mama. «Todo el color rosa, la mullida imaginería del cáncer de mama no me representaba, así que me fui por un camino diferente», 
explica Tutu. «Aprendí a amar el cáncer de mama porque es parte de mi cuerpo y me enseñó mucho sobre mi vida. Pero también 
quería patearle el trasero.»
(…)
La imagen está tomada de una exposición en la que Tutu colaboró con la fotógrafa Ashley Savage. Tutu fue diagnosticada en 2009 
y las imágenes, que datan de ese tiempo, van desde una Tutú radiante posando al estilo Bettie Page en una mesa de la radiación, 
a una sesión de limpieza pre-quimioterapia anárquica. En el medio, hay algunas imágenes tomadas en los momentoa más crudos 
en los que no se sentía tan fuerte. 
(en: https://www.theguardian.com/lifeandstyle/2012/mar/25/cancers-not-pink-women-rebelling)

Autor / Autora: Ashley Savage (col. Kristen Tedder)
Año: 2009-2012
Nacionalidad: Reino Unido
Técnicas y medios: Fotografía e impresión digital. Serie de 152 imágenes
Medidas: 20″x16″

Página web: www.savageskin.co.uk
Exposiciones:
– DaDa Fest 2012, University of Liverpool (2012)
Bibliografía: No hay datos
Webgrafía: 
– http://www.dadafest.co.uk/cancer-sucks/
– http://www.elmundo.es/elmundosalud/2012/04/12/oncologia/1334253337.html
– https://www.theguardian.com/lifeandstyle/2012/mar/25/cancers-not-pink-women-rebelling

ASHLEY SAVAGE / CANCER SUCKS (RADIOTHERAPY)

Investigador / Investigadora: Mar Gascó
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Descripción: La cineasta experimental, documentalista y artista visual Barbara Hammer, nacida en Hollywood en 1939, ha crea-
do una de las obras más influyentes del cine gay. A lo largo de toda la vida, la activista lesbiana pionera del cine ha elaborado un 
manifiesto integral de las perspectivas feministas. Nuestra primera exposición de la obra de Barbara Hammer, hizo hincapié en sus 
contribuciones a la (auto)representación del amor y la sexualidad lésbica en la década de 1970; en este nuevo espectáculo [Dignity 
(2013)], por el contrario, nos centramos en una hebra paralela en su obra que se inicia a mediados de la década de 1980: el com-
promiso de Hammer con la enfermedad, el envejecimiento y la muerte [a partir de su propio diagnóstico de cáncer]

(en: http://www.contemporaryartdaily.com/2013/05/barbara-hammer-at-koch-oberhuber-wolff/)

Enlace vídeo: https://vimeo.com/2912654

Autor / Autora: Barbara Hammer
Año: 2008
Nacionalidad: Estados Unidos
Técnicas y medios: Vídeo. Creación audiovisual digital a color y b/n
Medidas: 30 minutos

Página web: www.barbarahammer.com
Exposiciones:
– Dignity, en KOW, Berlín (2013)
Bibliografía: No hay datos
Webgrafía: 
– http://www.kow-berlin.info/exhibitions/barbara_hammer_1
- http://www.contemporaryartdaily.com/2013/05/barbara-hammer-at-koch-oberhuber-wolff/
- https://frieze.com/article/barbara-hammer

BARBARA HAMMER / A HORSE IS NOT A METAPHOR

B

Investigador / Investigadora: Mar Gascó
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Descripción: La cineasta experimental, documentalista y artista visual Barbara Hammer, nacida en Hollywood en 1939, ha crea-
do una de las obras más influyentes del cine gay. A lo largo de toda la vida, la activista lesbiana pionera del cine ha elaborado un 
manifiesto integral de las perspectivas feministas. Nuestra primera exposición de la obra de Barbara Hammer, hizo hincapié en sus 
contribuciones a la (auto)representación del amor y la sexualidad lésbica en la década de 1970; en este nuevo espectáculo [Dignity 
(2013)], por el contrario, nos centramos en una hebra paralela en su obra que se inicia a mediados de la década de 1980: el com-
promiso de Hammer con la enfermedad, el envejecimiento y la muerte [a partir de su propio diagnóstico de cáncer]

(en: http://www.contemporaryartdaily.com/2013/05/barbara-hammer-at-koch-oberhuber-wolff/)

La obra en concreto, Cancer Bones, es una instalación compuesta por 30 piezas. éstas consisten en impresiones de textos publi-
citarios sobre cáncer -sobre todo cáncer de mama- sobre huesos calcinados (Mar Gascó)

Autor / Autora: Barbara Hammer
Año: 1994
Nacionalidad: Estados Unidos
Técnicas y medios: Instalación. Impresiones de texto sobre huesos calcinados
Medidas: 30 piezas. Medidas variables

Página web: www.barbarahammer.com
Exposiciones:
– Dignity, en KOW, Berlín (2013)
Bibliografía: No hay datos
Webgrafía: 
– http://www.kow-berlin.info/exhibitions/barbara_hammer_1
- http://www.contemporaryartdaily.com/2013/05/barbara-hammer-at-koch-oberhuber-wolff/
- https://frieze.com/article/barbara-hammer

BARBARA HAMMER / CANCER BONES

Investigador / Investigadora: Mar Gascó
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Descripción: Contribución de Barbara Hammer a la Bienal Whitney 1987, es una de sus principales obras de práctica experimental. 
La película está basada en 8 mm de material de archivo que muestra su abuela de 97 años de edad. El deterioro físico, la función de 
soporte vital de los equipos médicos, la sensación de estar a merced del tiempo y la tecnología (…) El resultado es una articulación 
perturbadora de los aparatos fisiológicos y fílmicos. La ceguera de la abuela en un ojo, su pérdida de visión espacial, lleva a Hammer 
a los límites de su medio, lejos del naturalismo de visualización tridimensional y hacia un minimalismo existencial: Optic Nerve se 
convierte en un parpadeo, nebuloso, conglomerado, mecánico , un retrato fílmico en el borde de la visión 

(en: http://www.kow-berlin.info/exhibitions/barbara_hammer_1)

Enlace vídeo: https://vimeo.com/49508330

Autor / Autora: Barbara Hammer
Año: 1985
Nacionalidad: Estados Unidos
Técnicas y medios: Película 16mm a color
Medidas: 16 min

Página web: www.barbarahammer.com
Exposiciones:
– Dignity, en KOW, Berlín (2013)
Bibliografía: No hay datos
Webgrafía: 
– http://www.kow-berlin.info/exhibitions/barbara_hammer_1

BARBARA HAMMER / OPTICAL NERVES

Investigador / Investigadora: Mar Gascó
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Autor / Autora: Barton Lidice Benes
Año: 1996
Nacionalidad: Estados Unidos
Técnicas y medios: Escultura. madera, vidrio, granito y cenizas (cremados) de Noel McBean y su pareja, James Barden
Medidas: No hay datos

Página web: No hay datos
Exposiciones:
– Barton Lidice Benes: Museology, en Pavel Zoubok Galley, Nueva York, EEUU (2015)
– L’objet Trouve: Readymade, rectified & reassembled, en Pavel Zoubok Galley, Nueva York, EEUU (2013)
Bibliografía: No hay datos
Webgrafía: 
– https://www.youtube.com/watch?v=jgWFJyc0l7U
– https://www.visualaids.org/artists/detail/barton-lidice-bene
– http://www.nytimes.com/2012/06/19/arts/design/barton-lidice-benes-provocative-artist-dies-at-69.html
– http://www.ndmoa.com/barton-benes
– https://www.artsy.net/artist/barton-lidice-beneS

BARTON LIDICE BENES / HOURGLASS

Investigador / Investigadora: Mar Gascó
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Descripción: Cuando sus amigos comenzaron a morir de SIDA, y el propio Benes resultaró VIH-positivo, comenzó a trabajar en 
materiales de uso cotidiano de la epidemia – píldoras y cápsulas, tubos intravenosos, sangre infectada por el VIH y restos humanos 
incinerados.

Benes, que murió de insuficiencia renal aguda, el 30 de mayo a las 69, creó un cuerpo de trabajo que se ha expuesto a nivel inter-
nacional y se incluye en las colecciones del Instituto de Arte de Chicago y el Smithsonian.

Su trabajo frente a la epidemia del SIDA fue aclamado por su enfoque en brutal de la muerte. Algunos eran tan crudos que tenía 
dificultad para encontrar galerías de arte dispuestos a mostrarlos. Entre sus obras más conocidas – aunque nunca fue exhibida 
públicamente – era su colección de memento mori llenando su apartamento de 850 pies cuadrados en Greenwich Village: miles de 
objetos como máscaras tribales, esqueletos de animales, taxidermia, reliquias religiosas, muñecos de vudú y una reserva de mate-
rial efímero de famosos. Lo llamó «mi tumba.»

(…) Entre sus objetos, muchos de ellos macabros, hay un dedo de pie humano ennegrecido; un reloj de arena gigante de cenizas 
mezcladas de dos de los amigos de Benes que murieron de SIDA [idea que derivó en su pieza pública Hourglass]; una piedra de la 
vesícula eliminada de su amigo Larry Hagman (…)

(…) Lethal Weapons levantó las alarmas de salud. Era una colección de 30  objetos enmarcados, incluyendo una pistola de agua, 
un atomizador de perfume y un conjunto de dardos huecos, cada uno lleno con sangre infectada por el VIH de otras personas o del 
artista.

(en: http://www.nytimes.com/2012/06/19/arts/design/barton-lidice-benes-provocative-artist-dies-at-69.html)

Investigador / Investigadora: Mar Gascó
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Autor / Autora: Barton Lidice Benes
Año: 1994
Nacionalidad: Estados Unidos
Técnicas y medios: Instalación. 200 lazos realizados con masilla mezclada con las cenizas de Brenda Woods
Medidas:  4 pulgadas cada lazo/ composición total medidas variables

Página web: No hay datos
Exposiciones: No hay datos
Bibliografía: No hay datos
Webgrafía: 
– https://www.youtube.com/watch?v=jgWFJyc0l7U
– https://www.visualaids.org/artists/detail/barton-lidice-bene
– http://www.nytimes.com/2012/06/19/arts/design/barton-lidice-benes-provocative-artist-dies-at-69.html
– http://www.ndmoa.com/barton-benes
– https://www.artsy.net/artist/barton-lidice-beneS

BARTON LIDICE BENES / BRENDA

Investigador / Investigadora: Mar Gascó



99



100

Descripción: Cuando sus amigos comenzaron a morir de SIDA, y el propio Benes resultaró VIH-positivo, comenzó a trabajar en 
materiales de uso cotidiano de la epidemia – píldoras y cápsulas, tubos intravenosos, sangre infectada por el VIH y restos humanos 
incinerados.

Benes, que murió de insuficiencia renal aguda, el 30 de mayo a las 69, creó un cuerpo de trabajo que se ha expuesto a nivel inter-
nacional y se incluye en las colecciones del Instituto de Arte de Chicago y el Smithsonian.

Su trabajo frente a la epidemia del SIDA fue aclamado por su enfoque en brutal de la muerte. Algunos eran tan crudos que tenía 
dificultad para encontrar galerías de arte dispuestos a mostrarlos. Entre sus obras más conocidas – aunque nunca fue exhibida 
públicamente – era su colección de memento mori llenando su apartamento de 850 pies cuadrados en Greenwich Village: miles de 
objetos como máscaras tribales, esqueletos de animales, taxidermia, reliquias religiosas, muñecos de vudú y una reserva de mate-
rial efímero de famosos. Lo llamó «mi tumba.»

(…) Entre sus objetos, muchos de ellos macabros, hay un dedo de pie humano ennegrecido; un reloj de arena gigante de cenizas 
mezcladas de dos de los amigos de Benes que murieron de SIDA [idea que derivó en su pieza pública Hourglass]; una piedra de la 
vesícula eliminada de su amigo Larry Hagman (…)

Los dueños de galerías no están dispuestos a mostrar sus esculturas SIDA dieron el Sr. Benes varias explicaciones, le dijo a los 
entrevistadores. Era una cuestión de gusto en el caso de «Brenda«, un relieve de pared alfombrada con cintas SIDA color rojo unta-
das con una capa de pasta gris hecha de los restos incinerados de una mujer que había muerto de SIDA. «Odio esas cintas», dijo, 
afirmando que el uso de ellas no hizo más que calmar las conciencias de las personas.

(en: http://www.nytimes.com/2012/06/19/arts/design/barton-lidice-benes-provocative-artist-dies-at-69.html)

Investigador / Investigadora: Mar Gascó
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Autor / Autora: Bob Flanagan
Año: 1982
Nacionalidad: Estados Unidos
Técnicas y medios: Mural fotográfico (fotografía analógica en b/n)
Medidas:  No hay datos

Página web: No hay datos
Exposiciones: 
– Visiting Hours, Santa Monica Museum of Art (1992)
Bibliografía: 
- Kauffman, Linda (2000): Malas y Perversos. Madrid. Ediciones Cátedra (Grupo Anaya S.A.)
- Amorós Blasco, Lorena(2005): Abismos de la mirada. La Experiencia Límite en el Autorretrato Último. Murcia. Ed.CENDEAC.
- Kuppers, Petra (2007): The Scar of Visibility. Medical Performances and Contemporary Art. University of Minnesota Press.
Webgrafía: 
– https://www.youtube.com/watch?v=Gu0wmiIngAw
– http://blog.saatchigallery.com/sick-life-death-bob-flanagan-supermasochist
– http://www.art-lies.org/article.php?id=2054&issue=68&s=0
– https://tuckerneel.wordpress.com/tag/bob-flanagan-sheree-rose/
– http://nohalugar.blogspot.com.es/2009/11/bob-flagan-la-muerte-como-ready-made.html
– https://juanjoserojas.wordpress.com/2007/08/05/bob-flanagan-supermasoquista/

BOB FLANAGAN / WALL OF PAIN

Investigador / Investigadora: Mar Gascó
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Descripción:  Bob Flanagan nació predestinado a morir joven. Diagnosticado con la enfermedad genética que sufría su familia 
y que ya fue motivo de la muerte de sus dos hermanas mayores, la fibrosis quística, vivió con la conciencia de que en cualquier 
momento sus pulmones encharcados fallarían. La relación de Flanagan con el dolor fue intensa desde muy pequeño, ya que sufrió 
infinidad de torturas médicas con objeto de preservar su vida. Entre los muchos vídeos autobiográficos que conforman su trabajo 
artístico podemos encontrar ciertas paradojas premonitorias, como sucede con uno de los vídeos rescatados por el artista de su 
infancia para una de sus películas Sick. Life and death of Bob Flanagan, supermasochist (Dick, 1997). En él aparece un joven Bob 
Flanagan, de a penas 12 años, participando en un concurso de dibujo mientras le preguntan si le gustaría ser artista de mayor; a lo 
que  él respondió que no, que quería ser médico. Esa era la respuesta lógica de un niño que alberga la esperanza de poder ayudar 
a otras personas enfermas y de encontrar la cura a su propio mal. Sin embargo no sería a través de la medicina, sino del arte, como 
Flanagan consiguió no sólo alargar más su vida, sino infundir en otros pacientes cierto espíritu de esperanza y superación y algo 
más de optimismo. Su trabajo estaba, en general, cargado de sarcasmo, humor e ironía; unos recursos que sin duda contribuyeron 
a que pasase de tener una esperanza de vida de pocos años a convertirse en uno de los enfermos de fibrosis quística más longevos 
de la historia. Se convirtió en un héroe: Bob Flanagan, supercalifragilístico y supermasoquista. Su grito de guerra fue “Combate la 
enfermedad con la enfermedad” 

Él mismo contaba que, desde muy joven, sus padres ya tenían que atarle a la cama para impedir que se automutilara. Según con-
fesó reiteradamente en sus muchos textos autobiográficos, pronto entendió que no se podía vivir sufriendo todo ese dolor al que le 
sometía su enfermedad, así que buscó la forma de  transformar el miedo al dolor y al sufrimiento en deseo, pues era una sensación 
sin duda mucho más placentera. Lo que comenzó como unos juegos de niño -como aguantar largo tiempo sin respirar para sentir 
el placer de la primera bocanada de aire tras recuperar la respiración o colgarse de las puertas hasta que sus músculos no aguan-
taban más-, fue dando lugar a nuevas formas de proporcionarse dolor, hasta el punto de que llegaron a diagnosticarle una segunda 
enfermedad gemela, el masoquismo. La unión de ambas aportaría coherencia a todo su discurso artístico. Entre todas las clases de 
torturas con las que se infligió dolor, las más placenteras fueron las que le proporcionó su esposa Sheree Rose, su fiel compañera 
sentimental, en el amor y en la mortificación de la carne. El papel de Sheree como suministradora de dolor-placer fue fundamental. 
Ella no sólo le ayudó a continuar con el trabajo público que él había comenzado años antes, en solitario, si no que le ayudó que su 
obra continuara evolucionando. Se trataba de un trabajo fundamentalmente performático, donde el protagonista solía ser el propio 
Flanagan. Una de las exposiciones de mayor repercusión de las llevadas a cabo en colaboración fue Visiting hours (1994), en ella 
Bob y Sheree introducían a los visitantes en un extraño espacio hospitalario, entre muñecos anatómicos y juguetes sexuales, y les 
llevaban a través de un  recorrido que finalizaba frente a una cama de hospital donde descansaba el artista, esperando a que el pú-
blico le interrogase o le diese su opinión sobre la muestra, aunque ésta fuese un sonado “esto no me gusta” (Dick, 1997). El discurso 
de Flanagan es, en su conjunto, ciertamente sórdido y, porqué no, desagradable, sin embargo se trata de un trabajo sumamente 
coherente que ilustra de forma taxativa la frase de Artaud “más aún que de la muerte, soy dueño de mi dolor” (Artaud :12). Lejos de 
huir o sentir miedo del dolor, Flanagan lo buscaba, e incluso en cierta forma le desafiaba, pues lograba desvirtuar sus consecuen-
cias psicológicas. Si el dolor se convertía en placer, su difícil vida no estaría dominada por el sufrimiento, sino por el gozo; el dolor 
le haría sentir vivo. A través de esta transformación o transmutación de los dos sentimientos más potentes de la vida, dolor y placer, 
este héroe que supo tomarse con humor los más desagradables capítulos de su historia, retó a la muerte a un pulso, arrebatándole 
el control sobre su cuerpo a la propia enfermedad.
Investigador / Investigadora: Mar Gascó
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Y es que Bob Flanagan encontró en la escritura una forma de exorcizar sus males.  Aconsejado por su médico, Flanagan toma la 
costumbre de escribir literalmente la situación y los estados de ánimo por los que va pasando cotidianamente en un diario. Fruto 
de esos ejercicios narrativos son Fuck Journal (1987) y Pain Journal (publicación póstuma en 1999), para cuya lectura organizaba 
incluso recitales. Influenciado por el poder discursivo de estos trabajos de recopilación de anécdotas personales, se lanzó a hacer la 
que sería su última obra en proceso y que culminaría con su muerte en 1997: Sick. Life and Death of Bob Flanagan, Supermasochist. 
Al igual que Hannah Wilke buscó la ayuda para finalizar sus últimos trabajos en su marido Donal Goddard, Flanagan recurrió a su 
amigo Kirby Dick para grabar sus últimos años de vida, sintiendo que los que le quedaban ya eran pocos. En esta película-docu-
mental podemos ser testigos de sus sesiones sadomasoquistas junto a Sheree, sus visitas al hospital, sus diferentes intervenciones 
públicas y los recitales performáticos de los últimos años. Son videos en los que se intercalan registros de la constante tos y la res-
piración ronca del artista con películas de  su infancia y donde a veces se mezclan poemas y escenas de otros vídeos producidos 
por él mismo con anterioridad.  El broche final que buscaba Flanagan para su trabajo era registrar su propia muerte. La suya fue la 
primera vez en el arte en el que se grabó un fallecimiento de una forma tan explícita. Su muerte fue la última pincelada de su obra.

Hacer de la propia muerte un acontecimiento de interés público podría considerarse como un acto supremo de narcisismo. De he-
cho, como estamos comprobando, mostrar su muerte y ser testigos de ella al mismo tiempo ha sido una aspiración de numerosos 
artistas. Lo vimos con Andy Warhol, quien presumió de sobrevivir a su primera muerte para ser testigo de su éxito, y lo acabamos 
de corroborar con Flanagan, pero existen muchos más ejemplos de artistas que han intentado dejar un testimonio literal de su des-
aparición. Basta pensar en Bayard autorretratándose como ahogado en la que podría ser la primera imagen fotográfica conceptual, 
o en la película Relámpago sobre el agua (Wenders, 1980), dirigida por Wim Wenders, donde los últimos meses de vida del actor 
y director de cine Nick Ray -enfermo de cáncer- son grabados a medio camino entre la realidad y la ficción, mostrándonos final-
mente una muerte metafórica. No obstante, diecisiete años más tarde, Bob Flanagan llegó incluso más allá, haciéndonos testigos 
de su momento final e incluso de la imagen de su cuerpo postmórtem. Es más, Flanagan había ideado una instalación (que no 
llegó a realizarse) donde una cámara era implantada en el interior de su ataúd, de manera que todos pudiéramos ser testigos de 
su descomposición. Podríamos interpretar esa obra como una secuela de “Sick” (la obra en la que se le observa morir), pues Fla-
nagan pensaba que, todavía tras la muerte, el cuerpo podía continuar su ciclo de degeneración y desaparición. Esa sería una obra 
silenciosa, donde ya no resonaría más la constante carraspera del artista. O, como bien él mismo podría haber interpretado con 
su recurrente sarcasmo, por fín una imagen de Bob donde habría silencio; no habría carraspera, ni mucosidad, ni tos. A colación 
del proyecto inconcluso de Flanagan, no deja de resultar paradójico que a día de hoy se estén comercializando sistemas de vídeo 
integrados en ataúdes, a través de los cuales  los familiares de los fallecidos pueden observar al difunto bajo tierra; o ver como esa  
idea de mostrar la desintegración del cuerpo es retomada por otros artistas, como la controvertida ORLAN, quien dice querer donar 
su cuerpo embalsamado al arte, significándose de esa forma como una momia de una mujer contemporánea que es producto y 
arte en sí misma.

Mar Gascó, en:
- Gascó Sabina, Mar (2013): El cuerpo oculto. Metamorfosis sobrevenidas. Trabajo Final de Máster por la Facultad de Bellas Artes 
de la Universidad de Sevilla
– http://margascosabina.wordpress.com
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Autor / Autora: Bob Flanagan
Año: 1994
Nacionalidad: Estados Unidos
Técnicas y medios: Video-instalación. Materiales: ataúd, monitor y reproductor de vídeovigilancia
Medidas:  No hay datos

Página web: No hay datos
Exposiciones: 
– Visiting Hours, Santa Monica Museum of Art (1992)
– Visiting Hours: an installation by Bon Flanagan in collaboration with Sheree Rose, The New Museum of Contemporary Art . Broad-
way, New York (1994)
Bibliografía: 
- Kauffman, Linda (2000): Malas y Perversos. Madrid. Ediciones Cátedra (Grupo Anaya S.A.)
- Amorós Blasco, Lorena(2005): Abismos de la mirada. La Experiencia Límite en el Autorretrato Último. Murcia. Ed.CENDEAC.
- Kuppers, Petra (2007): The Scar of Visibility. Medical Performances and Contemporary Art. University of Minnesota Press.
Webgrafía: 
– https://www.youtube.com/watch?v=Gu0wmiIngAw
– http://blog.saatchigallery.com/sick-life-death-bob-flanagan-supermasochist
– http://www.art-lies.org/article.php?id=2054&issue=68&s=0
– https://tuckerneel.wordpress.com/tag/bob-flanagan-sheree-rose/
– http://nohalugar.blogspot.com.es/2009/11/bob-flagan-la-muerte-como-ready-made.html
– https://juanjoserojas.wordpress.com/2007/08/05/bob-flanagan-supermasoquista/

BOB FLANAGAN / VIDEO CASKET

Investigador / Investigadora: Mar Gascó
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Autor / Autora: Bob Flanagan
Año: 1981
Nacionalidad: Estados Unidos
Técnicas y medios: Fotografía. Impresión en gelatina de plata
Medidas:  24×96 pulgadas

Página web: No hay datos
Exposiciones: 
- «Bob Flanagan & Sheree Rose, Kim Jones, Johanna Went» en Western Project, Los Ángeles (2011)
Bibliografía: 
- Kauffman, Linda (2000): Malas y Perversos. Madrid. Ediciones Cátedra (Grupo Anaya S.A.)
- Amorós Blasco, Lorena(2005): Abismos de la mirada. La Experiencia Límite en el Autorretrato Último. Murcia. Ed.CENDEAC.
- Kuppers, Petra (2007): The Scar of Visibility. Medical Performances and Contemporary Art. University of Minnesota Press.
Webgrafía: 
– https://www.youtube.com/watch?v=Gu0wmiIngAw
– http://blog.saatchigallery.com/sick-life-death-bob-flanagan-supermasochist
– http://www.art-lies.org/article.php?id=2054&issue=68&s=0
– https://tuckerneel.wordpress.com/tag/bob-flanagan-sheree-rose/
– http://nohalugar.blogspot.com.es/2009/11/bob-flagan-la-muerte-como-ready-made.html
– https://juanjoserojas.wordpress.com/2007/08/05/bob-flanagan-supermasoquista/

BOB FLANAGAN / IMPLEMENTS OF LOVE

Investigador / Investigadora: Mar Gascó
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Descripción: El trabajo de Cecily Brennan, en la última década, ha abordado dos temas relacionados pero distintos: el dolor físico y 
la aflicción, por un lado, y el trauma psicológico, por el otro. La vulnerabilidad del cuerpo humano y la naturaleza frágil de la psique 
humana constituyen diferentes dominios de investigación especializada en los mundos de la medicina y la psicología. El trabajo de 
Brennan como artista, sin embargo, tomado en su conjunto, los une de manera muy sugerente, que toca temas tan dispares como 
el fenómeno de la auto-lesión, las condiciones relacionadas de la depresión y la melancolía, y la asociación entre sufrimiento y crea-
tividad. El daño y la fortaleza son sus preocupaciones permanentes y la perenne búsqueda de aquellas estrategias de supervivencia 
que permiten a los seres humanos ordinarios soportar y superar las diversas aflicciones por las que están acosados.

(…)

Autor / Autora: Cecily Brennan
Año: 2002
Nacionalidad: Irlanda
Técnicas y medios: Pintura. Temple al huevo sobre tabla imprimada
Medidas: 25×30 cm

Página web: www.cecilybrennan.com
Exposiciones:
– Heat, en Taylor Galleries, Dublín (2003)
– Heat, Nuova Icona, Venecia (2003)
Bibliografía: No hay datos
Webgrafía: 
– http://www.cecilybrennan.com/content/heat-2005

CECILY BRENNAN  / WOMAN WITH KOEBNERSING PSORIASIS

C

Investigador / Investigadora: Mar Gascó
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La serie de pinturas de Heat (2003) es una serie de pequeños trabajos realizados en temple al huevo sobre tabla imprimada que 
representa una selección de infecciones crónicas de la piel, que podría afligir a cualquiera de nosotros sin culpa propia. Se trata 
de cuadros decididamente seculares ejecutados en un medio asociado con lo sagrado, con la tradición de la pintura de iconos. A 
pesar de los sentimientos mezclados de fascinación y asco que se podría esperar que tales imágenes evocaran en el espectador 
ordinario, estas imágenes exudan una inconfundible ternura; se podría añadir una ternura que es en gran parte ajena a las pinturas 
de Francis Bacon, si no totalmente ausente, cuya fuente material también incluía imágenes de infecciones de la piel obtenidas de 
libros de texto médicos.

(…) Dada la persistencia en el arte de la discapacidad y la aflicción de Cecily Brennan, toda esperanza de un triunfo definitivo sobre 
la adversidad debe basarse en su admirable habilidad para mezclar la tristeza con el humor, para levantar el disgusto de la ternura 
y para encontrar en la sofocante languidez de la melancolía suficiente Material para la expresión creativa.

(Caoimhín Mac Giolla Léith, en: http://www.cecilybrennan.com/content/damage-and-survival)

Investigador / Investigadora: Mar Gascó
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Autor / Autora: Cecily Brennan
Año: 2003
Nacionalidad: Irlanda
Técnicas y medios: Pintura. Temple al huevo sobre tabla imprimada
Medidas: 25×30 cm

Página web: www.cecilybrennan.com
Exposiciones:
– Heat, en Taylor Galleries, Dublín (2003)
– Heat, Nuova Icona, Venecia (2003)
Bibliografía: No hay datos
Webgrafía: 
– http://www.cecilybrennan.com/content/heat-2005

CECILY BRENNAN  / MAN WITH PUSTULAR PSORIASIS

Investigador / Investigadora: Mar Gascó
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Autor / Autora: Cecily Brennan
Año: 2002
Nacionalidad: Irlanda
Técnicas y medios: Escultura. Plástico y pintura acrílica
Medidas: 20×5 cm c.u.

Página web: www.cecilybrennan.com
Exposiciones:
– Heat, en Taylor Galleries, Dublín (2003)
– Heat, Nuova Icona, Venecia (2003)
Bibliografía: No hay datos
Webgrafía: 
– http://www.cecilybrennan.com/content/heat-2005

CECILY BRENNAN  / I DON’T KNOW WHY IT STARTS AND I DON’T KNOW WHY IT GOES

Investigador / Investigadora: Mar Gascó
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Autor / Autora: Cecily Brennan
Año: 2001
Nacionalidad: Irlanda
Técnicas y medios: Acero inoxidable y velcro. Escultura.
Medidas: 9x5 cm c/u

Página web: 
Exposiciones:
- ”Bandaged Heart”, en Taylor Galleries, Dublín (2001)
Bibliografía: No hay datos
Webgrafía: No hay datos

CECILY BRENNAN  / SUICIDE GUARDS

Investigador / Investigadora: Mar Gascó
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Autor / Autora: Celeste Martinez
Año: 2008
Nacionalidad: Argentina
Técnicas y medios: Fotgrafía y Texto - Díptico - Formato tradicional obra sobre pared. Técnicas y materiales diversos
Medidas: 1,70x1m (cada pieza)

Página web: http://boladenieve.org.ar/artista/4328/martinez-celeste
Exposiciones:
2011 - Colectiva - Espacios de Niteroi con America du Sul-Pabellón Italia - Rio de janerio - Brasil. 2011 - Colectiva - Feria arteBa 
- Galeria Rolf Art -Buenos Aires - Argentina. 2009 - Colectiva - Identidades - Espacio Proyecto Galeria fernando Padilla - Madrid - 
España.
Bibliografía: No se encontró bibliografía de referencia.

CELESTE MARTINEZ / EVIDENCIA

Investigador / Investigadora: Teresa Pensado
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Autor / Autora: Celeste Martinez
Año: 2006
Nacionalidad: Argentina
Técnicas y medios: Vestido realizado en plástico PVC con líquido inyectado. Instalación.
Medidas: 1mx0,70m (aprox).

Página web: http://www.arte-sur.org/es/artistas/celeste-martinez-2/
Exposiciones:
2011 - Colectiva - Espacios de Niteroi con America du Sul-Pabellón Italia - Rio de janerio - Brasil. 2011 - Colectiva - Feria arteBa 
- Galeria Rolf Art -Buenos Aires - Argentina. 2009 - Colectiva - Identidades - Espacio Proyecto Galeria fernando Padilla - Madrid - 
España.
Bibliografía: No se encontró bibliografía de referencia.

CELESTE MARTINEZ / LAGRIMAS EN EL MURO

Investigador / Investigadora: Teresa Pensado
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Autor / Autora: Celeste Martinez
Año: 2006
Nacionalidad: Argentina
Técnicas y medios: Lagimas de latex con liquido rojo (Globos) - Sobre pared. Instalación.
Medidas: 3mx4m (aprox)

Página web: http://boladenieve.org.ar/artista/4328/martinez-celeste
Exposiciones:
2009 -“Experimentaciones, dos muestras, dos contextos”, fotografías modernistas brasilera y contemporánea argentina. Espacio 
Cultural de la Embajada de Brasil, Buenos Aires. 2011 – Participación en el Pabellón de Italia, espacios de los Institutos de Cultura 
en el mundo, en la 54 Bienal de Venecia.Italia
Bibliografía: No se encontró bibliografía de referencia.

CELESTE MARTINEZ / LAGRIMAS EN EL MURO

Investigador / Investigadora: Teresa Pensado
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Autor / Autora: Celeste Martinez
Año: 2003
Nacionalidad: Argentina
Técnicas y medios: Dos Piezas -Vestido realizado en plástico PVC con líquido inyectado.En vitrinas de vidrio iluminado. Instalación
Medidas: 3mx4m (aprox)

Página web: http://celestemartinez.tedeartistas.com.ar/
Exposiciones:
2009 - Colectiva - Identidades - Espacio Proyecto Galeria fernando Padilla - Madrid - España. 2011 - Colectiva - Feria arteBa - Ga-
leria Rolf Art -Buenos Aires - Argentina. 2011 - Colectiva - Espacios de Niteroi con America du Sul-Pabellón Italia - Rio de janerio 
- Brasil.
Bibliografía: No se encontró bibliografía de referencia.

CELESTE MARTINEZ / HERMANAS

Investigador / Investigadora: Teresa Pensado
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Descripción: Como psicóloga y artista que trabaja en el campo de la decadencia y la fugacidad, Chantal Pollier tiene un gran interés 
en la dicotomía entre la belleza y el disgusto, en la desaparición gradual del aspecto físico,  la belleza de lo temporal. Las fuerzas de 
la pena y el dolor y la pérdida inevitable de la vitalidad fascinada «con la llegada de la muerte» la inspiran, el cómo otras personas 
ven estos procesos y tratan con él. Su investigación artística personal se basa a menudo en la colaboración con otros científicos. Lo 
que estudian, al igual que los artistas y científicos del pasado, es a menudo impulsados   por una gran preocupación por la muerte.

Su trabajo es sorprendente e interroga cómo la frágil belleza a menudo se asocia con el horror, incluso con el disgusto. No sólo por 
la obra creada, sino también por la violación de la integridad del ser vivo, ya que a menudo es un proceso destructivo necesario 
asociada a ella. Esta dualidad que ella experimenta con cada una disección o con cada investigación, es parte de su trabajo.

(en: http://bamart.be/nl/artists/detail/1418)

Autor / Autora: Chantal Pollier
Año: 2015
Nacionalidad: Bélgica
Técnicas y medios: Escultura. Técnica mixta. Materiales: cera, pintura al óleo, madera y vidrio
Medidas: 15x7x3 cm

Página web: www.chantal-pollier.com
Exposiciones:
– Tour and Taxus, Opwijk (2004)
Bibliografía: 
– Pollier-Green, Pascale (ed) van de Velde, Ann (ed) Pollier, Chantal (ed) (2007): Confronting Mortality with Art and Science: Scientific 
and Artistic Impressions on what the Certainty of Death Says about Life. VUBPRESS Brussels University Press
Webgrafía: 
– http://www.chantal-pollier.com/oculi-arbor-nervus.html

CHANTAL POLLIER / WOUND

Investigador / Investigadora: Mar Gascó
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Descripción: No hay datos.

Autor / Autora: Chantal Pollier
Año: 2004
Nacionalidad: Bélgica
Técnicas y medios: Intervención paisajista en un parque de Opwijk
Medidas: No hay datos

Página web: www.chantal-pollier.com
Exposiciones:
– Tour and Taxus, Opwijk (2004)
Bibliografía: No hay datos
Webgrafía: 
– http://www.chantal-pollier.com/oculi-arbor-nervus.html

CHANTAL POLLIER / OCULI ARBOR NERVUS (OPEN TREE NERVES)

Investigador / Investigadora: Mar Gascó
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Autor / Autora: Christian Hopkins
Año: 2011
Nacionalidad: Estados Unidos
Técnicas y medios: Fotografía digital
Medidas: No hay datos

Página web: No hay datos
Exposiciones: No hay datos
Bibliografía: No hay datos
Webgrafía: 
–http://www.dailymail.co.uk/femail/article-3168234/Depicting-depression-Photographer-22-documents-daily-battle-inner-de-
mons-haunting-thought-provoking-picture-series.html
–https://platformphoto.org/2013/12/12/work-by-christian-hopkins/
–http://www.phillyvoice.com/young-philly-photographer-depicts-depression/
–http://www.huffingtonpost.com/2015/07/06/christian-hopkins-depression-photography_n_7714426.html?utm_hp_ref=healthy-li-
ving

CHRISTIAN HOPKINS / FALLEN ANGEL

Investigador / Investigadora: Mar Gascó
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Descripción: Después de ser diagnosticado de depresión a los 16 años, el fotógrafo Christian Hopkins decidió procesar su expe-
riencia desde detrás de una lente. El resultado es una impresionante serie de fotos que capturan los malentendidos matices de la 
enfermedad mental. Las imágenes resumen cómo se experimenta la depresión, la cual afecta a 350 millones de personas en todo 
el mundo, en la experiencia diaria del artista. 

Hopkins, de 22 años, dice que siente la fotografía como una manera  catártica de gestionar sus pensamientos depresivos (…) 

Después de tomar las fotos, Hopkins descubrió que las imágenes sirven como algo más que una salida emocional. También se du-
plicaron como un recurso educativo para aquellos que no pueden entender por lo que las personas con depresión a menudo pasan.

«Espero que esclarezcan los síntomas más amorfos de la depresión, y al hacerlo, ayuden a la gente a entender lo que otros – posi-
blemente incluso las personas que conocen – están pasando», dijo.

La serie de fotos no es la primera de su tipo , pero es una contribución bienvenida a una conversación muy necesaria sobre la en-
fermedad mental. Muchos de los que sufren trastornos de salud mental a menudo se sienten estigmatizados, lo que demuestra la 
investigación les impide buscar el tratamiento que puedan necesitar . La esperanza de Hopkins de convertir la enfermedad en algo 
tangible que otros puedan ver es un buen punto de partida para ayudar a reducir esos juicios 

(en:http://www.huffingtonpost.com/2015/07/06/christian-hopkins-depression-photography_n_7714426.html?utm_hp_ref=heal-
thy-living)

Investigador / Investigadora: Mar Gascó
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Autor / Autora: Christian Hopkins
Año: 2011
Nacionalidad: Estados Unidos
Técnicas y medios: Fotografía digital
Medidas: No hay datos

Página web: No hay datos
Exposiciones: No hay datos
Bibliografía: No hay datos
Webgrafía: 
–http://www.dailymail.co.uk/femail/article-3168234/Depicting-depression-Photographer-22-documents-daily-battle-inner-de-
mons-haunting-thought-provoking-picture-series.html
–https://platformphoto.org/2013/12/12/work-by-christian-hopkins/
–http://www.phillyvoice.com/young-philly-photographer-depicts-depression/
–http://www.huffingtonpost.com/2015/07/06/christian-hopkins-depression-photography_n_7714426.html?utm_hp_ref=healthy-li-
ving

CHRISTIAN HOPKINS / SLEEP

Investigador / Investigadora: Mar Gascó
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Autor / Autora: Christian Hopkins
Año: 2011
Nacionalidad: Estados Unidos
Técnicas y medios: Fotografía digital
Medidas: No hay datos

Página web: No hay datos
Exposiciones: No hay datos
Bibliografía: No hay datos
Webgrafía: 
–http://www.dailymail.co.uk/femail/article-3168234/Depicting-depression-Photographer-22-documents-daily-battle-inner-de-
mons-haunting-thought-provoking-picture-series.html
–https://platformphoto.org/2013/12/12/work-by-christian-hopkins/
–http://www.phillyvoice.com/young-philly-photographer-depicts-depression/
–http://www.huffingtonpost.com/2015/07/06/christian-hopkins-depression-photography_n_7714426.html?utm_hp_ref=healthy-li-
ving

CHRISTIAN HOPKINS / INNER DEMONS

Investigador / Investigadora: Mar Gascó



139



140

Autor / Autora: Ciuco Gutiérrez
Año: 1997
Nacionalidad: España
Técnicas y medios: Fotográfia. 
Medidas: 110×80 cm

Página web: www.ciucogutierrez.com
Exposiciones:
– Las Caras del VIH/SIDA, Sala Naranja, Valencia (2006)
Bibliografía: No hay datos
Webgrafía: 
– http://www.sidastudi.org/resources/inmagic-img/dd2819.pdf
– http://www.ciucogutierrez.com/blog/las-batallas

CIUCO GUTIÉRREZ / LA HUIDA (MANOS)

Investigador / Investigadora: Mar Gascó
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Descripción: 
Sobre el proyecto Las Batallas:

Estamos entrando en una nueva época de trincheras. Desde que el hombre es hombre, nunca ha dejado de batallar. Hay épocas 
de remansos en las que las personas se paran a mirar, a sentir y vivir. Actualmente el frente de batalla es muy amplio y confuso, 
pero cada día que pasa tenemos más datos para poder ubicar, sin dudas, nuestra propia trinchera. Es necesario tomar posiciones, 
no son tiempos para diletantes.
    La crisis y la gestión del poder, nos ha desubicado y está haciendo que vayamos descubriendo el dolor de los demás y sintiendo 
nuestro propio sufrimiento. La consciencia de que no dejamos de ser uno más en este desagradable embrollo nos ha despojado 
de la seguridad en la que creíamos que estábamos. Esta fragilidad no nos lleva a otra cosa que a volver a dibujarnos y ordenar, por 
enésima vez en la vida, nuestra lista de prioridades. Son muchas las batallas abiertas, pero ahora nos toca mirarnos en el espejo 
para reconocernos, sentirnos y desde ese lugar aportar. Porque se están acabando los subterfugios y las falsas apariencias.
    Ahora la verdad se está desnudando y muestra su cara más fea. Los políticos mienten con más descaro y defienden sin pudor 
sus propios intereses personales, el capital es cada día más cruel e inhumano en sus aspiraciones y utiliza todos los recursos, caiga 
quien caiga, en el camino que le llevará a sus ambiciones ilimitadas.
En este nuevo dibujo del mundo y la sociedad no nos queda otra solución que aportar desde nuestra trinchera, sea la que sea, gritos 
en los que se expresen verdades como puños, que sumados a otros millones de gritos, consigan cambiar el rumbo de las cosas.
    Como artista y fotógrafo, cuelgo estas imágenes que representaron y representan mis gritos interiores.

(en: http://www.ciucogutierrez.com/blog/las-batallas)

Sobre La Huida, perteneciente a esta serie:

Representa el temor que en su momento causó el SIDA en la sociedad y en lo solitario que se encontraba el individuo frente a la 
enfermedad. De alguna manera habla sobre el pasado de la enfermedad. La agresión del hombre frente al hombre. 

(en: http://www.sidastudi.org/resources/inmagic-img/dd2819.pdf)

Investigador / Investigadora: Mar Gascó
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Autor / Autora: Concha Prada
Año: 2002
Nacionalidad: España
Técnicas y medios: Fotografía a color
Medidas: 90 x 125 cm

Página web: www.conchaprada.com
Exposiciones:
– De arreglos de cocido y otros guisos, en la galería Oliva Arauna, Madrid – España (2002)
– De arreglos de cocido y otros guisos, en la galería Tomas March, Valencia – España (2003)
Bibliografía: No hay datos
Webgrafía: 
– http://www.conchaprada.com/proyectos/arreglos.html

CONCHA PRADA / DE ARREGLOS DE COCIDO Y OTROS GUISOS (LENTEJAS Nº4)

Investigador / Investigadora: Mar Gascó
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Descripción: 
Se veía venir. Este ciclo fotográfico, basado en fragmentos de platos de lentejas, que es el último trabajo de Concha Prada y que 
forma parte de su serie De arreglo de cocido y otros guisos – prosiguiendo en su preferencia por la temática de la comida, en tanto 
que objeto primordial de nuestra necesidad – se desarrolla en unos niveles tan extremados de interés por lo pequeño, por lo que no 
se ve, por lo que pasa desapercibido, que termina instaurando la imagen fotográfica no solo ya en los dominios de la ramificación 
de lo infinitamente visto, sino en el campo de la «pura» abstracción. A ello contribuye, esta vez, la resolución de la obra en un solo 
color muy básico -el azul-, que controla y tamiza con sutileza efectos de luz y que contrasta y subraya con fuerza las sombras, hasta 
dotarlas de un cierto valor de entramado dibujistico. Sin duda que este ciclo, siendo su trabajo más abstracto, lleva lo fotográfico 
a la «invasión» del campo de la pintura, como es cada vez más frecuente entre los artistas de su generación, la de los emergentes, 
activos artísticamente desde finales de los ochenta, y en cuya jerarquización Concha Prada ocupa, desde la escena de Valencia, 
un lugar consolidado.

Otra de las constantes de su proceso sigue siendo el interés por reconstruir arquetipos, que ella establece aislando en su obra los 
registros de lo imaginario, de lo simbólico y de lo real, a la manera psicoanalista de Lacan, cuyo influjo es confeso. Así, las imáge-
nes cambiantes de estas lentejas, hirvientes «todavía» en sus platos, van configurando una maraña orgánica que parece buscar 
significarse como testigo del caos cósmico originario, o incluso como emblema imprevisto de agujeros negros. Un cumulo de vi-
brantes partículas vegetales -un punto florales- se expanden por doquier a través de un medio liquido, por un espacio de acusada 
transparencia. Alcanza así Prada uno de sus deseos más insistentes: experimentar con lo fugaz con vistas a la ampliación de la 
imaginación visual, centrando esa experimentación en el concepto de «ficción», articulada a la manera de Leibniz (otro de sus re-
ferentes preferidos) como «esa» realidad que, siendo inequívoca y rotunda, resulta, sin embargo, imperceptible a los sentidos. Con 
ello cumple también una urgencia contemplativa: «Necesito generar imágenes que me provoquen sorpresa, extrañeza, algún tipo 
de placer visual, en contraposición a la avalancha de imágenes sin orden y concierto, pero previsibles hasta el hartazgo, con las que 
nos relacionamos diariamente».

Estas imágenes, que -como ha estudiado Patricia Molins-, en lugar de representar la realidad a la que se enfrentan, hacen presente 
«un mundo cada vez más neutro, reductivo y silencioso, y al mismo tiempo más rico, expresivo y femenino», son, no obstante, radi-
calmente fotográficas: nacidas del instante. Son, en efecto, instantáneas; hechas perennes a partir de una realidad parcial y fugaz. 
Imágenes detenidas de una realidad a la que limitan para poder aprehenderla desde una nueva jerarquía de la visión.

(José Marín Medina, en: http://www.conchaprada.com/textos/textos-3.html)

Investigador / Investigadora: Mar Gascó
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Autor / Autora: Concha Prada
Año: 2004
Nacionalidad: España
Técnicas y medios: Fotografía. Serie de 15
Medidas: 60 x 60 cm c.u.

Página web: www.conchaprada.com
Exposiciones:
– Las Caras del SIDA, La Sala naranja de Valencia, España (2006)
– Polvos, en la galería Oliva Arauna, Madrid – España (2004)
Bibliografía: No hay datos
Webgrafía: 
– http://www.conchaprada.com/proyectos/polvos.html
– http://www.olivarauna.com/exposicion/polvos.html

CONCHA PRADA / POLVOS

Investigador / Investigadora: Mar Gascó



149



150

Descripción: Ahora, cuando los astrofísicos siguen encontrando deslumbrantes coincidencias entre lo infinitamente grande y lo in-
finitamente pequeño, cabe darse una vuelta por esta nueva exposición de Concha Prada para comprobar hasta dónde puede llegar 
un artista cuando se ocupa, como aquéllos, de las dimensiones extremas de nuestro universo. Concha Prada ha utilizado en esta 
ocasión los microscopios con el fin de acercarse de manera inusual a algo que tenemos muy próximo, como es el polvo doméstico. 
Es decir, ese aluvión, esa estela constante y casi imperceptible para el común de los mortales, aunque no para las amas de casa, 
que se dejan la piel luchando contra unos restos a los que nunca logran vencer definitivamente. Y que descubren con su ojo de lince 
allí donde nunca nadie los había advertido. En cualquier caso, lo que de una u otra manera es para todos un incordio irremediable, 
en manos de Concha Prada se convierte en algo portentoso, extraño, fascinante. Más exactamente, en un espectáculo cósmico, 
cuando las imágenes de las partículas del polvo doméstico han sido captadas por un potente microscopio óptico. Y se convierte 
también en un manual de zoología fantástica, intergaláctica o abisal cuando el instrumento utilizado ha sido un microscopio elec-
trónico cientos de veces más potente que el más potente de los ópticos.

Este extrañamiento inesperado de lo cotidiano no es más, sin embargo, que una prolongación de las estrategias desplegadas por 
esta artista aragonesa en su ultima etapa, en la que ha focalizado asuntos cruciales de la vida doméstica para mostrarlos de otra 
manera, con otras perspectivas. Prada establece nuevos modos de percepción y nuevos umbrales perceptivos, como responde 
a una época en la que el lebenswelt, el mundo vivido, se ha convertido en uno de los temas cruciales del arte y, desde luego, en 
uno de los escenarios más frecuentados por la cultura mediática. Y justamente por eso, por la actualidad inevitable de este asunto, 
cabe agradecer a Concha Prada que nos ofrezca en esta oportunidad una mirada libre de la insoportable banalidad de los tópicos.

(Carlos Jiménez, en: http://www.conchaprada.com/textos/textos-2.html)

Investigador / Investigadora: Mar Gascó
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Descripción: La exposición Pensar en veu alta en la Sala d’Exposicions de la Facultat de Medicina i Odontología de València, reco-
ge el resultado de una reflexión plástico-visual que habla desde el sentimiento íntimo de un cuerpo. El continuo dolor y sufrimiento 
actúan como motor artístico de creación y representación. El discurso narrativo pone sobre la mesa un diálogo de proximidad entre 
arte y enfermedad donde se debate y se da forma al dolor. Entendemos la metáfora como un acto de aceptación, convivencia y 
disolución de lo trágico. Respecto a ello tomo unas palabras de mi madre dichas al inicio de mi enfermedad: “Me n’adone que es 
tracta d’obrir la meua consciència i el meu cor a una nova forma de viure. El més important és acceptar quant abans la nova situació, 
no sense conviure amb la negació, la sublimació afectiva, la impotència…” Sensaciones y vivencias de un cuerpo son rescatadas 
y plasmadas junto a las del presente a través de la metáfora. Ésta responde a la acción de apretar con la mano como cosificación 
del dolor causado. Una acción fruto del dolor que nos lleva a pensar en voz alta. Reflexionar y reaccionar mediante la palabra y el 
gesto como llamada y vínculo con el exterior. Este gesto combinado junto a otras formas de expresión nos llevarán por un recorrido 
poético-plástico sobre la transición, las fases y el recorrido de un cuerpo enfermo que ahora a través del autorretrato muestra su 
mirada mas íntima.

Autor / Autora: Cristian Gil Gil
Año: 2015
Nacionalidad: España
Técnicas y medios: Pintura. Políptico, técnica mixta sobre pan de oro
Medidas: 28,55x114cm

Página web: No hay datos
Exposiciones:
– Pensar en veu alta, Sala D’exposicions de la Facultat de Medicina i Odontología de Vàlència. Valencia, España (2015)
Bibliografía: No hay datos
Webgrafía: 
– https://www.dropbox.com/s/ibxz3jwrdx8v1si/Exposici%C3%B3n.pdf?dl=0

CRISTIAN GIL GIL / TUMOR DE WILMS Y METÁSTASIS PULMONARES Y HEPÁTICAS MÚLTIPLES

Investigador / Investigadora: Cristian Gil
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Autor / Autora: Damien Hirst
Año: 1988-1990
Nacionalidad: Reino Unido
Técnicas y medios: Instalación.  Gabientes de medicina en MDF sobre pared, Cristal, plástico, aluminio, modelos anatómicos de 
estudios médicos
Medidas: No hay datos

Página web: www.damienhirst.com
Exposiciones:
– Obsesiones magníficas: el artista como Collector, en Barbican Art Gallery, Londres, Reino Unido (2015)
– The Complete Medicine Cabinets, L &M Arts, Nueva York-EEUU (2010)
Bibliografía: No hay datos
Webgrafía: 
– http://www.damienhirst.com/texts1/series/medicine-cabinets
– http://www.barbican.org.uk/news/artformnews/art/visual-art-2015-magnicent-obsess
– http://flavorwire.com/130726/damien-hirsts-medicine-cabinets
– http://www.alejandradeargos.com/index.php/es/completas/32-artistas/455-damien-hirst-biografia-obras-y-exposiciones
– https://www.wearfigs.com/blogs/news/133356167-damien-hirst-medicine-cabinets

DAMIEN HIRST / MEDICINE CABINETS

D

Investigador / Investigadora: Teresa Pensado
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Descripción: «Sólo se puede curar a las personas durante tanto tiempo y luego se van a morir de todos modos.No se puede dete-
ner la decadencia, pero estos gabinetes de medicina sugieren que puede. «

Hirst comenzó a trabajar en los Medicine Cabinets (gabinetes de medicina), durante su segundo año en Goldsmiths con Sinner 
(1988). Construyó la unidad de MDF en casa, la llenó con el envase vacío de la medicación de su abuela, que había pedido que se 
lo dejara tras su muerte.

Luego creó un grupo de doce: «Me gusta cuando hay más de una manera de decir algo, como las canciones en un álbum», expli-
caba. Las tituló como las doce canciones del álbum de Sex Pistol Never Mind the Bollocks (1977), con dos nombres de God save 
the Queen (1989) y God (1989).

Hirst exhibió los primeros cuatro de la serie Sex Pistols – Bodies; Liar; Seventeen y Pretty Vacant (1989) en su exposición Goldsmi-
ths (1989) en un espacio compartido con Angus Fairhurst. Los cuatro trabajos fueron comprados por el galerista Karsten Schubert 
por £ 500 cada uno. Los siguientes dos gabinetes de la serie – Holidays (1989) y No Feelings (1989) – fueron incluidos en New 
Contemporaries, una exposición de jóvenes artistas realizada en el Institute of Contemporary Arts de Londres en 1989, que fueron 
comprados por el coleccionista Charles Saatchi.

En su disposición de objetos, los gabinetes vinculan los primeros collages de Hirst (1983 – 1987) con su obra posterior. Los paque-
tes usados   que llenan los gabinetes, descritos por Hirst como «vasijas vacías», originalmente fueron arreglados como si el gabinete 
fuera un cuerpo, con cada artículo colocado de acuerdo con los órganos relacionados médicamente. Sin embargo, este sistema 
no duró y los «deliciosos colores minimalistas» de los diseños se convirtieron rápidamente en el criterio más importante para su 
disposición dentro de cada gabinete. Hirst ha comparado el packaging minimalista con la obra de Sol Le Witt y Donald Judd (…)

Las obras exploran la distinción entre vida y muerte, mito y medicina. Hirst anota: «Usted toma un gabinete de medicina y lo pre-
senta a la gente y es totalmente creíble. Quiero decir que muchas de las cosas están relacionadas con la creencia,  y los gabinetes 
de medicina son totalmente creíbles «

En 2010 L & M Arts, Nueva York, presentó  The Complete Medicine Cabinets, una exposición de los gabinetes de Hirst que data de 
1988, mostrada junto con una colección de Sex Pistols memorabilia.

(en: http://www.damienhirst.com/texts1/series/medicine-cabinets)

Investigador / Investigadora: Teresa Pensado
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Autor / Autora: Damien Hirst
Año: 1998
Nacionalidad: Reino Unido
Técnicas y medios: Escultura. Gabinete de medicina en MDF, Cristal, plástico, aluminio, modelo anatómico, escalpelos y envases 
farmacéuticos.
Medidas: No hay datos

Página web: www.damienhirst.com
Exposiciones:
– Reliquias, exposición individual en ALRIWAQ – Qatar Museos Autoridad, Doha (2013)
– The Complete Medicine Cabinets, L &M Arts, Nueva York-EEUU (2010)
Bibliografía: No hay datos
Webgrafía: 
– http://www.damienhirst.com/texts1/series/medicine-cabinets
– http://www.barbican.org.uk/news/artformnews/art/visual-art-2015-magnicent-obsess
– http://flavorwire.com/130726/damien-hirsts-medicine-cabinets
– http://www.alejandradeargos.com/index.php/es/completas/32-artistas/455-damien-hirst-biografia-obras-y-exposiciones
– https://www.wearfigs.com/blogs/news/133356167-damien-hirst-medicine-cabinets

DAMIEN HIRST / SINNER

Investigador / Investigadora: Teresa Pensado
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Autor / Autora: Daniel Regan
Año: 2012
Nacionalidad: Reino Unido
Técnicas y medios: Fotografía e impresión digital
Medidas: No hay datos

Página web: www.danielregan.com
Exposiciones: No hay datos
Bibliografía: No hay datos
Webgrafía: 
– http://danielregan.com/fragmentary/
– http://www.featureshoot.com/2015/01/raw-visceral-photos-capture-a-photographers-struggle-with-mental-illness/
– http://www.accessmagazine.co.uk/creator-qa-daniel-regan/

DANIEL REGAN / FRAGMENTARY

Investigador / Investigadora: Mar Gascó
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Descripción: He sido un usuario de los servicios de salud mental durante 16 años. Durante este tiempo he considerado a menudo 
la dificultad de transmitir la naturaleza compleja de los desordenes mentales a los clínicos. Una cosa es estar entre el caos, y otra 
es transmitir exactamente ese caos a un extraño. En 2012 solicité mis expedientes médicos de salud mental de Brighton y Hove 
donde había estado viviendo por casi siete años, y durante el cual yo había estado continuamente bajo el apoyo de los servicios de 
salud mental. Leí las notas en una sola sesión, experimentando un espectro de emociones que me hizo girar. Había imprecisiones 
y errores, pero también muchas verdades. Era mi historia vista a través de los ojos de los demás.

Ver estas observaciones de mí desde el punto de vista de un extraño me llevó a revisar esos tiempos en mi vida a través de mi pro-
pio archivo visual. Siempre he recurrido a la fotografía para expresar los sentimientos de una identidad fragmentada, de mi mente 
dividida y algo destructiva, algo desconocida. Trabajando con autorretratos tomados en o cerca de la fecha del registro médico, 
he interrumpido la imagen mediante la inserción digital de los textos que son demasiado personales para el público en la imagen 
fotográfica. El resultado es un retrato corrompido por el yo roto, una metáfora de la identidad destrozada.

Fragmentary también se sitúa en el presente con una serie de autorretratos recientes y una instalación a gran escala de registros 
médicos que invitan al espectador a dar sentido a la narrativa caótica de vivir con una condición de salud mental.

Este proyecto se completó como parte de una residencia de artista en el Kentish Town Health Centre, Londres.

(Daniel Regan, en: http://danielregan.com/fragmentary/)

Investigador / Investigadora: Mar Gascó
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Descripción: Las imágenes de Insula abarcan una década de rodaje (2003-2013). Durante este período hice fotografías continua-
mente como un medio para documentar las dificultades emocionales de vivir con un trastorno crónico de la salud mental, así como 
usar la fotografía como una herramienta para la recuperación. Al documentar la mente y el cuerpo bajo la presión y su lucha por 
alcanzar el equilibrio, este trabajo personal resalta la búsqueda duradera de la luz entre las tinieblas. Mientras que recibir tratamiento 
médico sigue siendo beneficioso, es el acto de hacer las fotografías que dirigen mis humores e interrogan mi sentido de la identidad, 
ha sido extremadamente valioso en el sentido de la naturaleza fragmentada de enfermedad mental.

Interactuar con la fotografía de esta manera diaria no sólo sirve como un medio para preservar un momento o una emoción expe-
rimentada, sino que también actúa como una forma de fototerapia, creando un proceso catártico en el que puedo dejar ir y seguir 
adelante. Insula no es tanto un proyecto terminado – es un capítulo dentro de una historia continua de recuperación que continúa 
hasta nuestros días. A través de un libro de fotografías sensibles y emocionales el trabajo ofrece la visión de una vida de angustia 
entrelazada con la esperanza, a menudo incitando al espectador a reflexionar sobre las épocas de sus propias dificultades emo-
cionales.

(Daniel Regan, en: http://danielregan.com/insula/)

Autor / Autora: Daniel Regan
Año: 2002-2013
Nacionalidad: Reino Unido
Técnicas y medios: Fotografía e impresión digital sobre aluminio
Medidas: 40×40 pulgadas

Página web: www.danielregan.com
Exposiciones: No hay datos 
Bibliografía: No hay datos
Webgrafía: 
– http://danielregan.com/insula/
– http://artofcreativephotography.com/contemporary-photography/search-for-light-amongst-the-darkness-daniel-regan/
– http://www.oitzarisme.ro/2014/10/22/daniel-regan-insula/
– http://www.nouse.co.uk/2014/05/06/behind-the-facade/

DANIEL REGAN / INSULA

Investigador / Investigadora: Mar Gascó



165



166

Descripción: El Proyecto Alopecia, es un proyecto de retratos fotográficos a largo plazo como apoyo a las personas afectadas por 
la enfermedad autoinmune que causa la pérdida de cabello, alopecia (…)

Hay una gran cantidad de vergüenza asociada a la alopecia, especialmente para las mujeres.Cuando una mujer pierde no sólo su 
cabello, sino también sus cejas y las pestañas, inmediatamente comienzan a sentirse menos como una mujer. Las partes del cuerpo 
sobre las que nuestra sociedad pone mucha presión, y que aparentemente personifican el concepto de la feminidad, se pierden y 
hay poca ayuda ofrecida a las víctimas en el camino de las terapias psicológicas para esta enfermedad que puede causar un daño 
significativo a la autoestima . La alopecia no es sólo una condición que afecta el cuerpo sino también la mente. Se altera la forma 
en que una persona se percibe. Imagínese mirando en el espejo un día y no reconocer a la persona que está mirando hacia usted. 
Algunas personas captan el cambio rápidamente, abrazando a su nuevo aspecto, mientras que para otros puede tener un efecto 
devastador (…)

El verdadero mensaje del proyecto es que está bien ser como eres, pero lo más importante es el que usted elija. 

(en: http://danielregan.com/alopecia/)

Autor / Autora: Daniel Regan
Año: 2012
Nacionalidad: Reino Unido
Técnicas y medios: Fotografía e impresión digital
Medidas: 20×30 pulgadas

Página web: www.danielregan.com
Exposiciones: 
- The Alopecia Project, Photographic Images Changing Society, Box Park, Londres (2013) 
Bibliografía: No hay datos
Webgrafía: 
–http://www.huffingtonpost.es/2015/08/23/impactantes-fotos-de-personas-con-alopecia_n_8013734.html
–http://www.dailymail.co.uk/news/article-2324268/Photographers-stunning-images-alopecia-sufferers-project-create-aware-
ness-condition.html

DANIEL REGAN / THE ALOPECIA PROJECT

Investigador / Investigadora: Mar Gascó
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Descripción: The Unknown soldier es una serie de fotografías de gran formato de soldados jóvenes heridos graves que regresan 
de las guerras en Irak y Afganistán. Disparada por el fotógrafo David Jay, The Unknown Soldier documenta las vidas e historias de 
estos jóvenes a su regreso.
The Unknown Soldier culminará con una exposición itinerante a nivel nacional. Un documental está actualmente en producción.

«En última instancia, The Unknown Soldier no se trata de la guerra, su mensaje más profundo es sobre la humanidad. Sus imágenes 
trascienden la política, la raza, la religión, la codicia y el miedo que nos condujo hasta aquí… Iluminando las cicatrices que nos unen 
a todos. Tal vez se trata de paz.»

(en: http://www.unknownsoldier.org/About.html)

Autor / Autora: David Jay
Año: 2014
Nacionalidad: Estados Unidos
Técnicas y medios: Serie fotográfica. Impresión fotográfica montada sobre plexiglass
Medidas: 40×40″ (verticales) y 50×60″ (horizontales)

Página web: www.davidjayphotography.com
Exposiciones: No hay datos
Bibliografía: No hay datos
Webgrafía: 
– http://www.unknownsoldier.org/David_Jay.html

DAVID JAY / THE UNKNOWN SOLDIER

Investigador / Investigadora: Mar Gascó
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Autor / Autora: David Jay
Año: 2011
Nacionalidad: Estados Unidos
Técnicas y medios: Impresión fotográfica montada sobre plexiglass
Medidas: 40×40″ (verticales) y 50×60″ (horizontales)

Página web: www.davidjayphotography.com
Exposiciones: 
- ”The SCAR Project. Breast Cancer is not a Pink Ribbon”Museo de Arte Contemporáneo de Rio de Janeiro, Basil (2014)
Bibliografía: No hay datos
Webgrafía: 
– https://vimeo.com/29635737

DAVID JAY / THE SCAR PROJECT

Investigador / Investigadora: Mar Gascó
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Autor / Autora:David Nebreda
Año: 1989
Nacionalidad: España
Técnicas y medios: Fotografía analógica. Película de 35 mm color. 
Medidas: No se especifican dimensiones.

Página web: No hay datos
Exposiciones:
- “David Nebreda. Autorretratos” Sala Patio de Escuelas de la Universidad de Salamanca (2002) 
- “David Nebreda: Autorretratos/autoportraits” Xippas Galerie, París (1998)
Bibliografía: 
- Universidad de Salamanca “David Nebreda. Autorretratos” Ediciones Universidad de Salamanca. Éditions Léo Scheer. 2002
- Amorós Blasco, Lorena “Abismos de la mirada: la experiencia límite en el autorretrato último” Cendead, Murcia, 2005
Webgrafía: No hay datos

DAVID NEBRERA / 29-7-89. DESPUÉS DE OCHO SESIONES DE CORTES EN EL PECHO Y LOS HOMBROS ALCANZA CIERTA TRANQUILIDAD, 
UNA VEZ CUMPLIDOS EL HOMENAJE Y EL TRIBUTO

Investigador / Investigadora: Mar Gascó
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Autor / Autora:David Nebreda
Año: 1989
Nacionalidad: España
Técnicas y medios: Fotografía analógica. Película de 35 mm color. 
Medidas: No se especifican dimensiones.

Página web: No hay datos
Exposiciones:
- “David Nebreda. Autorretratos” Sala Patio de Escuelas de la Universidad de Salamanca (2002) 
- “David Nebreda: Autorretratos/autoportraits” Xippas Galerie, París (1998)
Bibliografía: 
- Universidad de Salamanca “David Nebreda. Autorretratos” Ediciones Universidad de Salamanca. Éditions Léo Scheer. 2002 
- Amorós Blasco, Lorena “Abismos de la mirada: la experiencia límite en el autorretrato último” Cendead, Murcia, 2005
Webgrafía: No hay datos

DAVID NEBRERA / EL ESPEJO, EL EXCREMENTO Y LS QUEMADURAS DE LOS COSTADOS

Investigador / Investigadora: Mar Gascó
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Autor / Autora:David Nebreda
Año: 1997
Nacionalidad: España
Técnicas y medios: Fotografía analógica. Película de 35 mm color. 
Medidas: No se especifican dimensiones.

Página web: No hay datos
Exposiciones:
- “David Nebreda. Autorretratos” Sala Patio de Escuelas de la Universidad de Salamanca (2002) 
Bibliografía: 
- Universidad de Salamanca “David Nebreda. Autorretratos” Ediciones Universidad de Salamanca. Éditions Léo Scheer. 2002 
- Amorós Blasco, Lorena “Abismos de la mirada: la experiencia límite en el autorretrato último” Cendead, Murcia, 2005
Webgrafía: No hay datos

DAVID NEBRERA / EL QUE ESPERA

Investigador / Investigadora: Mar Gascó
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Descripción: (…) Durante sus viajes y su vida en Nueva York, Wojnarowicz continuamente volvió a las voces personales de los 
individuos estigmatizados por la sociedad.

(…)

A finales de los años ochenta, tras ser diagnosticado con SIDA, el arte de Wojnarowicz tomó una gran ventaja política y pronto se 
vio envuelto en debates muy públicos sobre la investigación médica y su financiamiento, la moral y la censura en las artes y los 
derechos legales de los artistas. Wojnarowicz desafió la naturaleza de la financiación de artes púbicas en el National Endowment 
for the Arts, e inició un litigio contra la Asociación Familiar Americana de Tupelo, Mississippi, un grupo de acción política contra la 
pornografía que Wojnarowicz acusó de tergiversar su arte y dañar su reputación. Ganó la demanda.

Wojnarowicz murió de una enfermedad relacionada con el SIDA en la ciudad de Nueva York en 1992, a la edad de 37 años. Es autor 
de cinco libros. Sus ilustraciones están en numerosas colecciones privadas y públicas, incluyendo el Museo de Arte Moderno de 
Nueva York y el Museo Whitney de Arte Americano. El estado de David Wojnarowicz representado por PPOW.

(en: https://www.visualaids.org/artists/detail/david-wojnarowicz)

Autor / Autora: David Wojnarowicz
Año: 1988-1989
Nacionalidad: Estados Unidos
Técnicas y medios: Fotografía analógica b/n, acrílico y collage sobre masonita
Medidas: 990×812 mm

Página web: No hay datos
Exposiciones:
– David Wojnarowicz (monográfica) en Whitney Museum of American Art, Nueva York (2016-2017)
– Fever: The Art of David Wojnarowicz, en New Museum, Nueva York (1999)
Bibliografía: No hay datos
Webgrafía: 
–https://www.visualaids.org/artists/detail/david-wojnarowicz
–https://www.theguardian.com/books/2016/may/13/david-wojnarowicz-close-to-the-knives-a-memoir-of-disintegration-ar-
tist-aids-activist

DAVID WOJNAROWICZ / UNTITLED (HUJAR DEAD)

Investigador / Investigadora: Mar Gascó
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Autor / Autora: David Wojnarowicz
Año: 1992
Nacionalidad: Estados Unidos
Técnicas y medios: Serigrafía sobre fotografía 
Medidas: 38″x26″

Página web: No hay datos
Exposiciones:
– David Wojnarowicz (monográfica) en Whitney Museum of American Art, Nueva York (2016-2017)
Bibliografía: No hay datos
Webgrafía: 
–https://www.visualaids.org/artists/detail/david-wojnarowicz
–https://www.theguardian.com/books/2016/may/13/david-wojnarowicz-close-to-the-knives-a-memoir-of-disintegration-ar-
tist-aids-activist

DAVID WOJNAROWICZ / UNTITLED

Investigador / Investigadora: Mar Gascó
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Autor / Autora: David Wojnarowicz
Año: 1993
Nacionalidad: Estados Unidos
Técnicas y medios: Fotografía b/n 
Medidas: 28.5×28.5 pulgadas

Página web: No hay datos
Exposiciones:
– David Wojnarowicz (monográfica) en Whitney Museum of American Art, Nueva York (2016-2017)
– Fever: The Art of David Wojnarowicz, en New Museum, Nueva York (1999)(1988)
Bibliografía: No hay datos
Webgrafía: 
–https://www.visualaids.org/artists/detail/david-wojnarowicz
–https://www.theguardian.com/books/2016/may/13/david-wojnarowicz-close-to-the-knives-a-memoir-of-disintegration-ar-
tist-aids-activist

DAVID WOJNAROWICZ / UNTITLED

Investigador / Investigadora: Mar Gascó
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Autor / Autora: Elaine Whittaker
Año: 2015
Nacionalidad: Canadá
Técnicas y medios: Técnica mixta. Materiales: cristales de sal, lana, hilo, halobacterias y placa petri.
Medidas: 20×20 pulgadas c.u.

Página web: www.etwhittaker.com
Exposiciones:
– Shiver, en Red Gallery, Toronto, Canadá (2015)
Bibliografía: No hay datos
Webgrafía: 
– http://etwhittaker.com/etwhittaker_docs/etw_txts_Shiver-1.html
– http://blog.spacefy.it/2015/04/16/shiver/

ELAINE WHITTAKER / EBOLA GRAPH (A LA DERECHA: SIERRA LEONE)

E

Investigador / Investigadora: Mar Gascó
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Descripción: ¿Qué sucede cuando hacemos belleza de lo que tememos? Arte. En este caso, bio-arte o arte acerca de lo viral y 
microbiano, el avance patológico de patógenos, una realidad de nuestros tiempos. La pieza central de la instalación de Elaine Whi-
ttaker es una acumulación cilíndrica de placas Petri verticalmente encadenadas. Cada placa de Petri contiene una desecación o 
destilación de salmuera evaporada. (…) La estructura general es libremente cristalina, las largas hebras de placas de Petri parecen 
haber crecido desde el núcleo, mutando en formas agradables. Bajo un microscopio, las pequeñas cosas que nos matan son, sin 
embargo, hermosas.

Los seres humanos son un 70% de agua y un 4% de sal, el equivalente al agua salada. Esto puede explicar la resonancia que 
sentimos con las construcciones de Whittaker, nuestro continuo aprecio por su fascinación constante con este medio alquímico y 
poderosamente metafórico. (…) Somos una súper saturación en el planeta, como la mezcla de salmuera que Whittaker hace crecer 
(…) estamos allanando el camino para los microbios y patógenos, proporcionando un fácil acceso a más y más espacios.

(…)

¿Somos nuestras enfermedades? ¿Es el mundo una gran placa de Petri que incuba la fuente de su destrucción final? Podemos 
reflexionar sobre esto en una galería de arte. Las grillas oxidadas de la serie Ebola Graph son gráficos que muestran el surgimiento 
del Ebola en Sierra Leona, Liberia y Guinea, en comparación con la eyaculación basal de Ebola en nuestro continente. (…)

Los cristales de cloruro de sodio en el corazón de Shiver de Whittaker forman patrones en docenas de placas de Petri individuales 
inoculadas con una solución de sal concentrada y dejadas secar. En la serie Ebola Graph, los cristales de Whittaker se agrupan en 
hilos finos de alambre, formando una rejilla cristalina en la que está representada la trágica carga de casos y muertes por el brote 
de Ébola en curso en Guinea, Liberia y Sierra Leona.

Así como el progreso de Whittaker se vio interrumpido en la fabricación de Shiver – perdió una cuarta parte de sus placas de Petri 
después de una instalación de prueba y tuvo que comenzar de nuevo – la exposición sugiere la interrupción que puede ocurrir en 
la intersección de la salud y en el medio ambiente humano.

(…)

Cada obra refleja la dualidad de la vida cotidiana. Las «mutaciones» de la sal del artista son la causa de la enfermedad, y sin em-
bargo la sal como sustancia tiene muchas propiedades curativas y vivificantes; ¿No se usan soluciones de sal para irrigar heridas y 
restaurar el equilibrio de fluidos? 

(en: http://etwhittaker.com/etwhittaker_docs/etw_txts_Shiver-1.html)

Investigador / Investigadora: Mar Gascó
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Autor / Autora: Elaine Whittaker
Año: 2007
Nacionalidad: Canadá
Técnicas y medios: Fotografía e impresión digital
Medidas: 22×29 pulgadas

Página web: www.etwhittaker.com
Exposiciones: No hay datos
Bibliografía: No hay datos
Webgrafía: 
– http://www.tusslemagazine.com/elaine-whittaker
– http://www.etwhittaker.com/etwhittaker_docs/etw_Shiver_Instal-1.html
– http://www.artoronto.ca/?p=28081
– http://hyemusings.ca/artist-spotlight-elaine-whittaker/
– http://blog.spacefy.it/2015/04/16/shiver/

ELAINE WHITTAKER / RENEE – MALARIA

Investigador / Investigadora: Mar Gascó
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Descripción: Mientras la noción de generación espontánea – que los parásitos de primavera se formaron a partir de la basura y 
la decadencia – parece que hoy ridícula, el cambio climático alimenta otro tipo de alarma muy real. El calentamiento global – la 
consecuencia de dos siglos de contaminación en forma de dióxido de carbono, metano, óxido nitroso y otros gases -, contribuye 
a la fusión de los glaciares y los casquetes polares. Un planeta más caliente ya ha visto el profundo incremento de las cantidades 
de huéspedes y vectores de microbios patógenos. La aparición de tales cambios exponenciales sugiere otro tipo de generación 
espontánea: el mundo post-glacial, donde la crisis de salud en las poblaciones humanas y de animales, y los fenómenos climáticos 
catastróficos, son la norma.

Spontaneous Generation se centra en la estética de los desastres, en particular del calentamiento global y el miedo a la escalada 
de las enfermedades infecciosas. La exposición se compone de tres áreas. La visualización de las técnicas mixtas en los cristalinos 
‘restos’, paradójicamente hermosas y simbólicas de un mundo de fusión cristalina, atestigua el rápido retroceso de los glaciares 
y capas de hielo en ambos polos y en muchas regiones montañosas del mundo. En otra sección de la galería, un filtro del medio 
ambiente se presenta sobre maniquíes que modelan ropa y accesorios de moda anti-microbianos y de pseudo-control de infec-
ciones del cuerpo. ¿Seremos capaces de desarrollar una armadura de protección para salvaguardarnos a nosotros mismos de las 
enfermedades infecciosas? La serie de fotografías se concentra en el paso perturbador de las enfermedades infecciosas en los 
humanos. A lo largo de la exposición, los mosquitos se adhieren. Las plagas  ubicuas y aparentemente inocuas, son las portadoras 
de las enfermedades que tememos: el virus del Nilo Occidental, la malaria, el dengue y la encefalitis.

Auditivamente estamos acompañados por un incómodo hilo musical y urgentes anuncios del Gran Hermano instandonos a todos 
a mantener la calma – complacientemente. Vagando entre lo melódico y lo discordante, esta música sin tiempo evoca quejas de 
insectos preocupantes y llamadas melancólicas de ballenas.

Spontaneous Generation plantea la pregunta: ¿estamos preparados para las consecuencias del planeta post-glacial?

(en: http://www.etwhittaker.com/etwhittaker_docs/etw_Install_2.html)

Investigador / Investigadora: Mar Gascó
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Autor / Autora: Elaine Whittaker
Año: 2007
Nacionalidad: Canadá
Técnicas y medios: Fotografía e impresión digital
Medidas: 22×29 pulgadas

Página web: www.etwhittaker.com
Exposiciones: No hay datos
Bibliografía: No hay datos
Webgrafía: 
– http://www.tusslemagazine.com/elaine-whittaker
– http://www.etwhittaker.com/etwhittaker_docs/etw_Shiver_Instal-1.html
– http://www.artoronto.ca/?p=28081
– http://hyemusings.ca/artist-spotlight-elaine-whittaker/
– http://blog.spacefy.it/2015/04/16/shiver/

ELAINE WHITTAKER / SARAH – DENGUE FEVER

Investigador / Investigadora: Mar Gascó
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Autor / Autora: Elaine Whittaker
Año: 2015
Nacionalidad: Canadá
Técnicas y medios: Técnica mixta. Fotografía e impresión digital y placas petri con halobacterias (8 u.)
Medidas: Impresión (41×41 cm) 

Página web: www.etwhittaker.com
Exposiciones:
– Shiver, en Red Gallery, Toronto, Canadá (2015)
Bibliografía: No hay datos
Webgrafía: 
– http://www.tusslemagazine.com/elaine-whittaker
– http://www.etwhittaker.com/etwhittaker_docs/etw_Shiver_Instal-1.html
– http://www.artoronto.ca/?p=28081
– http://hyemusings.ca/artist-spotlight-elaine-whittaker/
– http://blog.spacefy.it/2015/04/16/shiver/

ELAINE WHITTAKER / SCREENED FOR

Investigador / Investigadora: Mar Gascó
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Descripción: Elaine Whittaker (…) explora cómo los contagios y los virus pueden alterar significativamente el marco biológico 
humano con el potencial de destruir hordas de blancos vulnerables sin previo aviso. Con el ataque de epidemias de salud global 
de la última década, desde el SARS hasta las calamidades más recientes del virus Ebola, Whittaker revela cómo estos patógenos 
microscópicos representan una amenaza mucho mayor para el bienestar de las sociedades en todo el mundo.

Un leitmotiv recurrente en toda su exposición es la aparición de la placa de Petri, un recordatorio de la pura invisibilidad de estos 
peligros biológicos a menudo mortales y silenciosamente invasivos. Ya sea colgadas en masa en una instalación parecida a un can-
delabro, o fotografías que acentúan por separado las representaciones de epidemias históricamente catastróficas, estos platos de 
Petri enfatizan las preocupaciones científicas del artista. Además, las paredes blancas sin costuras dentro del espacio de la galería 
tienen un aspecto antiséptico que recuerda los interiores de los laboratorios de investigación.

En contraste con el ámbito más científico, Whittaker adopta un enfoque artístico para visualizar y presentar la información dispersa 
a lo largo de la exposición. Una serie de imágenes que representan mutaciones genéticas que pintadas en máscaras quirúrgicas (…) 
Los gráficos estadísticos que muestran el creciente número de muertes mensuales de los países afectados por ébola son hechos 
a mano con alambre y otros materiales artesanales, dando a los datos un aspecto menos clínico. Es como si Whittaker usara sus 
capacidades artísticas para hablar con una audiencia que puede estar menos interesada en el discurso científico y las verdades 
angustiosas de las crisis de salud global. (en: http://www.artoronto.ca/?p=28081)
(en: http://www.etwhittaker.com/etwhittaker_docs/etw_Install_2.html)

Investigador / Investigadora: Mar Gascó
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Autor / Autora: Elaine Whittaker
Año: 2013
Nacionalidad: Canadá
Técnicas y medios: Instalación. Materiales (placas petri, agar, halobacterias, gouache)
Medidas: Medidas variables

Página web: www.etwhittaker.com
Exposiciones:
– Ambient Plagues, en Red Gallery, Toronto, Canada (2013)
Bibliografía: No hay datos
Webgrafía: No hay datos

ELAINE WHITTAKER / I CAUGHT AT THE MOVIES

Investigador / Investigadora: Mar Gascó

Descripción: ¿Has salido últimamente de una película sobre pandemia  con el pelo levantado en la parte posterior de su cuello? 
¿No a causa de la agonía de zombies que comen carne, pero sí debido a que el chico que estaba sentado a su lado estaba tosiendo 
todo el tiempo? Estamos rodeados de microbios, estamos formados por microbios, y estamos aterrorizados de ellos. Vivimos en 
un mundo poroso, en cuerpos porosos. La posibilidad de ser violado, infectado, y la pérdida de la integridad corporal está siempre 
presente. Ambient Plagues es una instalación técnica mixta `[entre las que se incluye la obra I caught at the movies]  que explora 
este mundo invisible, un mundo lleno de vida microbiana, y la posibilidad de infección.

Los microbios son sublimes, hermosos, pero no podemos verlss. Ellos nos mantienen vivos, pero pueden hacernos enfermar, 
incluso causar la muerte. Las obras de arte hacen visibles las plagas ambientales. A través de la escultura, la fotografía, la micros-
copía, y las bacterias vivas, estas obras de arte desdibujan los límites entre lo que es real y lo que se fabrica, lo que es animado y 
lo inanimado. En última instancia, desafían la percepción de los espectadores acerca de su cuerpo, un sitio que se ha convertido 
en rebeli´ón, contaminada por una cultura popular en la que se intensifica la ansiedad social y el terror de los microbios, creando 
artificialmente un sentido de bioparanoia 

(en: http://www.etwhittaker.com/etwhittaker_docs/etw_Install_AmbPlagues.html)
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Autor / Autora: Elizabeth Jameson
Año: 2010
Nacionalidad: Estados Unidos
Técnicas y medios: Escultura y fotograbado
Medidas: 28×36 pulgadas

Página web: www.jamesonfineart.com
Exposiciones:
– The Brain and Art, University of California at San Francisco School of Medicine (2007)
– Conversation with Myself, A Brain Journey, Commonwealth Club of California (2009)
– Explorations of the Mind and Brain, Ormond Beach Memorial Art Museum, Ormond Beach, FL (2013)
– Flesh and Mind, Jennifer Perlmutter Gallery, Lafayette CA (2015)
- Seeing Ourselves, Muse Center for Photographic Art and the Moving Image, New York, NY (2012)
Bibliografía: No hay datos
Webgrafía: 
– http://www.huffingtonpost.com/entry/elizabeth-jameson-brain-scan-art_us_57bb61cbe4b0b51733a521fc
– https://www.pastemagazine.com/articles/2016/07/mris-artwork-after-multiple-sclerosis.html
– http://thebeautifulbrain.com/2010/07/gallery-interview-elizabeth-jameson/
– http://www.life-in-spite-of-ms.com/elizabeth-jameson.html

ELIZABETH JAMESON / DIVIDE AND CONQUER

Investigador / Investigadora: Mar Gascó
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Descripción: Poco después de que Elizabeth Jameson fue diagnosticada con esclerosis múltiple (EM) en 1991, se obsesionó con 
el interior de su mente.

Jameson se sometería a un examen cerebral después de la exploración del cerebro para seguir el progreso de su enfermedad, un 
proceso que se desbloquea lo que ella llama «una profunda fascinación por la arquitectura del cerebro.» Frente a una gran cantidad 
de imágenes de resonancia magnética, o MRI pudo ver exactamente cómo su «imperfecto» cerebro lucía. «Espantoso, pero fasci-
nante,»(…).

Sin antecedentes en el arte, ella comenzó a utilizar sus escáneres cerebrales para celebrar su mente, la reinterpretación de las imá-
genes que representaban su siempre cambiante comprensión de vivir con una enfermedad progresiva. En el proceso, se convirtió 
en una artista.»En muchos sentidos, el arte se ha convertido en mi voz», explicó en una entrevista por correo electrónico con The 
Huffington Post.

El arte de Jameson incluye pinturas de seda y estampados de grabados en cobre, para la mayoría de los cuales emplea escáneres 
cerebrales como punto de partida. (…) sus obras funcionan como una especie de auto-retrato. En lugar del cuidado de las cejas 
o líneas de expresión, sus autorretratos ofrecen vistas axiales del cerebelo y vistas coronales del tronco cerebral. Sobre la base 
de sus resonancias magnéticas reales, las nuevas imágenes son para inspirar y motivar a los médicos, a los pacientes y sus seres 
queridos afectados por la enfermedad. Tienen el propósito de proporcionar visualizaciones que son «interesantes y fascinantes, no 
de repulsión o miedo.»

«Inspirado por la capacidad del cerebro para cambiar y adaptarse, mi trabajo existe entre los espacios de la ciencia y el arte, entre 
la sociedad y la enfermedad», dijo Jameson. «Mi objetivo es ampliar la definición convencional del retrato al desafiar a los especta-
dores con la pregunta de lo que significa ser defectuoso – ser humano.» 

(en: http://www.huffingtonpost.com/entry/elizabeth-jameson-brain-scan-art_us_57bb61cbe4b0b51733a521fc)

Investigador / Investigadora: Mar Gascó
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Autor / Autora: Elizabeth Jameson
Año: 2006
Nacionalidad: Estados Unidos
Técnicas y medios: Fotograbado. Monotipo
Medidas: 8×12 pulgadas

Página web: www.jamesonfineart.com
Exposiciones:
– The Brain and Art, University of California at San Francisco School of Medicine (2007)
– Conversation with Myself, A Brain Journey, Commonwealth Club of California (2009)
– Explorations of the Mind and Brain, Ormond Beach Memorial Art Museum, Ormond Beach, FL (2013)
– Flesh and Mind, Jennifer Perlmutter Gallery, Lafayette CA (2015)
- Seeing Ourselves, Muse Center for Photographic Art and the Moving Image, New York, NY (2012)
Bibliografía: No hay datos
Webgrafía: 
– http://www.huffingtonpost.com/entry/elizabeth-jameson-brain-scan-art_us_57bb61cbe4b0b51733a521fc
– https://www.pastemagazine.com/articles/2016/07/mris-artwork-after-multiple-sclerosis.html
– http://thebeautifulbrain.com/2010/07/gallery-interview-elizabeth-jameson/
– http://www.life-in-spite-of-ms.com/elizabeth-jameson.html

ELIZABETH JAMESON / LESION I+II. AXIAL MRI VIEWS OF THE ARTIST’S BRAIN

Investigador / Investigadora: Mar Gascó
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Autor / Autora: Elizabeth Jameson
Año: 2005
Nacionalidad: Estados Unidos
Técnicas y medios: Fotograbado. Monotipo
Medidas: 8×12 pulgadas

Página web: www.jamesonfineart.com
Exposiciones:
– The Brain and Art, University of California at San Francisco School of Medicine (2007)
– Conversation with Myself, A Brain Journey, Commonwealth Club of California (2009)
– Explorations of the Mind and Brain, Ormond Beach Memorial Art Museum, Ormond Beach, FL (2013)
– Flesh and Mind, Jennifer Perlmutter Gallery, Lafayette CA (2015)
- Seeing Ourselves, Muse Center for Photographic Art and the Moving Image, New York, NY (2012)
Bibliografía: No hay datos
Webgrafía: 
– http://www.huffingtonpost.com/entry/elizabeth-jameson-brain-scan-art_us_57bb61cbe4b0b51733a521fc
– https://www.pastemagazine.com/articles/2016/07/mris-artwork-after-multiple-sclerosis.html
– http://thebeautifulbrain.com/2010/07/gallery-interview-elizabeth-jameson/
– http://www.life-in-spite-of-ms.com/elizabeth-jameson.html

ELIZABETH JAMESON / CONVERSATION WITH MYSELF: BRAIN DIARIES III

Investigador / Investigadora: Mar Gascó
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Descripción: una pieza para la que Elmgreen & Dragset recibieron el premio de la galería nacional de arte joven en 2002. Hoy en día 
la instalación se exhibe en un museo privado en Berlín. La ironía sutil de las piezas también aparece en la presentación. El museo 
utiliza un antiguo refugio antiaéreo como espacio de exposición, que está dominado por su arquitectura de hormigón sólido y, por lo 
tanto, no permite a los transeúntes mirar adentro. Especialmente para Temporarily Placed, se ha hecho una abertura en la fachada 
para permitir que los huéspedes que se alojen en una habitación específica del hotel de enfrente puedan mirar la obra de forma 
gratuita. La instalación transforma la sala del museo en una habitación de hospitalización. Contiene una pantalla y una figura de cera 
de sexo masculino hiperrealista en pijama, acostado en una cama de hospital que ha sido acercada bajo la ventana, cubierta con 
un edredón que parece engañosamente real, especialmente desde lejos. 

(en: https://artsation.com/en/artists/elmgreen-and-dragset)

Autor / Autora: Elmgreen&Dragset
Año: 2002
Nacionalidad: Dinamarca
Técnicas y medios: Instalación. Cama y biombo de hospital con escultura
Medidas: No hay datos

Página web: www.elmgreen-dragset.com
Exposiciones:
– Hamburger Bahnhof, el Museo de Arte Contemporáneo (2002)
- Sleepless: The bed in history and contemporary art, en 21er Haus, Viena (2015)
Bibliografía: 
- Barro, David y otros. (2010): Muestra la herida | La enfermedad. Arte y medicina 1. Dardo DS
Webgrafía: 
– https://artsation.com/en/artists/elmgreen-and-dragset
– http://overthenet.blogspot.com.es/2008/06/window-of-opportunity.html

ELMGREEN&DRAGSET / TEMPORARILY PLACED

Investigador / Investigadora: Mar Gascó
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Autor / Autora: Eric Fong
Año: 2006
Nacionalidad: China
Técnicas y medios: Fotografía. Serie de dípticos fotográficos en color
Medidas: 60×45 cm

Página web: www.ericfong.com
Exposiciones:
– Seeing Beyond, APT Gallery, Londres, Reino Unido (2009)
– Seeing Beyond, Chinese Arts Centre, Manchester, Reino Unido (2009)
Bibliografía: No hay datos
Webgrafía: 
– http://www.ericfong.com/works/index.php?project_id=10
– http://www.cfcca.org.uk/archive/2009/eric-fong
– http://www.artvehicle.com/interview/9
– http://www.criticalnetwork.co.uk/event.php?id=283

ERIC FONG / SHANGHAI REMEDIES (MR. HU, RETIRED MARTIAL ARTS TEACHER)

Investigador / Investigadora: Mar Gascó
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Descripción: Eric Fong es un artista visual con sede en Londres que trabaja en vídeo y fotografía. Su práctica artística es nutrida 
por su profesión anterior como médico. Su trabajo explora de manera sensitiva las experiencias individuales de la salud y el cuer-
po, así como el examen de diferentes enfoques médicos y actitudes sociales más amplias. Fong trabaja en estrecha colaboración 
con personas de diversas edades, habilidades y antecedentes culturales, adoptando una perspectiva comprensiva pero objetiva. 
A partir de estos encuentros Fong crea obras de vídeo y fotografía que buscan abrir un diálogo sobre la forma en que percibimos y 
tratamos los temas relacionados con el cuerpo, la medicina y la discapacidad.

(…) Shanghai Remedies presenta un vídeo de los hábitos de ejercicio de la gente local y retratos fotográficos íntimos de los indi-
viduos y sus colecciones de medicina personales. En esta era de globalización y cambio rápido en China, las actitudes hacia la 
medicina tradicional china y las prácticas occidentales de salud están cambiando. Los anuncios de medicamentos y tratamientos 
occidentales se han vuelto más frecuentes y los tratamientos tradicionales están empezando a ser tratados con menos confianza. 
Dicho esto, muchas personas mayores aún mantienen las prácticas tradicionales reuniéndose en el parque para realizar ejercicios 
de tai chi sincronizados a primera hora de la mañana. Al examinar las rutinas de ejercicios y colecciones de casas de diferentes ge-
neraciones, las obras de esta serie presentan una fascinante visión de las actitudes cambiantes hacia la salud en China hoy en día.

(en: http://www.criticalnetwork.co.uk/event.php?id=283)

Investigador / Investigadora: Mar Gascó
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Descripción: El trabajo actual de Fong se centra en el cuerpo como una construcción tecnológica, ideológica y estética. Formado 
como médico y como artista, Fong aporta a su trabajo tanto elegantes consideraciones estéticas como un punto de vista analítico 
distinto. Sus nuevas instalaciones, que parten de sus esculturas fotográficas anteriores, están hechas de acero con una superficie 
oscura e imperfecta. «Algunas de estas obras tienen las mismas dimensiones corporales que yo, como un autorretrato.» Fong corta 
partes de estas estructuras cerradas, e inserta imágenes retroiluminadas del cuerpo en las áreas abiertas (o heridas).

Threshold, seleccionada de la serie Threshold por Vamos y Kozari, representa una imagen de una herida. Vamos comenta: «He 
estado muy interesado últimamente en la herida como punto de entrada y también en la piel, frontera corporal de demarcación y 
permeabilidad.» Para mí, la herida es algo que contiene ciertas posibilidades. Estas nuevas esculturas reflejan una etapa de cura-
ción, pero al mismo tiempo, transmiten una sensación tanto de violación y como de regeneración «.

(en: http://interaccess.org/exhibition/intimate-perceptions)

Autor / Autora: Eric Fong
Año: 1999
Nacionalidad: China
Técnicas y medios: Foto-escultura. Materiales: acero, plexiglás, transparencia Cibachrome, iluminación fluorescente
Medidas: 178x46x30cm

Página web: www.ericfong.com
Exposiciones:
– Intimate Perceptions, exposición colectiva en Inter/Access Gallery, Toronto, Canada (2000)
Bibliografía: No hay datos
Webgrafía: 
– http://interaccess.org/exhibition/intimate-perceptions

ERIC FONG / THRESHOLD

Investigador / Investigadora: Mar Gascó
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Descripción: Reflection es una serie de vídeos que muestran retratos de personas con desfiguraciones faciales. En lugar de ser 
filmado directamente a la cámara, se filmaron las caras reflejadas en un charco de agua, tanto fijas como en movimiento. 

La obra ofrece al espectador la oportunidad de reflexionar sobre la identidad y la diferencia. También alude al narcisismo que, por lo 
general, tiene una connotación negativa. Sin embargo, los psicólogos han argumentado que el narcisismo saludable, o el amor pro-
pio, puede ser un elemento necesario para el desarrollo de la identidad. En este contexto, el trabajo cuestiona si una cierta cantidad 
de narcisismo saludable es esencial para la recuperación de la auto-aceptación en las secuelas de la desfiguración. También cues-
tiona si la obsesión de la sociedad contemporánea con los ideales de belleza poco realistas es una forma de narcisismo saludable.

(en: http://www.slippage.info/eric-fong2/)

Enlace de vídeo: https://vimeo.com/60343471

Autor / Autora: Eric Fong
Año: 2011-2013
Nacionalidad: China
Técnicas y medios: Videoinstalación audiovisual
Medidas: 3 min 57 seg cada vídeo de una serie de 5

Página web: www.ericfong.com
Exposiciones:
- Slippage: the Unstable Nature of Difference, Contemporary Art Space Chester, UK (2015)
Bibliografía: No hay datos
Webgrafía: 
– https://vimeo.com/user2933292
– http://www.slippage.info/eric-fong2/

ERIC FONG / THRESHOLD

Investigador / Investigadora: Mar Gascó



217



218

Autor / Autora: Eric Rhein
Año: 2013
Nacionalidad: Estados Unidos
Técnicas y medios: Dibujo. Materiales: alambre y papel
Medidas: 13″x16″x2″

Página web: www.ericrhein.com
Exposiciones:
- Art AIDS America, Alphawood Gallery, Chicago – EEUU (2017)
Bibliografía: No hay datos
Webgrafía: 
– http://www.ericrhein.com/leaf_intro.htm
– https://www.visualaids.org/artists/detail/eric-rhein
– https://www.poz.com/blog/-eric-rhein-has-been
– http://www.aidsart.org/eric-rhein

ERIC RHEIN / LEAVES «LIFE ALTERING SPENCER (AIDS ACTIVIST SPENCER COX 1968-2012»

Investigador / Investigadora: Mar Gascó
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Descripción: Leaves es un proyecto en curso que honra a los conocidos por Eric Rhein que murieron de complicaciones del SIDA. 
Relacionado con el dibujo, cada retrato de hoja de alambre delicadamente adherida a una hoja de papel se convierte en un tributo 
personalizado único. Desde su concepción, Leaves ha crecido hasta incluir retratos de más de 250 personas, con la adición más 
reciente en 2015. Reflejando las continuas pérdidas debidas al VIH / SIDA, Leaves sirve como medio para concienciar y educar al 
público sobre la pandemia en curso .

Rhein concibió originalmente el trabajo durante una estancia en la residencia MacDowell en New Hampshire en 1996. En ese mo-
mento, él se ajustaba a su rápida vuelta a la salud debido a la eficacia de medicaciones para el VIH nuevamente disponibles. Reco-
rriendo los terrenos de MacDowell, Rhein empezó a recolectar las hojas caídas del otoño. Cada una evocaba a un amigo o conocido 
que había muerto. Regresando a su estudio, Rhein hizo las hojas en alambre, creando retratos de los individuos que tocaron su vida. 
Como Rhein recuerda: «Una por una, recogí las hojas hasta que una multitud de parientes se reunieron en mis brazos y en la muerte 
continúan siendo los maestros que eran en la vida, compartiendo generosamente conmigo los dones de sus atributos individuales».

Los títulos combinan el nombre de la persona con una referencia poética a un atributo especial, como: Primo Jimmy, Tina encan-
tadora, Klaus el Diplomático sueco, Olivia africana, Bailando Jean Louis, Crítico de arte Paul, David el artista y activista. Leaves 
representa una amplia gama de la humanidad, celebrando figuras reconocibles, artistas y activistas, así como amigos, amantes y 
otros que afectaron la vida de Rhein, destacando las contribuciones significativas de todos los individuos.

(en: http://www.ericrhein.com/leaf_intro.htm)

Investigador / Investigadora: Mar Gascó
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Descripción: (…) como homenaje a Ross [su pareja sentimental, el cual murió a consecuencia del SIDA unos años antes que el ar-
tista cubano], Félix expuso veinticuatro espectaculares en las calles de Nueva York que presentaban la misma imagen: la fotografía 
de una cama deshecha y con la impresión de dos cuerpos que estuvieron recientemente allí.  El número de carteles corresponde 
con la fecha de la muerte de su compañero y no van acompañados ni de firma ni de didascalía. La ausencia de los cuerpos refleja 
el duelo por la pérdida, pero, también, se traduce en una declaración política y social para el ambiente de la época: “esconder” un 
cuerpo homosexual que padeció SIDA y que ha dejado su huella, no deja de ser controversial.

(en: http://culturacolectiva.com/felix-gonzalez-torres-y-su-amor-por-un-hombre/)

Autor / Autora: Félix González-Torres
Año: 1991
Nacionalidad: Cuba
Técnicas y medios: Fotografía/Impresión digital en vallas publicitarias
Medidas: medidas variables

Página web: No hay datos
Exposiciones:
– Print/Out, en MoMa, The Museum of Modern Art, Nueva York (2012)
Bibliografía: No hay datos
Webgrafía: 
– https://revistafakta.wordpress.com/2014/12/12/felix-gonzalez-torres-y-las-vanitas-barrocas-por-laura-bravo-lopez/
– https://artepedrodacruz.wordpress.com/2010/06/06/felix-gonzalez-torres-en-el-malba-caramelos-surtidos/
– http://culturacolectiva.com/felix-gonzalez-torres-y-su-amor-por-un-hombre/

FÉLIX GONZÁLEZ-TORRES / UNTITLED (BED)

F

Investigador / Investigadora: Mar Gascó
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Autor / Autora: Félix González-Torres
Año: 1991
Nacionalidad: Cuba
Técnicas y medios: Escultura (dos relojes de pared)
Medidas: 35,6 x 71,2 x 7 cm

Página web: No hay datos
Exposiciones:
- Williams College Museum of Art (WCMA) (2008)
– Mortality: Death and the Imagination, en Holden Gallery, Manchester (2013)
Bibliografía: No hay datos
Webgrafía: 
– https://revistafakta.wordpress.com/2014/12/12/felix-gonzalez-torres-y-las-vanitas-barrocas-por-laura-bravo-lopez/
– http://culturacolectiva.com/felix-gonzalez-torres-y-su-amor-por-un-hombre/

FÉLIX GONZÁLEZ-TORRES / UNTITLED (PERFECT LOVERS)

Investigador / Investigadora: Mar Gascó
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Descripción: “Este trabajo se originó en mi miedo a perderlo todo. Esta obra es sobre el control del propio miedo […]. Este trabajo 
no va a ser destruido de la misma manera en que otras cosas en mi vida han desaparecido y me han abandonado. En su lugar, lo 
he destruido yo. Tengo control sobre él y eso es lo que me ha fortalecido. Pero es una manera muy masoquista de poder. Destruyo 
el trabajo antes de hacerlo”.

Sentenciosa y demoledora, aquella declaración enunciaba determinados focos de su obra –en especial la que desarrolló a lo largo 
de la última década de su vida-, y que aparecen fundidos plenamente con su propia experiencia biográfica: el amor, la pérdida dra-
mática del ser amado, el implacable avance del tiempo, el dolor que provoca la privación de lo que se ama e, incluso, la voluntaria 
–la que González Torres llamaba aquí masoquista– decisión de desprenderse de aquello que colmó su vida de placer y de felicidad. 
Tanto individualmente como en conjunto, estos elementos conforman algunos de los temas más característicos de las vanitas, un 
género artístico y literario que logra su plenitud en el siglo XVII y que formula la meditación sobre la caducidad de las cosas, ya sean 
materiales o inmateriales, ante la certera llegada de la muerte. La relación que la obra de González Torres plantea con las vanitas no 
es nueva. Lilliana Ramos Collado, en su “Retrato de Félix González Torres en Puerto Rico 1980-1983” publicado en 2005, averigua 
en su obra la preocupación por lo efímero y lo que peculiarmente denomina “angustia de la impermanencia” (71). Otros historia-
dores, tales como Gerard Vilar e incluso Arthur C. Danto, exponen que su Untitled (Perfect Lovers)  es una vanitas contemporánea 
(Vilar 39), una reflexión en forma de ready-made que plantea el hecho de que esos dos metafóricos amantes dejarán de serlo solo 
cuando la muerte los separe (Danto 197-198).

(…)

Sin abandonar este recorrido iconográfico, es el momento de hacer un alto en el camino. Como estos lienzos parecían advertir si-
glos atrás, el siniestro azar también lanzó abruptamente sus dados y la muerte, en forma de la enfermedad del SIDA, tocaría a las 
puertas de la vida del artista, en 1996, y a las de su compañero, Ross Laycock, cinco largos años antes. Esta sentencia mortal apor-
ta una interpretación desgarradora, ahora con más profundidad, al Untitled (Perfect Lovers) con el que se abría este texto. Aunque 
los dos relojes se muestran sincronizados, como los corazones de dos amantes que laten con idéntico tic-tac, inevitablemente uno 
de ellos frenará sus agujas antes que el otro, víctima de ese golpe cruel de los dados de la fortuna, y deberá proseguir su camino 
en solitario hasta que, como los relojes de los lienzos barrocos, el último grano de arena acabe finalmente por hundirse.

(en: https://revistafakta.wordpress.com/2014/12/12/felix-gonzalez-torres-y-las-vanitas-barrocas-por-laura-bravo-lopez/)

Investigador / Investigadora: Mar Gascó



227



228

Descripción: Incluso como minimalista, Felix González-Torres también tenía un lado caprichoso y humanista que mostraba las in-
fluencias del arte pop en sus instalaciones. En este «retrato» de su socio fallecido, Ross Laycock, González-Torres creó un derrame 
de caramelos que se aproximaba al peso de Ross (175 libras) cuando estaba sano. Los espectadores están invitados a quitar un 
caramelo hasta que el montículo desaparece gradualmente; después se repone, y el ciclo de vida y muerte continúa. Mientras que 
González-Torres quería que el espectador participase de la dulzura de su propia relación con Ross, el derrame de caramelos tam-
bién funciona como un acto de comunión. Más oscuramente, la pila cada vez más pequeña de caramelos envueltos alegremente 
muestra la disolución de la comunidad gay, mientras la sociedad ignoraba la epidemia del SIDA. En el momento en que el caramelo 
se disuelve en la boca del espectador, el participante también recibe un golpe de reconocimiento por su complicidad en la muerte 
de Ross.

(en: http://www.artbabble.org/video/npg/hideseek-untitled-portrait-ross-la-felix-gonzalez-torres)

Autor / Autora: Félix González-Torres
Año: 1991
Nacionalidad: Cuba
Técnicas y medios: Instalación. Materiales: Caramelos envueltos individualmente en papel celofán de colores
Medidas: medidas variables. Peso aproximado: 175 libras

Página web: No hay datos
Exposiciones:
- Williams College Museum of Art (WCMA) (2008)
– Mortality: Death and the Imagination, en Holden Gallery, Manchester (2013)
Bibliografía: No hay datos
Webgrafía: 
– http://www.wmagazine.com/story/felix-gonzalez-torres-candy-the-met-breuer
– https://nodisparenalartista.wordpress.com/2013/07/20/felix-gonzalez-torres/
– http://culturacolectiva.com/felix-gonzalez-torres-y-su-amor-por-un-hombre/
– https://shapeandcolour.wordpress.com/2010/06/23/felix-gonzalez-torres-portrait-of-ross/

FÉLIX GONZÁLEZ-TORRES / UNTITLED (PORTRAIT OF ROSS IN L.A.)

Investigador / Investigadora: Mar Gascó
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Descripción: Las obras de Felix Gonzalez-Torres a menudo animan a los espectadores a realizar una acción simple como tomar un 
caramelo de un montículo en el suelo o enrollar una hoja de papel de una pila. Sin embargo, a pesar de su aparente simplicidad y 
efemeridad, estos actos pueden suscitar connotaciones sociales y políticas mucho más complejas. Conjugando el vocabulario del 
Minimalismo y el Post-Minimalismo y revitalizándolo con contenidos abiertos, González-Torres deja la construcción del significado 
a la participación de los espectadores, sugiriendo sutilmente lo autobiográfico e incendiario en sus obras sin título. Concebida poco 
antes de la muerte del artista, «Untitled» (Golden) (1995) se extiende a través de un espacio como una cortina luminosa, reluciente 
con zarcillos facetados de cuentas doradas. La suave confrontación de esta pantalla de oro provoca lo táctil y lo sensorial, invitando 
al espectador a transformar su forma simplemente caminando a través. Esta experiencia colectiva y pública, sin embargo, desmien-
te la naturaleza íntima de las otras cortinas con cuentas de González-Torres, que a menudo se refieren a las sustancias orgánicas 
e inorgánicas asociadas con la lucha contra el SIDA. Una especie de membrana, tan flexible y permeable como los materiales bio-
lógicos que componen las células del cuerpo humano, «Untitled» (Golden) es una obra de pasaje transitorio, de la vida a la muerte, 
pública a privada, conocida a lo desconocido.

(Lauren Hinkson, en: https://www.guggenheim.org/artwork/22508)

Autor / Autora: Félix González-Torres
Año: 1995
Nacionalidad: Cuba
Técnicas y medios: Instalación. Materiales: Hebras de perlas y plástico
Medidas: medidas variables. 

Página web: No hay datos
Exposiciones:
– Specific Objects without Specific Form, Fundación Beyeler, Riehen/Basel, (2010)
Bibliografía: No hay datos
Webgrafía: 
– https://www.guggenheim.org/artwork/22508
– https://www.youtube.com/watch?v=O88GUImy00U
– http://www.elcultural.com/noticias/arte/Felix-Gonzalez-Torres/32

FÉLIX GONZÁLEZ-TORRES / UNTITLED (GOLDEN)

Investigador / Investigadora: Mar Gascó
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Descripción: Retrato de su amante, Valentine Godé-Darel en su lecho de muerte. Hodler realizó varias pinturas y apuntes de Valen-
tine en sus últimos años de vida. Algunas de estas imágenes, como se señala en (http://lunettesrouges.blog.lemonde.fr/2013/01/30/
mon-amante-se-meurt-mon-amante-est-morte/) se asemejan al estilo de las fotografías de depósito de cadáveres o incluso de las 
post mortem del siglo XVIII. Una revisitación del memento mori desde el amor y la admiración. (Mar Gascó)

Autor / Autora: Ferdinand Hodler
Año: 1915
Nacionalidad: Suiza
Técnicas y medios: Pintura. Óleo sobre lienzo
Medidas: 65×81 cm

Página web: No hay datos
Exposiciones:
– Ferdinand Hodler: View to Infinity,  Neue Gallery, New York, EEUU (2012)
– Le dernier portrait, Musée d’Orsay (2002)
Bibliografía: No hay datos
Webgrafía: 
– http://www.neuegalerie.org/content/ferdinand-hodler-view-infinity
– http://lunettesrouges.blog.lemonde.fr/2013/01/30/mon-amante-se-meurt-mon-amante-est-morte/

FERDINAND HODLER / VALENTINE ON HIS DEATHBED

Investigador / Investigadora: Mar Gascó
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Descripción: Retrato de su amante, Valentine Godé-Darel en su lecho de muerte. Hodler realizó varias pinturas y apuntes de Valen-
tine en sus últimos años de vida. Algunas de estas imágenes, como se señala en (http://lunettesrouges.blog.lemonde.fr/2013/01/30/
mon-amante-se-meurt-mon-amante-est-morte/) se asemejan al estilo de las fotografías de depósito de cadáveres o incluso de las 
post mortem del siglo XVIII. Una revisitación del memento mori desde el amor y la admiración. (Mar Gascó)

Autor / Autora: Ferdinand Hodler
Año: 1914
Nacionalidad: Suiza
Técnicas y medios: Pintura. Óleo sobre lienzo
Medidas: 32×38. 5cm

Página web: No hay datos
Exposiciones:
– Ferdinand Hodler: View to Infinity,  Neue Gallery, New York, EEUU (2012)
– Le dernier portrait, Musée d’Orsay (2002)
Bibliografía: No hay datos
Webgrafía: 
– http://www.neuegalerie.org/content/ferdinand-hodler-view-infinity
– http://lunettesrouges.blog.lemonde.fr/2013/01/30/mon-amante-se-meurt-mon-amante-est-morte/

FERDINAND HODLER / PORTRAIT DE VALENTINE GODÉ-DAREL MALADE

Investigador / Investigadora: Mar Gascó
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Descripción: Retrato de su amante, Valentine Godé-Darel en su lecho de muerte. Hodler realizó varias pinturas y apuntes de Valen-
tine en sus últimos años de vida. Algunas de estas imágenes, como se señala en (http://lunettesrouges.blog.lemonde.fr/2013/01/30/
mon-amante-se-meurt-mon-amante-est-morte/) se asemejan al estilo de las fotografías de depósito de cadáveres o incluso de las 
post mortem del siglo XVIII. Una revisitación del memento mori desde el amor y la admiración. (Mar Gascó)

Autor / Autora: Ferdinand Hodler
Año: 1914
Nacionalidad: Suiza
Técnicas y medios: Pintura. Óleo sobre lienzo
Medidas: No hay datos

Página web: No hay datos
Exposiciones:
– Ferdinand Hodler: View to Infinity,  Neue Gallery, New York, EEUU (2012)
– Le dernier portrait, Musée d’Orsay (2002)
Bibliografía: No hay datos
Webgrafía: 
– http://www.neuegalerie.org/content/ferdinand-hodler-view-infinity
– http://lunettesrouges.blog.lemonde.fr/2013/01/30/mon-amante-se-meurt-mon-amante-est-morte/

FERDINAND HODLER / VALENTINE GODÉ-DAREL ON HER SICKBED

Investigador / Investigadora: Mar Gascó
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Descripción: Retrato de su amante, Valentine Godé-Darel en su lecho de muerte. Hodler realizó varias pinturas y apuntes de Valen-
tine en sus últimos años de vida. Algunas de estas imágenes, como se señala en (http://lunettesrouges.blog.lemonde.fr/2013/01/30/
mon-amante-se-meurt-mon-amante-est-morte/) se asemejan al estilo de las fotografías de depósito de cadáveres o incluso de las 
post mortem del siglo XVIII. Una revisitación del memento mori desde el amor y la admiración. (Mar Gascó)

Autor / Autora: Ferdinand Hodler
Año: 1914
Nacionalidad: Suiza
Técnicas y medios: Pintura. Óleo sobre lienzo
Medidas: 43×33 cm

Página web: No hay datos
Exposiciones:
– Ferdinand Hodler: View to Infinity,  Neue Gallery, New York, EEUU (2012)
– Le dernier portrait, Musée d’Orsay (2002)
Bibliografía: No hay datos
Webgrafía: 
– http://www.neuegalerie.org/content/ferdinand-hodler-view-infinity
– http://lunettesrouges.blog.lemonde.fr/2013/01/30/mon-amante-se-meurt-mon-amante-est-morte/

FERDINAND HODLER / PORTRAIT DE VALENTINE GODÉ-DAREL MALADE

Investigador / Investigadora: Mar Gascó
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Autor / Autora: Frank Moore
Año: 1997-1998
Nacionalidad: Estados Unidos
Técnicas y medios: Pintura. Técnica mixta. Óleo y serigrafía sobre lienzo con marco fabricado por el artista de madera de pino rojo
Medidas: No hay datos

Página web: No hay datos
Exposiciones:
– Toxic Beauty: The Art of Frank Moore, en Grey Art Galler, Nueva York (2012)
Bibliografía: No hay datos
Webgrafía: 
– https://greyartgallery.nyu.edu/wp-content/uploads/2016/05/Frank-Moore-press-release-082812.pdf
– https://www.visualaids.org/artists/detail/frank-moore
– http://aumag.org/2013/01/17/frank-moore/

FRANK MOORE / PATIENT

Investigador / Investigadora: Mar Gascó
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Descripción: Desde el momento de su diagnóstico del VIH, la pintura de Frank Moore se convirtió en un aparato de crítica contra la 
medicina industrial y la bioingeniería, incluso mientras su cuerpo, mantenido vivo por los productos farmacéuticos, los respaldaba. 
Esta paradoja participó de su obra durante quince años. Moore está arraigado en espacios temáticos que tienen núcleos emociona-
les magnéticos, llevando controversias sociales, médicas, económicas y ambientales a pinturas que siguen siendo profundamente 
personales. Moore no usó su enfermedad como una oportunidad para proyectar autocompasión o luto; ´e la usó para estructurar 
una alegoría de hipocresía y de ingenio. 

La exposición Toxic Beauty: The art of Frank Moore,  en la Gray Gallery comisariada por Lynn Gumpert y Susan Harris, es la primera 
retrospectiva exhaustiva de las pinturas, gouaches, bocetos y películas de Moore (…) «Toxic Beauty» coincide con el aniversario de 
diez años de la muerte de Moore a los cuarenta y ocho años. Supo que era VIH-positivo alrededor de 1987 y entró en un período 
creativo intensamente prolífico. Moore dividió su tiempo entre su estudio en SoHo y la zona rural de Nueva York, donde su estética 
y política fueron influenciadas por las formas elegantes y simbióticas en las que coexistían diferentes elementos de la naturaleza.

Los subproductos químicos tóxicos se descargan rutinariamente en nuestro entorno destruyendo ecosistemas delicados y esos 
subproductos son un efecto secundario de los avances médicos que producen los tipos de fármacos que tratan los síntomas del 
VIH / SIDA. Ya en 1986, Moore se consumió con este efecto dividido, creando un par de autorretratos que refractan su identidad. En 
Easter Bascket, una línea vertical divide la mitad de la cara, el lado derecho se desplaza hacia arriba para que su boca esté paralela 
a su ojo izquierdo. A la derecha frunce el ceño, lleno de dudas o quizás temor; a la izquierda está tranquilo, sabio. En Mehboy, tam-
bién es cortado y desplazado, esta vez horizontalmente, esta vez inescrutable. En ambos, el patrón de fondo está intacto. Moore 
no es esquizofrénico en su fractura, sino calculador.

Pronto su obra toma un giro hiperrealista que agudiza su rendimiento narrativo y da a Moore espacio para utilizar una batería de 
técnicas artísticas. En The Great American Traveling Medicine Show (1990), Moore representa a una población acosada por la en-
fermedad y rodeada por un paisaje de secoyas secas. Entre ellos está un vendedor de productos farmacéuticos vendiendo artículos 
de un camión llamado «THE CURE», un mordaz comentario sobre el complejo médico-industrial y su autoproclamada capacidad de 
diseñar y administrar fármacos eficaces. Un escritor del cielo disiente, y deja un rastro de la nube que lee «PLACEBO.» (…)

En Arena (1992), Moore juega entre el pasado y el presente, hombre y ciencia, en una escena que representa un área médica tem-
prano-moderna con una audiencia circundando una autopsia inminente. El cuerpo en el centro del escenario es su recién fallecido 
amante Robert Fulps, al que asiste un médico ineficaz y rodeado de una colección de figuras relacionadas con esta época en la vida 
de Moore: John Giorno, su mentor espiritual; Los miembros de ACT UP, empujando contra el cuerpo de medios de comunicación 
y los oficiales de policía, ambos representando desinformación y conflicto injustificado; otras figuras bailan, abrazan o enseñan; 
en todas partes hay esqueletos, permaneciendo en ambos emblemas de la investigación médica y precursores de la muerte. El 
serigrafiado sobre la pared central son imágenes científicas que probablemente fueron eliminadas de un viejo texto médico, un re-
cordatorio de que la epistemología es maleable.

Investigador / Investigadora: Mar Gascó
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A finales de los años noventa, un momento en el que se anunciaba que los inhibidores de proteasas convertían al VIH de una senten-
cia de muerte a una condición manejable, la perspectiva de Moore se centró más en el papel del gobierno en las vidas de aquellos 
con el virus. Patient (1997-1998) es una pintura fría, con una cama de hospital vacío colocado en un paisaje de invierno congelado. 
Un lago helado se derrama sobre el borde del colchón, evocando la fascinación anterior de Moore con el Niágara y con el control 
del hombre sobre la naturaleza; en el centro del lago hay un goteo de sangre entre los copos de nieve y las hojas caídas.

El vacío de la imagen es visceral y con doble filo: es un recordatorio de los millones de seres queridos perdidos, a menudo muriendo 
solos en camas de hospital debido a las normas restrictivas que prohíben los visitantes no casados. Las camas también significan 
la pérdida de los millones dejados atrás, afligidos por el calor que era el amor de su vida. El espacio vacío es también un reproche a 
la medicina patrocinada por el gobierno. A pesar de los avances en el tratamiento, muchas personas todavía estaban muriendo por 
los efectos del SIDA. El IV en la pintura de Moore es a la vez ineficaz y sin embargo espera a su próximo paciente.

La vida de Moore se apagó mientras producía algunos de los trabajos más impresionantes y sofisticados de su vida. Debido a su 
diagnóstico, su actitud cálida y atractiva estaba teñida de un fatalismo agudo: sabía muy bien que sus pinturas contaban la historia 
de una dialéctica destructiva entre el hombre, la naturaleza y el gobierno. Así que construyó sus paisajes cuidadosamente, y confió 
en que su vida siempre brillaría a través de la imagen. Como esta exposición atrae la atención nacional y trae renovado interés a su 
obra, muchos están comentando la astucia de la presciencia de Moore, y el dibujo de paralelos a los desastres contemporáneos 
precedidos por la intromisión ambiental del hombre y la relación esquemática con los gigantes farmacéuticos. El mensaje más 
potente de Moore, aunque teñido de escepticismo, sigue siendo de transformación: una alegoría puede ser reinscrita, un bosque 
puede ser replantado, un virus puede convertirse en una cosa del pasado.

(en: http://aumag.org/2013/01/17/frank-moore/)
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Autor / Autora: Frank Moore
Año: 1996
Nacionalidad: Estados Unidos
Técnicas y medios: Pintura. Óleo y serigrafía sobre lienzo, montado sobre madera, en el marco del artista (productos farmacéuti-
cos, resina y aluminio)
Medidas: 68 x 95 1/2 pulgadas

Página web: No hay datos
Exposiciones:
– Toxic Beauty: The Art of Frank Moore, en Grey Art Galler, Nueva York (2012)
Bibliografía: No hay datos
Webgrafía: 
– https://greyartgallery.nyu.edu/wp-content/uploads/2016/05/Frank-Moore-press-release-082812.pdf
– https://www.visualaids.org/artists/detail/frank-moore
– http://aumag.org/2013/01/17/frank-moore/

FRANK MOORE / WIZARD

Investigador / Investigadora: Mar Gascó
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Descripción: En este cuadro vemos a dos Fridas; la que está a la izquierda es la Frida que acaba de salir del quirófano en una 
camilla y la otra es la figura de una Frida poderosa, derecha y llena de confianza. El cuadro está dividido en dos mitades, una de 
día y la otra de noche. El cuerpo magullado y sangrante está asignado al sol, que en la mitología azteca se alimenta de la sangre 
humana de los sacrificios. Las dos heridas en su espalda tienen eco en las fisuras del paisaje desolado que se ve detrás. La otra Fri-
da, que parece fuerte y optimista esta asignada a la luna, símbolo de la feminidad. En su mano, sostiene el corsé que ella «espera» 
de abandonar para siempre después de la cirugía. Desgraciadamente, esta cirugía falló estrepitosamente y resultó en numerosas 
complicaciones. Ha sido descrita como «el principio del fin» para Frida. 

(en: http://www.fridakahlofans.com/c0550.html)

Autor / Autora: Frida Kahlo
Año: 1946
Nacionalidad: México
Técnicas y medios: Óleo sobre fibra dura
Medidas: 55,9×40,6 cm

Página web: www.fkahlo.com
Exposiciones:
- Frida Kahlo / Diego Rivera. El arte en fusión. Museo de l’Orangerie de París (2013-2014)
Bibliografía: 
- M. Lowe, S., Fuentes, C.(1995): El diario de Frida Kahlo. Un íntimo autorretrato. Debate, Madrid
- Vadilla Rodríguez, M. (2007): Todas somos Frida. Delegación de igualdad y Delegación de Cultura de la Exma Dipuación de Cór-
doba.
- Kettenmann, A. (1999): Frida Kahlo. 1907-1954. Taschen, Madrid.
Webgrafía: 
– http://www.fridakahlofans.com/c0550.html
– http://www.biografiasyvidas.com/biografia/k/kahlo.htm
– https://www.youtube.com/watch?v=EaBJyFfkmPU

FRIDA KAHLO / ÁRBOL DE LA ESPERANZA MANTENME FIRME

Investigador / Investigadora: Mar Gascó
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Descripción: Poco después de su divorcio de Diego Rivera, Frida completó este autorretrato de dos diferentes personalidades. 
En su diario, Frida escribe que el origen de este cuadro está en sus recuerdos de un amigo imaginario de la niñez. Más tarde, ella 
admitió que refleja las emociones que rodearon a su separación y crisis marital. A la derecha, la parte de su persona que era respe-
tada y amada por Diego es la Frida mexicana vestida de tehuana. En su mano sostiene un amuleto con el retrato de Diego cuando 
era un niño. A la izquierda, una Frida bastante más europea con un vestido victoriano de boda de encaje blanco, la Frida que Diego 
abandonó. Los corazones de las dos mujeres están a la vista, un símbolo que Frida usaba a menudo para expresar su dolor. El cora-
zón de la Frida desdeñada está roto, mientras que el de la otra Frida está entero. Del amuleto que Frida sostiene sale una vena que 
viaja a través del corazón de las dos mujeres y es finalmente cortado por las tijeras quirúrgicas que están en el regazo de la Frida 
desdeñada. Desesperada, Frida trata de parar el flujo de sangre que viene de Diego, pero sigue goteando…Frida esta en peligro de 
desangrarse. El cielo tormentoso, lleno de nubes agitadas podría reflejar el caos interno de Frida. Sujetando su propia mano, ella es 
su única compañera.(en: http://www.fridakahlofans.com/c0290.htm)

Autor / Autora: Frida Kahlo
Año: 1939
Nacionalidad: México
Técnicas y medios: Óleo sobre lienzo montado sobre fibra dura
Medidas: 173,5×173 cm

Página web: www.fkahlo.com
Exposiciones:
- Frida Kahlo / Diego Rivera. El arte en fusión. Museo de l’Orangerie de París (2013-2014)
Bibliografía: 
- M. Lowe, S., Fuentes, C.(1995): El diario de Frida Kahlo. Un íntimo autorretrato. Debate, Madrid
- Vadilla Rodríguez, M. (2007): Todas somos Frida. Delegación de igualdad y Delegación de Cultura de la Exma Dipuación de Cór-
doba.
- Kettenmann, A. (1999): Frida Kahlo. 1907-1954. Taschen, Madrid.
Webgrafía: 
– http://www.fridakahlofans.com/c0550.html
– http://www.biografiasyvidas.com/biografia/k/kahlo.htm
– https://www.youtube.com/watch?v=EaBJyFfkmPU

FRIDA KAHLO / LAS DOS FIDAS

Investigador / Investigadora: Mar Gascó
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Autor / Autora: Frida Kahlo
Año: 1944
Nacionalidad: México
Técnicas y medios: Óleo sobre lienzo montado sobre fibra dura
Medidas: 43×33 cm

Página web: www.fkahlo.com
Exposiciones:
- Frida Kahlo / Diego Rivera. El arte en fusión. Museo de l’Orangerie de París (2013-2014)
Bibliografía: 
- M. Lowe, S., Fuentes, C.(1995): El diario de Frida Kahlo. Un íntimo autorretrato. Debate, Madrid
- Vadilla Rodríguez, M. (2007): Todas somos Frida. Delegación de igualdad y Delegación de Cultura de la Exma Dipuación de Cór-
doba.
- Kettenmann, A. (1999): Frida Kahlo. 1907-1954. Taschen, Madrid.
Webgrafía: 
– http://www.fridakahlofans.com/c0480.html
– http://www.biografiasyvidas.com/biografia/k/kahlo.htm

FRIDA KAHLO / COLUMNA ROTA

Investigador / Investigadora: Mar Gascó
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Descripción: Un templo clásico desgastado por el tiempo, una columna jónica deteriorada por la enfermedad… Frida Kahlo, cuya 
trayectoria y presencia ocupan indiscutiblemente un lugar excepcional en la historia del arte, pintó su cuerpo roto una y otra vez, 
como si las piezas desencajadas pudieran volver al sitio en el que estaban. A pesar de no rendirse jamás, luchando continuamen-
te contra su progresiva desintegración, el cuerpo de Frida, hecho pedazos, fue desprendiéndose irremediablemente; aunque su 
magnética personalidad, su esencia, se mantuvo inalterable. Friducha continuó siendo ella antes y después de sus accidentes. El 
primero de ellos, el choque del tranvía con el camión (en el que una barra de metal atravesó su cuerpo de espalda a pelvis, fractu-
rándole numerosos huesos -entre ellos la columna-) la confinó a la horizontalidad a lo largo de los siguientes años; ese accidente 
fue la razón por la cual empezó a pintar. El segundo, como ella misma insistía en decir, fue conocer a su esposo, el reconocido 
muralista Diego Rivera (…)

No le preocupó permanecer a la sombra del prestigio del que gozaba su esposo en el terreno artístico. Al contrario que su padre, 
Guillermo Kahlo, fotógrafo especializado en arquitectura que no trabajó el retrato porque “no deseaba mostrar las cosas feas que 
había hecho Dios” (Muñoz, J., 2010), Frida representó una y otra vez su cuerpo y su rostro, incesantemente; tal vez porque lo que 
ella quería era mostrar todas aquellas cosas feas que Dios le había puesto en su camino. De alguna forma, esta liberalización de 
sus experiencias conllevaba cierto autoanálisis de su vida; reflexionar a través de su pintura y a lo largo de las páginas de su diario 
sobre el día a día, le hizo más consciente de su cotidianidad, de sus limitaciones y aspiraciones, de su cuerpo y sus sentimientos.

Esto se refleja por ejemplo, en su autorretrato Columna rota (1944); donde el cuerpo de Frida aparece abierto, dejando ver su es-
tructura quebrada y el martirio que le provocan los clavos que penetran su piel. La artista aquí se muestra sola en el desierto de su 
vida, entre las dunas de las sábanas de su cama… Frida elaboró toda una iconografía de evasión propia, símbolos de los que iba 
rodeándose y que iría introduciendo a lo largo de toda su obra. Así, es fácil verla entre animales, colores, sangre y flores, vestida 
como una diosa azteca, mostrándose sensual pero infértil, hierática pero destartalada… Frida nos mira fijamente una y otra vez con 
sus ojos almendrados, haciéndonos cómplices de su realidad más íntima a través de su obra.  

(en: Gascó, Mar (2013): El cuerpo oculto. Metamorfosis sobrevenidas, p.41-42)

Investigador / Investigadora: Mar Gascó
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Descripción: En Recursos Humanos y Efectos colaterales, Gabriela Liffschitz compone una serie de autorretratos, verbales y visua-
les, de un cuerpo específico: el cuerpo de una mujer que tiene cáncer. Sin disimular las marcas de la enfermedad ni escribir con ellas 
un melodrama lacrimógeno, Liffschitz escenifica la belleza e incluso la femineidad como artificio. Libros y muestra de fotografías, 
terapéutica visual, prosa poética con imágenes, la obra de Liffschitz no pertenece a ningún género y simultáneamente navega entre 
todos. No convoca a una lectura autónoma de lo fotográfico sino que pide ser leída en relación con la experiencia de la fotógrafa, 
aunque eluda la simple mostración de la realidad o la inocencia del testimonio visual. Producido en un momento de relativa destruc-
ción de la autonomía estética, el trabajo de Liffschitz ofrece imágenes que no reproducen nada: ni los códigos de la buena o mala 
fotografía, ni los moldes discursivos para narrar el cáncer, ni siquiera el objeto fotografiado. Son imágenes  diaspóricas, ni realidad 
ni ficción, al mismo tiempo ficción y realidad. Son imágenes que  desafían el presente sugiriendo que jamás tenemos somos un 
cuerpo, ni siquiera lo poseemos; sólo lo ganamos o lo perdemos, lo entregamos al placer o al deseo 

(en: http://www.scielo.org.ar/scielo.php?pid=S1853-001X2010000100004&script=sci_arttext)

Autor / Autora: Gabriela Liffschitz
Año: 2003
Nacionalidad: Argentina
Técnicas y medios: Fotolibro (textos y fotografías) Extensión: 112 pags
Medidas: No hay datos

Página web: No hay datos
Exposiciones: No hay datos
Bibliografía: No hay datos
Webgrafía: 
–http://www.intramed.net/userfiles/h.p_iii0.pdf
–http://www.scielo.org.ar/scielo.php?pid=S1853-001X2010000100004&script=sci_arttext
–https://www.pagina12.com.ar/diario/suplementos/las12/13-1030-2004-02-20.htm
–https://elperro1970.wordpress.com/2008/03/16/se-trata-justamente-de-eso-de-que-estas-mutaciones-combinen-con-tu-vi-
da-gabriela-liffschitz/

GABRIELLA LIFFSCHITZ / EFECTOS COLATERALES

G

Investigador / Investigadora: Mar Gascó
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Descripción: En Recursos Humanos y Efectos colaterales, Gabriela Liffschitz compone una serie de autorretratos, verbales y visua-
les, de un cuerpo específico: el cuerpo de una mujer que tiene cáncer. Sin disimular las marcas de la enfermedad ni escribir con ellas 
un melodrama lacrimógeno, Liffschitz escenifica la belleza e incluso la femineidad como artificio. Libros y muestra de fotografías, 
terapéutica visual, prosa poética con imágenes, la obra de Liffschitz no pertenece a ningún género y simultáneamente navega entre 
todos. No convoca a una lectura autónoma de lo fotográfico sino que pide ser leída en relación con la experiencia de la fotógrafa, 
aunque eluda la simple mostración de la realidad o la inocencia del testimonio visual. Producido en un momento de relativa destruc-
ción de la autonomía estética, el trabajo de Liffschitz ofrece imágenes que no reproducen nada: ni los códigos de la buena o mala 
fotografía, ni los moldes discursivos para narrar el cáncer, ni siquiera el objeto fotografiado. Son imágenes  diaspóricas, ni realidad 
ni ficción, al mismo tiempo ficción y realidad. Son imágenes que  desafían el presente sugiriendo que jamás tenemos somos un 
cuerpo, ni siquiera lo poseemos; sólo lo ganamos o lo perdemos, lo entregamos al placer o al deseo 

(en: http://www.scielo.org.ar/scielo.php?pid=S1853-001X2010000100004&script=sci_arttext)

Autor / Autora: Gabriela Liffschitz
Año: 2000
Nacionalidad: Argentina
Técnicas y medios: Fotolibro (textos y fotografías) Extensión: 72 pags
Medidas: No hay datos

Página web: No hay datos
Exposiciones: 
–Recursos Humanos, Centro Cultural Recoleta de Buenos Aires, 2000Bibliografía: No hay datos
Webgrafía: 
–http://www.scielo.org.ar/scielo.php?pid=S1853-001X2010000100004&script=sci_arttext
–https://www.pagina12.com.ar/diario/suplementos/las12/13-1030-2004-02-20.htm
–https://elperro1970.wordpress.com/2008/03/16/se-trata-justamente-de-eso-de-que-estas-mutaciones-combinen-con-tu-vi-
da-gabriela-liffschitz/

GABRIELLA LIFFSCHITZ / RECURSOS HUMANOS

Investigador / Investigadora: Mar Gascó
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Autor / Autora: Guillermo Ramírez Torres
Año: 2016
Nacionalidad: España
Técnicas y medios: Dibujo. Grafito y tinta sobre papel
Medidas: 50×40 cm

Página web: No hay datos
Exposiciones: No hay datos
Bibliografía: No hay datos
Webgrafía: No hay datos

GUILLERMO RAMÍREZ TORRES / S/T (DESCENDIMIENTO #1

Investigador / Investigadora: Mar Gascó
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Autor / Autora: Guillermo Ramírez Torres
Año: 2013
Nacionalidad: España
Técnicas y medios: Escultura de bronce fundido y hierro
Medidas: 42×10 cm

Página web: No hay datos
Exposiciones: No hay datos
Bibliografía: No hay datos
Webgrafía: No hay datos

GUILLERMO RAMÍREZ TORRES / (SUR)FACE

Investigador / Investigadora: Mar Gascó
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Autor / Autora: Guillermo Ramírez Torres
Año: 2015
Nacionalidad: España
Técnicas y medios: Técnica mixta: Material termoplástico y dibujo sobre muro
Medidas: medidas variables

Página web: No hay datos
Exposiciones: No hay datos
– IO-Identidad y Origen, en Sala Sotano2 de la Facultad de Bellas Artes de Sevilla, España (2015)
Bibliografía: No hay datos
Webgrafía: No hay datos

GUILLERMO RAMÍREZ TORRES / EVERY FOREST HAS HIS OWN HISTORY

Investigador / Investigadora: Mar Gascó
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Autor / Autora: Guillermo Ramírez Torres
Año: 2015
Nacionalidad: España
Técnicas y medios: Dibujo. Carbón sobre lino belga
Medidas: Compuesto por tres piezas: dos de 50×50 cms y una de 20×50 cms

Página web: No hay datos
Exposiciones: No hay datos
- XXII Certamen de Artes Plásticas de la Universidad de Sevilla, CICUS, Sevilla, España (2015)
Bibliografía: No hay datos
Webgrafía: No hay datos

GUILLERMO RAMÍREZ TORRES / RETRATO CICATRIZAL

Investigador / Investigadora: Mar Gascó

Descripción: Retrato Cicatrizal recuerda la existencia de lo vulnerable y lo excluido en un cuerpo que se encuentra en los límites 
de la representación-como una suerte de espectro-. Cada cicatriz es un documento único que consigna el tiempo vivido sobre el 
lienzo de la piel desnuda como un certificado de la identidad individual (Guillermo Ramírez Torres)
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Descripción: «La palabra favorita de neurología es« déficit », que denota una deficiencia o incapacidad de la función neurológica: 
pérdida del habla, pérdida del lenguaje, pérdida de memoria, pérdida de visión, pérdida de la destreza, la pérdida de identidad y 
una miríada de otras carencias y pérdidas de funciones específicas (o facultades). » 1 Perceiving Identity es un viaje fotográfico que 
explora de manera intuitiva los sentimientos de incertidumbre, el miedo, la pérdida y la liberación de Hannah, y ahondar poniendo 
en tela de juicio esta ‘falta’ neurológica. Un estado de ensueño; (…) la aceptación de su Multiple Sclerosis diagnóstico y el impacto 
de esto en el pasado, presente y futuro.

«‘¿Cómo te sientes?’ ‘¿Cómo me siento?’ Repitió, y se rascó la cabeza. «No puedo decir que me siento enfermo. Pero no puedo 
decir que me siento bien. No puedo decir que me siento nada en absoluto. » 2

1. Oliver Sacks, El hombre que confundió a su mujer con un sombrero, Pérdidas (Picador: 2011)., Pg3
2. Oliver Sacks, El hombre que confundió a su mujer con un sombrero, Pérdidas (Picador: 2011), pg38-39.

(en: http://www.hannahlaycock.com/Portfolio/Perceiving-Identity.aspx)

Autor / Autora: Hannah Laycock
Año: 2014
Nacionalidad: Reino Unido
Técnicas y medios: Fotografía digital 35 mma color sobre di-bond
Medidas: 30.48×20.32 cm

Página web: www.hannahlaycock.com
Exposiciones:
– Grassington Festival Summer Exhibition: The North and Beyond, Grassington, UK – Six Foot Gallery Photo Open, Glasgow, UK 
(2015)
– #GOOB (Good Out Of Bad), Shift.ms commission, 133 Bethnal Green Road,London, UK
Bibliografía: No hay datos
Webgrafía: 
– https://sixfootgallery.com/2015/08/06/hannah-laycock-artist-in-residence/
– http://www.bbc.com/news/blogs-ouch-31487667

HANNAH LAYCOCK /  PERCEIVING IDENTITY “UNTLITED (WING)”

H

Investigador / Investigadora: Mar Gascó
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Descripción: «La palabra favorita de neurología es« déficit », que denota una deficiencia o incapacidad de la función neurológica: 
pérdida del habla, pérdida del lenguaje, pérdida de memoria, pérdida de visión, pérdida de la destreza, la pérdida de identidad y 
una miríada de otras carencias y pérdidas de funciones específicas (o facultades). » 1 Perceiving Identity es un viaje fotográfico que 
explora de manera intuitiva los sentimientos de incertidumbre, el miedo, la pérdida y la liberación de Hannah, y ahondar poniendo 
en tela de juicio esta ‘falta’ neurológica. Un estado de ensueño; (…) la aceptación de su Multiple Sclerosis diagnóstico y el impacto 
de esto en el pasado, presente y futuro.

«‘¿Cómo te sientes?’ ‘¿Cómo me siento?’ Repitió, y se rascó la cabeza. «No puedo decir que me siento enfermo. Pero no puedo 
decir que me siento bien. No puedo decir que me siento nada en absoluto. » 2

1. Oliver Sacks, El hombre que confundió a su mujer con un sombrero, Pérdidas (Picador: 2011)., Pg3
2. Oliver Sacks, El hombre que confundió a su mujer con un sombrero, Pérdidas (Picador: 2011), pg38-39.

(en: http://www.hannahlaycock.com/Portfolio/Perceiving-Identity.aspx)

Autor / Autora: Hannah Laycock
Año: 2014
Nacionalidad: Reino Unido
Técnicas y medios: Fotografía. Formato Medio de 120 mm a color sobre di-bond
Medidas: 50.8×50.8 cm

Página web: www.hannahlaycock.com
Exposiciones:
– Grassington Festival Summer Exhibition: The North and Beyond, Grassington, UK – Six Foot Gallery Photo Open, Glasgow, UK 
(2015)
– #GOOB (Good Out Of Bad), Shift.ms commission, 133 Bethnal Green Road,London, UK
Bibliografía: No hay datos
Webgrafía: 
– https://sixfootgallery.com/2015/08/06/hannah-laycock-artist-in-residence/
– http://www.bbc.com/news/blogs-ouch-31487667

HANNAH LAYCOCK /  PERCEIVING IDENTITY “UNTLITED (WING)”

Investigador / Investigadora: Mar Gascó



269



270

Descripción: «La palabra favorita de neurología es« déficit », que denota una deficiencia o incapacidad de la función neurológica: 
pérdida del habla, pérdida del lenguaje, pérdida de memoria, pérdida de visión, pérdida de la destreza, la pérdida de identidad y 
una miríada de otras carencias y pérdidas de funciones específicas (o facultades). » 1 Perceiving Identity es un viaje fotográfico que 
explora de manera intuitiva los sentimientos de incertidumbre, el miedo, la pérdida y la liberación de Hannah, y ahondar poniendo 
en tela de juicio esta ‘falta’ neurológica. Un estado de ensueño; (…) la aceptación de su Multiple Sclerosis diagnóstico y el impacto 
de esto en el pasado, presente y futuro.

«‘¿Cómo te sientes?’ ‘¿Cómo me siento?’ Repitió, y se rascó la cabeza. «No puedo decir que me siento enfermo. Pero no puedo 
decir que me siento bien. No puedo decir que me siento nada en absoluto. » 2

1. Oliver Sacks, El hombre que confundió a su mujer con un sombrero, Pérdidas (Picador: 2011)., Pg3
2. Oliver Sacks, El hombre que confundió a su mujer con un sombrero, Pérdidas (Picador: 2011), pg38-39.

(en: http://www.hannahlaycock.com/Portfolio/Perceiving-Identity.aspx)

Autor / Autora: Hannah Laycock
Año: 2014
Nacionalidad: Reino Unido
Técnicas y medios: Fotografía digital 35 mma color sobre di-bond
Medidas: 30.48×20.32 cm

Página web: www.hannahlaycock.com
Exposiciones:
– Grassington Festival Summer Exhibition: The North and Beyond, Grassington, UK – Six Foot Gallery Photo Open, Glasgow, UK 
(2015)
– #GOOB (Good Out Of Bad), Shift.ms commission, 133 Bethnal Green Road,London, UK
Bibliografía: No hay datos
Webgrafía: 
– https://sixfootgallery.com/2015/08/06/hannah-laycock-artist-in-residence/
– http://www.bbc.com/news/blogs-ouch-31487667

HANNAH LAYCOCK /  PERCEIVING IDENTITY “UNTLITED (BERRIES)”

Investigador / Investigadora: Mar Gascó
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Autor / Autora: Hannah Wilke
Año: 1992
Nacionalidad: Estados Unidos
Técnicas y medios: Escultura. Materiales (jaula de pájaros de alambre, frascos de medicina, jeringuillas, etc)
Medidas: 17,8 × 22,9 × 17,5 cm

Página web: www.hannahwilke.com
Exposiciones:
– Hannah Wilke: Intra Venus. SMMoA Santa Mónica Museum of Art (1995)
– INTRA-VENUS, Feldman Gallery (1994)
– Hannah Wilke. Exchange Values. ARTIUM de Álava (2006-2007
Bibliografía: 
– Nancy Princenthal, Hannah Wilke, Prestel Publishing, New York, NY, 2010.
– Tracy Fitzpatrick, Hannah Wilke:’Making Myself Into a Monument,‘ in exhibition catalog, Hannah Wilke: Gestures, Neuberger Mu-
seum of Art, Purchase College, State University of New York, 2009
-Amelia Jones, Body Art/Performing the Subject, University of Minnesota Press, Minneapolis, 1998
Webgrafía: 
– Hannah Wilke. Exchange Values, ARTIUM of Álava (2006)
– The Talent Show. Walker Art Center, Minnesota (2011)
– INTRA-VENUS, Ronald Feldman Fine Arts (1995) 
– Interrupted Career. Hannah Wilke 19940-1993, Neue Gesellschaft für bildende Kunst, Berlin, Germany (2000)
– http://www.feldmangallery.com/media/pdfs/wilke%20in%20markszine03.pdf

HANNAH WILKE / WHY NOT SNEEZE?

Investigador / Investigadora: Mar Gascó
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Descripción: En 1979 Hannah Wilke se retrató junto al cuerpo deteriorado y deformado por el cáncer de mama de su madre, Sel-
ma Butter, en su tributo tras su muerte en la exposición So help me Hannah. Retratando de forma tan literal la verdadera cara de 
la enfermedad, parece irónico o que se vaticinaba que unos años más tarde, le diagnosticarían un linfoma y que el deterioro de su 
cuerpo que iba a experimentar a partir de entonces, se convertiría en el centro de todo su discurso artístico.

El trabajo que comenzaría tras su diagnóstico de cáncer en 1987 en colaboración con su marido, Donald Goddard, hasta su muerte 
en 1993, comprendía en un seguimiento fotográfico y de video de la nueva forma de vida y el cuerpo en tránsito de Hannah (…)

Es un discurso sincero, íntimo y de contrastes que nos es desvelado, a veces mostrando ese cuerpo intervenido con dignidad y 
orgullo, representándose como una cariátide griega con flores sobre la cabeza, o como una musa del paraíso al igual que Frida, 
rodeada de aves tropicales; se retrata junto a sus dos loros inseparables, hace dibujos con el cabello que se le cae por los duros 
tratamientos, crea composiciones con sus medicamentos, pinturas con sus apósitos… Cada día, cada cura, cada visita al hospital 
y, en definitiva, cada paso en su transformación hacia la muerte, es un motivo artístico en el que Wilke sublima su enfermedad. 
(Mar Gascó)

Investigador / Investigadora: Mar Gascó
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Autor / Autora: Hannah Wilke
Año: 1992
Nacionalidad: Estados Unidos
Técnicas y medios: Dibujo. Técnica experimental (Pelo de la artista sobre papel Archer)
Medidas: 84×65 cms

Página web: www.hannahwilke.com
Exposiciones:
– Hannah Wilke: Elictive Affinities, Alison Jacques Gallery en Londres (2010)
Bibliografía: 
– Nancy Princenthal, Hannah Wilke, Prestel Publishing, New York, NY, 2010.
– Tracy Fitzpatrick, Hannah Wilke:’Making Myself Into a Monument,‘ in exhibition catalog, Hannah Wilke: Gestures, Neuberger Mu-
seum of Art, Purchase College, State University of New York, 2009
-Amelia Jones, Body Art/Performing the Subject, University of Minnesota Press, Minneapolis, 1998
Webgrafía: 
– Hannah Wilke. Exchange Values, ARTIUM of Álava (2006)
– The Talent Show. Walker Art Center, Minnesota (2011)
– INTRA-VENUS, Ronald Feldman Fine Arts (1995) 
– Interrupted Career. Hannah Wilke 19940-1993, Neue Gesellschaft für bildende Kunst, Berlin, Germany (2000)
– http://www.feldmangallery.com/media/pdfs/wilke%20in%20markszine03.pdf

HANNAH WILKE / BRUSHTROKES (Nº11)

Investigador / Investigadora: Mar Gascó
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Autor / Autora: Hannah Wilke
Año: 1992
Nacionalidad: Estados Unidos
Técnicas y medios: Video-instalación
Medidas: 30 horas de contenido audiovisual. Exhibición: reproducción simultánea en 16 pantallas de TV

Página web: www.hannahwilke.com
Exposiciones:
– Hannah Wilke: Intra Venus. SMMoA Santa Mónica Museum of Art (1995)
– INTRA-VENUS, Feldman Gallery (1994)
– Hannah Wilke. Exchange Values. ARTIUM de Álava (2006-2007
Bibliografía: 
– Nancy Princenthal, Hannah Wilke, Prestel Publishing, New York, NY, 2010.
– Tracy Fitzpatrick, Hannah Wilke:’Making Myself Into a Monument,‘ in exhibition catalog, Hannah Wilke: Gestures, Neuberger Mu-
seum of Art, Purchase College, State University of New York, 2009
-Amelia Jones, Body Art/Performing the Subject, University of Minnesota Press, Minneapolis, 1998
Webgrafía: 
– Hannah Wilke. Exchange Values, ARTIUM of Álava (2006)
– The Talent Show. Walker Art Center, Minnesota (2011)
– INTRA-VENUS, Ronald Feldman Fine Arts (1995) 
– Interrupted Career. Hannah Wilke 19940-1993, Neue Gesellschaft für bildende Kunst, Berlin, Germany (2000)
– http://www.feldmangallery.com/media/pdfs/wilke%20in%20markszine03.pdf

Enlace del vídeo: https://youtu.be/Dgu3ZM11Qto

HANNAH WILKE / INTRA-VENUS TAPES, 1990-1993

Investigador / Investigadora: Mar Gascó
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Descripción: En 1979 Hannah Wilke se retrató junto al cuerpo deteriorado y deformado por el cáncer de mama de su madre, Sel-
ma Butter, en su tributo tras su muerte en la exposición So help me Hannah. Retratando de forma tan literal la verdadera cara de 
la enfermedad, parece irónico o que se vaticinaba que unos años más tarde, le diagnosticarían un linfoma y que el deterioro de su 
cuerpo que iba a experimentar a partir de entonces, se convertiría en el centro de todo su discurso artístico.

El trabajo que comenzaría tras su diagnóstico de cáncer en 1987 en colaboración con su marido, Donald Goddard, hasta su muerte 
en 1993, comprendía en un seguimiento fotográfico y de video de la nueva forma de vida y el cuerpo en tránsito de Hannah (…)

Es un discurso sincero, íntimo y de contrastes que nos es desvelado, a veces mostrando ese cuerpo intervenido con dignidad y 
orgullo, representándose como una cariátide griega con flores sobre la cabeza, o como una musa del paraíso al igual que Frida, ro-
deada de aves tropicales; se retrata junto a sus dos loros inseparables, que pasan de adornar su cuerpo a reforzar la idea de lucha 
entre la vida y la muerte (…)

En cierto sentido, esta videoinstalación y su obra Intra-venus, es un canto de sirena. Cuando observamos las imágenes de Hannah 
intentando respirar, tumbada en la cama de un hospital, sin cabello, y a su alrededor vemos a sus loros parlotear, abrir sus alas avi-
vando con sus colores, reclamando su atención, generando una banda sonora de contrastes entre el fuerte del piar de estas aves  
y el llanto de desesperación de Hannah, nos hipnotiza con su belleza pero que nos arrastra hasta lo más profundo poco a poco, 
sabiendo que el final a todo pesar, es la muerte. 

(Mar Gascó en El cuerpo oculto. Metamorfosis sobrevenidas (2013)

Investigador / Investigadora: Mar Gascó
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Autor / Autora: Hannah Wilke
Año: 1992
Nacionalidad: Estados Unidos
Técnicas y medios: Fotografía/Autorretrato performático. Impresión Cromogénica brillo con sobrelaminado
Medidas: 2 paneles de 71 1/2 x 47 1/2 pulgadas cada edición de tres

Página web: www.hannahwilke.com
Exposiciones:
– Hannah Wilke: Intra Venus. SMMoA Santa Mónica Museum of Art (1995)
– INTRA-VENUS, Feldman Gallery (1994)
– Hannah Wilke. Exchange Values. ARTIUM de Álava (2006-2007
Bibliografía: 
– Nancy Princenthal, Hannah Wilke, Prestel Publishing, New York, NY, 2010.
– Tracy Fitzpatrick, Hannah Wilke:’Making Myself Into a Monument,‘ in exhibition catalog, Hannah Wilke: Gestures, Neuberger Mu-
seum of Art, Purchase College, State University of New York, 2009
-Amelia Jones, Body Art/Performing the Subject, University of Minnesota Press, Minneapolis, 1998
Webgrafía: 
– http://www.feldmangallery.com/pages/exhsolo/exhwil94.html
– http://www.jstor.org/stable/3245813?seq=1#page_scan_tab_contents
– http://www.raco.cat/index.php/DossiersFeministes/article/viewFile/292365/380878

HANNAH WILKE / INTRA-VENUS (JUNE 15, 1992 / JANUARY 30, 1992 )

Investigador / Investigadora: Mar Gascó
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Descripción: Harriet Sanderson describe su instalación Molt, with Scurs como «… un espacio tipo dormitorio privado, un retiro para 
la persona con problemas de salud crónicos, de la que emerge, finalmente, un individuo presentándose al mundo ‘normal’ … el ritual 
diario de la resurrección comienza y termina en el espacio privado del dormitorio-vestidor «.

Para Sanderson, una mujer con síndrome post-polio y fibromialgia, Molt, with Scurs explora el dilema de tener dolor físico crónico 
que requiere ciertas adaptaciones que no son visiblemente aparentes para otras personas. El conflicto entre la constante exteriori-
zación publica o privada de la experiencia dolorosa es algo que la gente con discapacidades invisibles saben muy bien.

Este conflicto entre lo público y lo privado, lo visible y lo invisible, se manifiesta en las dualidades presentes en Molt, with Scurs, 
donde las almohadillas de colchón son lugar de reposo y el asiento de la silla, construido puntualmente con caña tejida, es luego 
cubierto de piezas de bastones. Las puntas de los bastones de caña asentadas en la silla, y dispersas alrededor del cuarto, parecen 
tomar vida propia; desincorporados de su papel habitual como dispositivos de andar, en reposo, sus «cabezas» se curvan inqui-
sitivamente, casi tiernamente, en múltiples direcciones. Hay una personificación de estos objetos típicamente medicalizados, una 
belleza, y un erotismo distinto, en su disposición y colocación.

(en: http://www.harrietsanderson.com/portfolio/moltscurs/?p=about)

Autor / Autora: Harriet Sanderson
Año: 2009
Nacionalidad: Estados Unidos
Técnicas y medios: Zapatos de gamuza azul con fragmento de bastón
Medidas: No hay datos

Página web: www.harrietsanderson.com
Exposiciones:
– RE/FORMATIONS: Disability, women and sculpture,  Van Every/Smith Galleries at Davidson College, Carolina del Norte-EEUU 
(2009)
Bibliografía: No hay datos
Webgrafía: 
– http://www.harrietsanderson.com/portfolio/moltscurs/
– http://dsq-sds.org/article/view/3288/3530

HARRIET SANDERSON / MOLT, WITH SCURS (BLUE SUEDE SHOES)

Investigador / Investigadora: Mar Gascó
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Autor / Autora: Harriet Sanderson
Año: 2007
Nacionalidad: Estados Unidos
Técnicas y medios: Instalación con silla de madera y fragmentos de bastón
Medidas: variables

Página web: www.harrietsanderson.com
Exposiciones:
– Harriet Sanderson: LIMBUS, Jundt Art Museum, Gonzaga University, Spokane WA, (2007)
Bibliografía: No hay datos
Webgrafía: 
– https://issuu.com/jundt_art_museum/docs/sanderson
– http://www.harrietsanderson.com/portfolio/limbus/?p=mittenthal
– https://vimeo.com/108760177
– http://www.wnewhouseawards.com/Artists/harrietsanderson.html
– http://www.spokesman.com/stories/2007/oct/16/living-in-limbus/

Enlace del vídeo: https://vimeo.com/108760177

HARRIET SANDERSON / LIMBUS (GREETER)

Investigador / Investigadora: Mar Gascó
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Descripción:  Harriet Sanderson es una artista habilitada por una conciencia aguda de sus propios límites físicos. Ella ha pasado 
toda una vida luchando con las limitaciones, prácticamente no tiene uso de su brazo derecho desde que contrajo la polio a una 
edad temprana.

(…)

La instalación de Sanderson, LIMBUS, recontextualiza el museo en una especie de casa de reposo alegórica. Al entrar en el cuerpo 
del edificio, el espectador camina por el interior iluminado de los espacios mientras nuestros cuerpos arrojan sombras entre los 
cuadros.

Entramos en un espacio cerrado pero activo para interactuar y medir la presencia física del arte contra nuestro propio cuerpo. Pero 
es la misteriosa ausencia evocada por los arreglos de bastones y sillas, colchones y almohadas que, como dice Nate Mackey, «al-
canza más allá, ya que pone en duda lo que es».

(…)

En un precario equilibrio, las esculturas de Sanderson son vulnerables, impermanentes. Modelados en diversas formas, sus sillas y 
los bastones se inclinan unos hacia otros, sus arreglos que cambian en búsqueda de una posición más cómoda o menos ruidosa. 
En Tango without arms, una silla es confortada o tal vez torturada por fragmentos mutantes de cañas cuyos brazos articulados se 
contorsionan, como si estuvieran abrazando sus propias limitaciones.

(…) 

En la novela de Georges Perec, Life: A User Manual, cada habitación de un edificio de apartamentos parisino se nos revela como 
un mundo en sí mismo. Hay discontinuidades en cada umbral. Cada habitación de alguna manera fundamental es incognoscible a 
todas las otras habitaciones, pero todas las habitaciones o capítulos están singularmente compuestos, llenos de intención. Están 
divididos, pero en el tiempo, las relaciones entre habitaciones y sus contenidos comienzan a conectarse para revelar un organismo 
más complejo – el edificio en su conjunto.

En LIMBUS, hay todo tipo de habitaciones: dormitorios, salas de estar o de espera, juegos o salones, así como otros espacios de 
transición.

Dos esculturas anteriores, Tractor y Easy Chair, aparecen a lo largo de los espacios intermedios que protegen las entradas de las 
habitaciones. Sanderson reequipó estas sillas de ruedas, renovándolas con bastones de madera y mimbre. Dificultados por sus 
cuerpos, como si fueran hiperconscientes de sí mismos, son vehículos adornados con símbolos de sus propias limitaciones.
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(…)

Una manta de bastones durmientes forman ochos, una serie de cinta de Moebius que sugiere una sutura de cabeza a pie y a cabe-
za. Las cañas llenan el piso de una pequeña habitación, encerrada en su propio abrazo tranquilo (…)

En Lag, seguimos un continuo lecho de almohadas, inclinado o tendido, llenando el piso entero y subiendo una escalera, condu-
ciendo a una silla dramáticamente iluminada en el rellano, con bastones sobresaliendo. Así, mientras las cañas y sillas exploran las 
posibilidades físicas de interacción, las camas y almohadas amortiguan el dolor, completando el mobiliario de estas habitaciones. 
Como un sueño de ascensión, las sillas se suben encima de sus cañas – y viceversa – formando puentes e interconexiones entre 
sí, construyendo relaciones.

El espacio interno puede parecer ordenado y caótico al mismo tiempo.

Hay algo inquietante en la forma por lo demás armoniosa de sillas y bastones. Tal vez es el hecho de que las sillas son de segunda 
mano, mostrando abiertamente las cicatrices de su larga vida. Las sillas tienen una cierta nostalgia a diferencia de los bastones que 
no muestran signos de edad. Esta tensión entre los bastones nuevos o genéricos y estas sillas viejas y desgastadas proporciona 
un equilibrio que parece apropiado para una casa de reposo – el sanitario y el impersonal (que junto con la televisión dominan a 
menudo estos lugares hoy) contra el gastado y enfermo.

Hay muchas historias ocultas aquí que nunca se contarán. Llegamos a esta instalación y descubrimos nuestras propias historias, 
imaginando fácilmente a los pacientes jugando a las cartas (…) Mientras Sanderson explora la disfuncionalidad de las sillas, éstas 
trabajan con sus bastones para pararse, caminar y finalmente bailar; comienzan a alcanzar una vida propia. Se evoca una sensación 
de alegría y dolor.

La obra del artista es luchar con materiales -en este caso con estas sillas y bastones- para coreografiar un baile. Con LIMBUS, 
Sanderson se infiltra en el museo para celebrar el ruido como una interferencia que puede aumentar la importancia del mensaje.

(Robert Mittenthal en: http://www.harrietsanderson.com/portfolio/limbus/?p=mittenthal)
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Autor / Autora: Harriet Sanderson
Año: 2007
Nacionalidad: Estados Unidos
Técnicas y medios: Instalación con colchones, bastones y sillas de madera
Medidas: variables

Página web: www.harrietsanderson.com
Exposiciones:
– Harriet Sanderson: LIMBUS, Jundt Art Museum, Gonzaga University, Spokane WA, (2007)
Bibliografía: No hay datos
Webgrafía: 
– https://issuu.com/jundt_art_museum/docs/sanderson
– http://www.harrietsanderson.com/portfolio/limbus/?p=mittenthal
– https://vimeo.com/108760177
– http://www.wnewhouseawards.com/Artists/harrietsanderson.html
– http://www.spokesman.com/stories/2007/oct/16/living-in-limbus/

Enlace del vídeo: https://vimeo.com/108760177

HARRIET SANDERSON / LIMBUS 

Investigador / Investigadora: Mar Gascó
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Autor / Autora: Harriet Sanderson
Año: 1990
Nacionalidad: Estados Unidos
Técnicas y medios: Estructura y somier de cama metálica; grabados del somier de cama sobre papel y sobre ropa de cama; do-
cumentación que registra a las personas durmiendo en esas camas y sus comentarios.
Medidas: instalación (variables) impresiones (72”x30”)

Página web: www.harrietsanderson.com
Exposiciones:
Expanding Dimensions in Printmaking, presented by Portland Institute for Contemporary Art in the series Traversing Territories at 
The Art Gym, Marylhurst College, Marylhurst, OR, Lois Allan, curator, (1997)
Bibliografía: No hay datos
Webgrafía: 

HARRIET SANDERSON / BED PRINTS 

Investigador / Investigadora: Mar Gascó
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Descripción: Mi madre y yo somos muy cercanas. Una hernia de disco súbita nos hizo aún más cercanas en 2010. El dolor de es-
palda era tan terrible que no pudo caminar por su cuenta durante casi un año. Nuestros roles empezaron a cambiar. Me convertí en 
su cuidadora y ella es cada vez más dependiente de mí. Empezamos a procesar nuestros temores de dolor e impotencia. Hice una 
serie de trabajos titulados Temporarily out of order en 2010. Consistió en dibujos y un vídeo. En el vídeo ella practicó sus ejercicios 
de fisioterapia en un escenario con un tutú. Parece muy linda y divertida, pero al mismo tiempo se puede relacionar con su dolor 
constante a través de la lenta y torpe repetición.

Hemos continuado juntas nuestro proyecto madre-hija. En este momento estamos dibujando retratos unas de otros y trabajando en 
dibujos a color de gran escala. Esto nos da la oportunidad de reflexionar sobre los diferentes sentimientos que tienen que ver con 
nosotras creciendo como mujeres, el miedo a los cambios en la propia identidad y el miedo a la pérdida y la responsabilidad que 
viene con todo lo anterior. Y sobre todo es una maravillosa manera de pasar tiempo juntas.

(Heta Kuchka, en: https://vimeo.com/77284436)

Autor / Autora: Heta Kuchka
Año: 2010
Nacionalidad: Finlandia
Técnicas y medios: Vídeo
Medidas: 7 minutos 57 segundos

Página web: www.hetakuchka.com
Exposiciones:
– HETA KUCHKA & TUIJA KUCHKA Let’s Give It One More Try, Galleria Heino, Helsinki (2013)
Bibliografía: No hay datos
Webgrafía: 
– http://www.galleriaheino.fi/exhibition.php?aid=120851&k=20138

HETA KUCHKA / TEMPORARILY OUT OF ORDER

Investigador / Investigadora: Raquel Planas
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Descripción: 11 retratos en video  de personas con demencia que están escuchando sus canciones favoritas. Cada persona reac-
ciona de manera diferente a las canciones que han tenido un significado especial para ellos en algún momento de su vida. Una cier-
ta canción podría llevarlos a un lugar seguro, tal vez para un recuerdo de infancia. Frente a estas emociones, se invita al espectador 
a compartir sonrisas sutiles, palmas, los labios en movimiento, ¡salir de marcha, incluso!Después de que la canción se ha terminado, 
la personalidad cautivada por la enfermedad se restablece de nuevo en un mundo secreto con ningún concepto de tiempo. 

(en: https://vimeo.com/77304349)

Autor / Autora: Heta Kuchka
Año: 2012
Nacionalidad: Finlandia
Técnicas y medios: Vídeo-instalación
Medidas: 23 min. 46 seg.

Página web: www.hetakuchka.com
Exposiciones:
– Present, en Galleria Heino Helsinki 2013
Bibliografía: No hay datos
Webgrafía: 
– http://residencyunlimited.org/heta-kuchkas-present-reviewed-on-art-parasite/

HETA KUCHKA / PRESENT

Investigador / Investigadora: Raquel Planas
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Descripción: Sigler supo en 1986 que, al igual que su madre y su abuela, tenía cáncer de mama. Cinco años más tarde, el cáncer 
se había extendido a los huesos de Sigler, inspirando las fascinantes pinturas de pequeña escala que aparecen en este libro de 
gran alcance [Hollis Sigler’s Breast Cancer Journal], en la que narra el peligroso viaje psíquico que hace que una mujer como ella 
combata la enfermedad sin pestañear. (…) Sigler comenzó esta serie de pinturas en 1992 después de su segundo combate con el 
cáncer de mama. Sigler ahora ha tenido una segunda recaída, pero ella continúa trabajando cada día para ver el cáncer como una 
fuerza positiva (…) Las piezas simbólicas de colores vivos, disponen de temas recurrentes de pérdida (árboles sin extremidades/sin 
hojas), un sentido de conciencia personal (un tocador), y la muerte de su madre en 1995, también de cáncer de mama (un vestido). 
Sigler a menudo incluye texto en forma de estadísticas, entradas de diario, o textos de inspiración (por ejemplo, de Audre Lorde de 
las revistas del Cáncer) escritos en los marcos y esteras de sus pinturas 

(en: https://www.amazon.com/Hollis-Siglers-Breast-Cancer-Journal/dp/1555951759)

Autor / Autora: Hollis Sigler
Año: 1998
Nacionalidad: Estados Unidos
Técnicas y medios: Dibujo. Pastel sobre papel
Medidas: 29″x34″

Página web: No hay datos
Exposiciones: No hay datos
Bibliografía: 
- Hollis Sigler, Susan M. Love, James Yood: Hollis Sigler’s Breast Cancer Journal, Hudson Hills Press  (1999) 
Webgrafía: 
– https://nmwa.org/explore/artist-profiles/hollis-sigler
– http://www.carlhammergallery.com/artists/hollis-sigler

HOLLIS SIGLER / YOU NEVER KNOW WHEN SHE WILL ARRIVE, BUT SHE’S NEVER INVITED

Investigador / Investigadora: Mar Gascó
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Descripción: Sigler supo en 1986 que, al igual que su madre y su abuela, tenía cáncer de mama. Cinco años más tarde, el cáncer 
se había extendido a los huesos de Sigler, inspirando las fascinantes pinturas de pequeña escala que aparecen en este libro de 
gran alcance [Hollis Sigler’s Breast Cancer Journal], en la que narra el peligroso viaje psíquico que hace que una mujer como ella 
combata la enfermedad sin pestañear. (…) Sigler comenzó esta serie de pinturas en 1992 después de su segundo combate con el 
cáncer de mama. Sigler ahora ha tenido una segunda recaída, pero ella continúa trabajando cada día para ver el cáncer como una 
fuerza positiva (…) Las piezas simbólicas de colores vivos, disponen de temas recurrentes de pérdida (árboles sin extremidades/sin 
hojas), un sentido de conciencia personal (un tocador), y la muerte de su madre en 1995, también de cáncer de mama (un vestido). 
Sigler a menudo incluye texto en forma de estadísticas, entradas de diario, o textos de inspiración (por ejemplo, de Audre Lorde de 
las revistas del Cáncer) escritos en los marcos y esteras de sus pinturas 

(en: https://www.amazon.com/Hollis-Siglers-Breast-Cancer-Journal/dp/1555951759)

Autor / Autora: Hollis Sigler
Año: 2000
Nacionalidad: Estados Unidos
Técnicas y medios: Dibujo. Pastel sobre papel
Medidas: 18″x24″v

Página web: No hay datos
Exposiciones: No hay datos
Bibliografía: 
- Hollis Sigler, Susan M. Love, James Yood: Hollis Sigler’s Breast Cancer Journal, Hudson Hills Press  (1999) 
Webgrafía: 
– https://nmwa.org/explore/artist-profiles/hollis-sigler
– http://www.carlhammergallery.com/artists/hollis-sigler

HOLLIS SIGLER / QUEEN OF LOVE

Investigador / Investigadora: Mar Gascó
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Autor / Autora: Isis Charise
Año: 2010
Nacionalidad: Estados Unidos
Técnicas y medios:  Impresión sobre seda Habotai. Fotografía.
Medidas: 36x54 pulgadas

Página web:  http://the-grace-project.org/
Exposiciones:
-Samuel Dorskey Museum, New Paltz NY 
-“Exercises in unnecessary beauty” comisariada por Brian Wallace 
-“Grace” Exposición individual. Green County Council for the Arts.
Bibliografía: No hay datos
Webgrafía: No hay datos

ISIS CHARISE / EPONINA

I

Investigador / Investigadora: Mar Gascó
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Autor / Autora: Isis Charise
Año: 2009
Nacionalidad: Estados Unidos
Técnicas y medios:  Impresión sobre seda Habotai. Fotografía.
Medidas: 36x54 pulgadas

Página web:  http://the-grace-project.org/
Exposiciones:
-Samuel Dorskey Museum, New Paltz NY 
-“Exercises in unnecessary beauty” comisariada por Brian Wallace 
-“Grace” Exposición individual. Green County Council for the Arts.
Bibliografía: No hay datos
Webgrafía: No hay datos

ISIS CHARISE / THE GRACE PROJECT «THE EMPRESS»

Investigador / Investigadora: Mar Gascó
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Descripción: La frágil ligereza de la imagen fotográfica del cuerpo Ivonne Thein parece perturbadora e inquietante en sus poses 
artificiales, no naturales. Los brazos y las piernas parecen anormalmente largas y delgadas, en algunas poses peligrosamente frá-
giles – las formas de presentación de los cuerpos femeninos en la moda parecen más como contorsiones dolorosas. La fotógrafa 
toca temas de representación, junto sus retratos marca un espacio en blanco. Al mismo tiempo, Thein cuestiona el papel de las 
fotografías de modelos que se ejecutan bajo ideales de belleza nauseabundos. 
(en: https://www.amazon.de/Zweiunddrei%C3%9Fig-Kilo-Talents-strapazierte-Weiblichkeit/dp/3422067566)

Autor / Autora: Ivonne Thein
Año: 2008
Nacionalidad: Alemania
Técnicas y medios: Fotografía e impresión digital
Medidas: 55 x 80 cm

Página web: www.ivonnethein.com
Exposiciones:
– Thirty-Two Kilos, Goethe Institut Helsinki, Finlandia (2010)
– Incredible Me, Galerie Voss, Düsseldorf, Alemania (2010)
– Zweiunddreißig Kilo, Künstlerhaus BBK, Ulm, Alemania (2009)
– Thirty-Two kilos, Goethe Institut, Washington DC, USA (2009)
Bibliografía: 
- Heide Haüsler, Zweiunddreißig Kilo. Talents 10: der strapazierte Körper, German Art Publishers
Webgrafía: 
– http://www.elmundo.es/f5/2016/01/01/5677dd10268e3efa7e8b463a.html
– http://www.trendhunter.com/trends/anti-anorexia-art-exhibit-ivonne-theins-thirty-two-kilos

IVONNE THEIN / ZWEIUNDDREISSIG KILO (32 KG)

Investigador / Investigadora: Mar Gascó
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Autor / Autora: Ivonne Thein
Año: 2015
Nacionalidad: Alemania
Técnicas y medios: Dos pantallas de video con sonido en loop. Duración: 5 minutos 35 segundos
Medidas: dos pantallas de 160×90 cm

Página web: www.ivonnethein.com
Exposiciones: No hay datos
Bibliografía: No hay datos
Webgrafía: 
– https://vimeo.com/168791484

IVONNE THEIN / I GUESS I GOT IT LUCKY

Investigador / Investigadora: Mar Gascó
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Autor / Autora: Javier Codesal
Año: 1996
Nacionalidad: España
Técnicas y medios: Vídeo instalación. Proyección sobre tela con imagen impresa. Color, muda
Medidas: No hay datos

Página web: No hay datos
Exposiciones:
– Ponte el cuerpo, en Sala3 del MUSAC, Castilla y León – España (2015)
Bibliografía: No hay datos
Webgrafía: 
– http://jornadasida.wixsite.com/jornadasidarteactiv/das-de-sida
– http://oralmemories.com/javier-codesal/
– https://tamtampress.es/2015/04/18/el-videocreador-javier-codesal-retoma-el-estudio-del-cuerpo-en-el-musac/
– http://www.abc.es/cultura/cultural/20150420/abci-entrevista-javier-codesal-201504201153.html

JAVIER CODESAL / TRAS LA PIEL

J

Investigador / Investigadora: Mar Gascó
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Descripción: Javier Codesal (Sabiñánigo, Huesca, 1958) es más conocido por su faceta como videocreador y menos como fotó-
grafo y poeta, pero según el director del Musac y también comisario de la exposición, Manuel Olveira, “se trata de un artista funda-
mental en el contexto español para entender el arte audiovisual, con un trabajo en el que se suceden múltiples temas, como el paso 
del tiempo, la memoria, la incomunicación, la pérdida y la muerte, lo real y el deseo”(…)

“Ponte el cuerpo” aborda uno de los temas fundamentales en la obra de Javier Codesal, el cuerpo en su dimensión íntima y social.“ 
Hay tres salas y la central es la que ocupa esta pieza nueva que lanza hilos a todos los demás, a veces pequeños destellos, los 
temas en sentido genérico, como el pelo, los gestos”. La serie, formada por 25 fotografías, ha sido realizada específicamente para 
esta muestra. Utiliza el cuerpo como soporte para el análisis de las dificultades para vislumbrar, comprender y abarcar la existencia 
humana y funciona de puente hacía el resto de obras. El cuerpo reclama la atención que le corresponde, se levanta y aparece ante 
el espectador para hablar a pesar de la dificultad, del pudor o de la modestia. Así se refleja en esta serie fotográfica centrada en el 
cuerpo de un modelo con el que el artista se encuentra en diferentes sesiones en un hotel de la capital leonesa y al que observa, 
analiza y se acerca a través de la cámara, que se convierte en excusa perfecta para el placer de la contemplación y el dolor del 
conocimiento.

La pieza más antigua que se exhibe es Sábado legionario (1988), una pieza en la que la individualidad del cuerpo juvenil es ab-
sorbida por la masa. Y entre esta obra y la más reciente protagonizada por Ponte el Cuerpo aparecen múltiples cuerpos que han 
emergido a lo largo de la producción del artista: el cuerpo-máquina (Sábado legionario, 1988), el cuerpo del placer (Centauro, 1988), 
el cuerpo del dolor (Tras la piel, 1996), el de la necesidad (Fábula a destiempo, 1996), el del deseo (Estudio, 2002), la ensoñación 
(Fábula del hombre amado, 1999), el de la pérdida (Feliz humo, 2006), el de la comunicación y la incomunicación (Inmóviles, 1999), 
o el de la muerte y de la ausencia (Días de sida, 1989).

Algunas de estas obras tienen como objeto la fragilidad, la muerte, la enfermedad, y en concreto el contagio por VIH. Es el caso de 
la serie titulada Días de sida (1989-1996) o Tras la piel (1995), en las que aparecen metafóricamente tanto los efectos de la enferme-
dad sobre el cuerpo o la perdida ante la inminente desaparición, como sobre todo el erotismo, la belleza o el cuidado. Codesal fue 
uno de los primeros artistas españoles en visibilizar la pandemia, tanto en la exposición individual titulada Días de sida (Galería XXI, 
Madrid, 1993) como en la muestra Sida, pronunciamento e acción, comisariada por Juan de Nieves.

(en: https://tamtampress.es/2015/04/18/el-videocreador-javier-codesal-retoma-el-estudio-del-cuerpo-en-el-musac/)

Investigador / Investigadora: Mar Gascó
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Autor / Autora: Javier Codesal
Año: 1993
Nacionalidad: España
Técnicas y medios: Fotografía en color, 7 u.
Medidas: 26×18 cm c/u

Página web: No hay datos
Exposiciones:
– Ponte el cuerpo, en Sala3 del MUSAC, Castilla y León – España (2015)
Bibliografía: No hay datos
Webgrafía: 
– http://jornadasida.wixsite.com/jornadasidarteactiv/das-de-sida
– http://oralmemories.com/javier-codesal/
– https://tamtampress.es/2015/04/18/el-videocreador-javier-codesal-retoma-el-estudio-del-cuerpo-en-el-musac/
– http://www.abc.es/cultura/cultural/20150420/abci-entrevista-javier-codesal-201504201153.html

JAVIER CODESAL / DÍAS DE SIDA

Investigador / Investigadora: Mar Gascó
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Descripción: Los signos del SIDA, aquellos aspectos que se relacionan más íntimamente con la enfermedad son deconstruidos 
en un ejercicio que intenta forzar en el espectador un cambio de perspectiva, una transformación de su mirada que le permita una 
visión distinta de la enfermedad y, sobre todo, del enfermo, de esa persona que, desde su otredad, necesita un cambio de mentali-
dad, necesita ser conformado a través de la mirada del otro como un igual, no como resto. “Codesal viste cuerpos que no esconden 
nada, cuerpos que dicen en un lenguaje privado, cuerpos en calma que se dejan mirar, que muestran la inquietud desnuda de lo 
cotidiano, cuerpos a la vista en cualquier lugar. Un lugar cualquiera es tierra de nadie, y en ese espacio virginal el artista se ofrece a 
la captura de quien desee hacerse mirada. Mirarse, hacerse contemplar. Hacerse mirada”

Si el SIDA se relacionaba con la desfiguración y marcas corporales, Codesal selecciona un cuerpo masculino que no presenta nin-
gún tipo de indicio patológico, un cuerpo sano cuyas proporciones lo acercan a un efebo griego. Hay que destacar el cuidado con 
el que el autor selecciona sus modelos, en un meticuloso proceso que tiene mucho que ver con el concepto de verdad que tanto 
le obsesiona. Aquellos que aparecen en sus fotografías y vídeos, tienen que acercarse lo máximo posible a la imagen que quiere 
transmitir, en un intento de mantener la esencia en ese proceso que transforma lo real en representación. En este caso el modelo 
seleccionado es un hombre seropositivo, ya que le permitía establecer una lectura de la enfermedad que desterrara las imágenes 
terribles que solían difundirse (…) El cuerpo, entonces, entendido como receptáculo de vida, por dónde fluye el deseo, cuerpo que, 
sin embargo, se encuentra fragmentado, mutilado en algunas de sus partes. En varias de las imágenes de la pieza un cuerpo sin 
cabeza resurge de la oscuridad, cuyas extremidades inferiores también se encuentran cortadas por la toma fotográfica. Esto su-
cede en el caso de la imagen que muestra una espalda masculina en la que aparecen flores bordadas y, también, en aquella que 
presenta el frontal del cuerpo cuya cabeza ha sido cortada a la altura del cuello, como si de una decapitación se tratara. Como si 
esta fragmentación respondiera a la necesidad de romper con la idea unitaria de cuerpo, es más, con la idea de un sujeto único. Así, 
ese cuerpo mutilado se convierte en el soporte sobre el que el orden social impone sus reglas, dejando fuera, es decir, mutilando, 
aquello que no atienda a éstas.

En esta obra unas grandes rosas recorren un cuerpo de espaldas. Estas rosas recuerdan a las manchas ocasionadas por el sarco-
ma de kaposi, lesiones que inequívocamente se relacionan con el SIDA, no en vano fue uno de los primeros síntomas que hicieron 
identificar la enfermedad. El poder simbólico, por tanto, de dichas manchas queda puesto de manifiesto. Sin duda, la sociedad 
contemporánea siente terror ante aquellas enfermedades que dejan marcas y lesiones que desfiguran el cuerpo ya que la imagen 
del mismo es, a día de hoy, uno de los “objetos” más venerados. La primacía del aspecto físico frente a otro tipo de atributos pone 
de manifiesto la cultura del simulacro en la que nos encontramos. El objetivo de Codesal pasa por transformar unas marcas consi-
deradas abyectas en flores bordadas, no quiere hacer desaparecer la enfermedad, sino darle una visión más positiva. A través de un 
símil poético encontrar belleza dónde parece que no existe más que desprecio. Codesal explica “he visto imágenes patéticas que 
nos enseñan a ver el SIDA con miedo. Otras veces, le quitan el miedo pero, de paso, no dejan nada de la enfermedad. 

Investigador / Investigadora: Mar Gascó
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Es cierto que no deben resultar ideales. Y no ha de obviarse la belleza de un cuerpo vivo (incluso en el trance que lo interrumpe)”. 
Muchos de los autores que han abordado el tema del SIDA en sus obras hacen mención a las huellas que VIH deja escritas en la 
piel, aunque esta imagen de Codesal puede ser considerada como una de las más sugerentes por la carga poética que transmite. 
El cuerpo bordado como símbolo de supervivencia. “El cuerpo es a la vez el campo y el instrumento de ese combate. Mientras re-
sista no habrá muerte (…) Porque el cuerpo no es compatible con la muerte por mucho tiempo. Su encuentro es sólo momentáneo: 
muerto, el cuerpo no dura. Para ser cuerpo, debe mantenerse con vida”.

 (en: http://jornadasida.wixsite.com/jornadasidarteactiv/das-de-sida)
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Autor / Autora: Javier Codesal
Año: 1996
Nacionalidad: España
Técnicas y medios: Vídeo instalación. Color y sonido. Dos proyecciones contíguas sobre pared. 
Medidas: Vídeos asincrónicos con ciclos de 12’ 32″ cada uno

Página web: www.walterschels.com
Exposiciones:
– Ponte el cuerpo, en Sala3 del MUSAC, Castilla y León – España (2015)
Bibliografía: No hay datos
Webgrafía: 
– http://www.museoreinasofia.es/coleccion/obra/fabula-destiempo
– http://www.hoyesarte.com/evento/2015/04/javier-codesal-el-cuerpo-como-texto/

JAVIER CODESAL / FÁBULA A DESTIEMPO

Investigador / Investigadora: Mar Gascó
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Descripción: Codesal es uno de los artistas que mejor ha sabido estructurar en España un lenguaje propio a partir de la utilización 
del vídeo y del espacio, dentro de una tradición audiovisual enraizada en lo antropológico, lo vernacular o el folclore. En su trabajo 
se suceden múltiples temas: el paso del tiempo, la memoria, la incomunicación, la pérdida y la muerte, lo real y el deseo, la cons-
trucción de la imagen y su relación casi física con el tiempo, lo cinematográfico y sus posibles formulaciones actuales, la relación 
entre palabra e imagen, el canto y la oralidad, y en general la actualización de la práctica del retrato.

En todos estos temas presentes a lo largo de su extensa producción se imbrica la atención que el artista ha prestado al cuerpo 
como manifestación y vehículo privilegiado del ser, más allá de la ejemplificación del individualismo o el culto a la personalidad 
propios de nuestro tiempo. Así, a través de él aparecen en las obras de Codesal la identidad, el dolor, los gozos, el placer o la en-
fermedad, de forma tan brutal y despojada como dulce y delicada.

Los cuerpos que se sitúan delante de su objetivo se presentan ante el espectador como enigmas que reclaman insistentemente 
atención. En su trabajo todo cuerpo es un texto que tiene la capacidad de hablar, y los que recoge la exposición hablan de las cues-
tiones más humanas y más inefables: la existencia, el deseo, el amor, la belleza, el erotismo, la comunicación, el conocimiento, la 
pérdida, el abandono, la debilidad, la enfermedad o la muerte. 

(en: http://www.hoyesarte.com/evento/2015/04/javier-codesal-el-cuerpo-como-texto/)

Investigador / Investigadora: Mar Gascó
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Descripción: La relectura que hace Javier Velasco va en un doble sentido. Por una parte en el símbolo y por otra en las posibili-
dades expresivas del material. La fragilidad del cristal con el que realiza la corona de su obra titulada «VIH» hace referencia a esa 
vulnerabilidad del enfermo. Ese cristal te puede herir si lo tocas, pero a la vez se rompe. La coronación de espinas fue símbolo de 
escarnio, de burla, pero el cristianismo la reconvierte en gloria, la gloria del sufrimiento injusto. Juega a la vez con la semejanza del 
JHS y el VIH, con la riqueza y la simbología del bordado, con el carácter de relicario y de exvoto. Es la «dignificación» del enfermo 
de SIDA. Esa riqueza de contenido y la parquedad del material empleado hacen de esta pieza un elemento de ese neomanierismo 
mínimal que ya apunta hacia lo barroco.

(Juan Ramón Barbancho, en: «La (de)sacralización de los objetos. El neobarroco y otras historias.»)

Autor / Autora: Javier Velasco
Año: 2002
Nacionalidad: España
Técnicas y medios: Escultura. Materiales: Cojín de terciopelo rojo bordado con hilo de oro y corona realizada con cristal de murano 
fundido
Medidas: 70x70x30 cm

Página web: No hay datos
Exposiciones:
– Galería Haydee Rovirosa, Nueva York, EEUU (2006)
– Reflexión, Galería Trama, Madrid (2003)
Bibliografía: No hay datos
Webgrafía: No hay datos

JAVIER VELASCO / VIH

Investigador / Investigadora: Mar Gascó
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Descripción: No hay datos

Autor / Autora: Javier Velasco
Año: 2002
Nacionalidad: España
Técnicas y medios: Instalación. Urna de vidrio con agua, libro intervenido y gotas de cristal de Murano fundido
Medidas: Medidas variables

Página web: No hay datos
Exposiciones:
– Confluidos, en el Centro Andaluz de Arte Contemporáneo, Sevilla (2002)
Bibliografía: No hay datos
Webgrafía: No hay datos

JAVIER VELASCO / AMNESIA AMNIÓTICA

Investigador / Investigadora: Mar Gascó
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Descripción: No hay datos

Autor / Autora: Javier Velasco
Año: 2002
Nacionalidad: España
Técnicas y medios: Libros intervenidos. Técnica mixta.
Medidas: Medidas variables

Página web: No hay datos
Exposiciones:
– Confluidos, en el Centro Andaluz de Arte Contemporáneo, Sevilla (2002)
Bibliografía: No hay datos
Webgrafía: No hay datos

JAVIER VELASCO / AMNESIAS I

Investigador / Investigadora: Mar Gascó
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Autor / Autora: Jo Spence 
Año: 1990
Nacionalidad: Reino Unido
Técnicas y medios: Fotografía analógica a color
Medidas: 30.6 x 24 cm

Página web: www.jospence.org
Exposiciones:
- Jo Spence: Work (Part I), en SPACE, London (2012)
– Jo Spence: Work (Part II) en Studio Voltaire, London (2012)
– Jo Spence: Work (Part III) en The History Lesson” White Colums, New York (2013)
– Beyond the Perfect Image, en Camera Austria, Kunsthaus Grasz (2006)
Bibliografía: 
– Jo Spence. Más allá de la Imagen Perfecta. Fotografía, Subjetividad y Antagonismo. Museo de Arte Contemporáneo de Barcelona, 
2005.
Webgrafía: 
– https://www.youtube.com/watch?v=p-4s93Oj9mM
- http://www.dazeddigital.com/photography/article/22149/1/confronting-intimate-honest-and-uncomfortable
– http://www.bjp-online.com/2015/11/jo-spence-self-portraits/
– https://sufferingandthearts.wordpress.com/2012/07/05/jo-spence-art-photography-illness-and-the-body/
– http://ridinghouse.co.uk/publications/84
– http://www.pylotmagazine.com/jo-spence-the-final-project-exhibition-review/
– http://www.richardsaltoun.com/exhibitions/46/overview/

JO SPENCE / NARRATIVES OF DIS-ESASE (EXILED)

Investigador / Investigadora: Mar Gascó
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Descripción: En la década de los ochenta, una mujer inglesa se reveló por medio de la fotografía, a sí misma y en contra de la 
dictadura médica y de la sociedad de los cuerpos estereotipados. Jo Spence (1934 – 1992) a partir de su diagnóstico de cáncer en 
1982, se apropió del hospital como espacio de trabajo para hablar del paciente (ella), de sus sentimientos, sus derechos, su cuerpo 
y su nueva identidad: “Sentía que me habían atacado y marcado de una manera que me apartaba de la experiencia de los demás 
[…] La etiqueta de la enfermedad era equivalente a una maldición”(Spence,2005: 262) . Pronto comenzarían sus tratamientos para 
combatir la enfermedad, y su cuerpo sufriría las primeras transformaciones que junto al ambiente y material médico, se covertirían 
en la base de su discurso

Inmediatamente Jo, comenzó a pensar en cómo podía convertir su enfermedad en algo útil; su cuerpo y el abuso de él se trans-
formaron en una valiosa y dolorosa materia prima con la que trabajar sobre lo cotidiano(…) Spence trabajó mucho acerca de la 
postura dictatorial de los médicos, que tomaban en cierto sentido el control sobre el cuerpo de los “infantilizados” pacientes y su 
tratamiento. (…) Su proceso creativo comenzaba preguntándose acerca de qué es lo que sentía (dolor, rabia, desesperación…) y 
partiendo de ahí es donde la escenificación de las fotografías de estudio comenzaban a generar nuevas imágenes que las usaba 
no por parecer ser una heroína ni por el contrario una víctima, sino para trabajar sobre la seguridad en sí misma. De alguna forma,  
revelar y mostrar(se) es un acto catártico, en su caso, una fototerapia que libera la ansiedad que genera la represión, dejando atrás 
la vergüenza o el sentimiento de no estar a la altura de las propias espectativas.

Jo Spence no trató de ser una heroína, sino una mujer en proceso de lucha, una participante activa de la vida, dejando atrás el senti-
miento de victimismo por el cual inevitablemente pasó: “Ya no me siento el objeto de mi propio deseo” (Spence, 2005: 55). Esto su-
puso un doloroso proceso en el cual analizó sus sentimientos y desafió a la fealdad. Aunque consciente, notándose en afirmaciones 
como “ya no tengo un pecho voluptuoso. Debo vivir con mis cicatrices” (Spence, 2005: 262), comenzó su camino de redignificación 
de su cuerpo a partir de la revelación por medio de la fotografía. La experiencia de su cuerpo pasa a ser así una ventaja; superado 
el miedo, la tristeza y la vergüenza; pudo utilizarlo sin restricciones para contar su historia, siendo sujeto protagonista, tomando el 
control sobre su propia imagen. (Mar Gascó, El cuerpo oculto. Metamorfosis sobrevenidas (2013)

Investigador / Investigadora: Mar Gascó
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Autor / Autora: Jo Spence 
Año: 1982
Nacionalidad: Reino Unido
Técnicas y medios: Fotonovela
Medidas: No hay datos

Página web: www.jospence.org
Exposiciones:
- Jo Spence: Work (Part I), en SPACE, London (2012)
– Jo Spence: Work (Part II) en Studio Voltaire, London (2012)
– Jo Spence: Work (Part III) en The History Lesson” White Colums, New York (2013)
– Beyond the Perfect Image, en Camera Austria, Kunsthaus Grasz (2006)
Bibliografía: 
– Jo Spence. Más allá de la Imagen Perfecta. Fotografía, Subjetividad y Antagonismo. Museo de Arte Contemporáneo de Barcelona, 
2005.
Webgrafía: 
– https://www.youtube.com/watch?v=p-4s93Oj9mM
- http://www.dazeddigital.com/photography/article/22149/1/confronting-intimate-honest-and-uncomfortable
– http://www.bjp-online.com/2015/11/jo-spence-self-portraits/
– https://sufferingandthearts.wordpress.com/2012/07/05/jo-spence-art-photography-illness-and-the-body/
– http://ridinghouse.co.uk/publications/84
– http://www.pylotmagazine.com/jo-spence-the-final-project-exhibition-review/
– http://www.richardsaltoun.com/exhibitions/46/overview/

JO SPENCE / CANCER SHOCK

Investigador / Investigadora: Mar Gascó
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Autor / Autora: Jo Spence col. Terry Dennett 
Año: 1982
Nacionalidad: Reino Unido
Técnicas y medios: Fotografía analógica b/n gelatina de plata sobre papel
Medidas: 40.4 x 30.4 cm

Página web: www.jospence.org
Exposiciones:
- Jo Spence: Work (Part I), en SPACE, London (2012)
– Jo Spence: Work (Part II) en Studio Voltaire, London (2012)
– Jo Spence: Work (Part III) en The History Lesson” White Colums, New York (2013)
– Beyond the Perfect Image, en Camera Austria, Kunsthaus Grasz (2006)
Bibliografía: 
– Jo Spence. Más allá de la Imagen Perfecta. Fotografía, Subjetividad y Antagonismo. Museo de Arte Contemporáneo de Barcelona, 
2005.
Webgrafía: 
– https://www.youtube.com/watch?v=p-4s93Oj9mM
- http://www.dazeddigital.com/photography/article/22149/1/confronting-intimate-honest-and-uncomfortable
– http://www.bjp-online.com/2015/11/jo-spence-self-portraits/
– https://sufferingandthearts.wordpress.com/2012/07/05/jo-spence-art-photography-illness-and-the-body/
– http://ridinghouse.co.uk/publications/84
– http://www.pylotmagazine.com/jo-spence-the-final-project-exhibition-review/
– http://www.richardsaltoun.com/exhibitions/46/overview/

JO SPENCE / CRISIS PROJECT: THE PICTURE OF HEALTH? (PROPERTY OF JO SPENCE?)

Investigador / Investigadora: Mar Gascó
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Autor / Autora: Jo Spence 
Año: 1991
Nacionalidad: Reino Unido
Técnicas y medios: Fotografía analógica a color
Medidas: 62.9 x 92 cm

Página web: www.jospence.org
Exposiciones:
- Jo Spence: Work (Part I), en SPACE, London (2012)
– Jo Spence: Work (Part II) en Studio Voltaire, London (2012)
– Jo Spence: Work (Part III) en The History Lesson” White Colums, New York (2013)
– Beyond the Perfect Image, en Camera Austria, Kunsthaus Grasz (2006)
Bibliografía: 
– Jo Spence. Más allá de la Imagen Perfecta. Fotografía, Subjetividad y Antagonismo. Museo de Arte Contemporáneo de Barcelona, 
2005.
– Terry Dennett, Clarissa Jacob y Amy Tobin: Jo Spence: The Final Project, Ridinghouse (2013)
Webgrafía: 
– https://www.youtube.com/watch?v=p-4s93Oj9mM
- http://www.dazeddigital.com/photography/article/22149/1/confronting-intimate-honest-and-uncomfortable
– http://www.bjp-online.com/2015/11/jo-spence-self-portraits/
– https://sufferingandthearts.wordpress.com/2012/07/05/jo-spence-art-photography-illness-and-the-body/
– http://ridinghouse.co.uk/publications/84
– http://www.pylotmagazine.com/jo-spence-the-final-project-exhibition-review/
– http://www.richardsaltoun.com/exhibitions/46/overview/

JO SPENCE / THE FINAL PROJECT (POOL)

Investigador / Investigadora: Mar Gascó
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Descripción: Spence comenzó  The Final Project sobre su diagnóstico en 1991 hasta sus últimos días. Durante la década anterior, 
ella se había convertido en una figura clave en las prácticas visuales radicales que habían surgido en el Reino Unido. Más allá de 
su experiencia directa con la clase obrera y un largo combate contra el cáncer (…) reunió algunas ideas incompatibles: la familiar,  
médicos y miradas sexuales al cuerpo de la mujer; la memoria personal y la conciencia política; la sinceridad y el absurdo; el prag-
matismo y el idealismo; la realidad y el mito. 

(…) Limitada por la fragilidad física, Spence revisitó trabajos anteriores – principalmente autorretratos –  para la creación de nuevas 
obras: la superposición de planos de fondo de materiales arrancados, superficies secas, células sanguíneas o paisajes. Manifiesta 
preocupación de Spence sobre el deterioro material y corporal a través del paso del tiempo. Spence presenta su propio cuerpo 
como una ‘vuelta a la naturaleza’: estar inmerso en los campos, flotando en paisajes rocosos, corrientes de agua o nubes. 

Spence continuó haciendo auto-retratos hasta su muerte, pidiendo ayuda de su colaborador Terry Dennett para asegurarse de que 
«el retrato cercano a la muerte no fuera una muerte demasiado espantosa». El control de Spence de la representación de su cuerpo, 
incluso mientras se estaba muriendo, es un monumento a su proceso creativo radical y un testimonio de su negativa a ceder a lo 
que se considera una imagen apropiada de una mujer. 

(en: http://www.richardsaltoun.com/exhibitions/46/overview/)

Investigador / Investigadora: Mar Gascó
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Descripción: Joe De Hoyos ha sido un artista de collage desde 1987 cuando tomó un curso de estudios especiales en la Univer-
sidad de Houston y se enamoró del proceso. Se sintió atraído por trabajar en un medio artístico no clásico y encontró influencias 
en el Dada, el Surrealismo y el Arte Pop. Al igual que los dadaístas, él se re-apropia las imágenes para crear significado a partir de 
yuxtaposiciones inesperadas. En sus manos los penes se convierten en dibujos lineales, los ojos se convierten en cometas, y los 
puntos coloridos simbolizan virus. Los temas que a menudo toca incluyen política, sexo, SIDA, fama y consumismo. Una vez fue 
descrito como el collage de Nueva York.

Un comisario comentó una vez que muchas de sus composiciones eran dulces en la superficie, pero con un matiz oscuro al pro-
fundizar. De hecho muchas de sus obras están influenciadas por su experiencia de salir como gay en tiempos menos ilustrados, 
vivir con VIH / SIDA y ser un sobreviviente de abuso infantil. Sin embargo, estos temas son apenas visibles a primera vista, porque 
están insinuados poéticamente.

(en: https://www.visualaids.org/artists/detail/joe-de-hoyos)

Autor / Autora: Joe de Hoyos
Año: 1997
Nacionalidad: Estados Unidos
Técnicas y medios: Collage
Medidas: 10.7″x7.75″

Página web: No hay datos
Exposiciones: No hay datos
Bibliografía: No hay datos
Webgrafía: 
– https://www.visualaids.org/artists/detail/joe-de-hoyos

JOE DE HOYOS / CELEBRITY AIDS (DEBBIE HARRY)

Investigador / Investigadora: Mar Gascó
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Descripción: Joe De Hoyos ha sido un artista de collage desde 1987 cuando tomó un curso de estudios especiales en la Univer-
sidad de Houston y se enamoró del proceso. Se sintió atraído por trabajar en un medio artístico no clásico y encontró influencias 
en el Dada, el Surrealismo y el Arte Pop. Al igual que los dadaístas, él se re-apropia las imágenes para crear significado a partir de 
yuxtaposiciones inesperadas. En sus manos los penes se convierten en dibujos lineales, los ojos se convierten en cometas, y los 
puntos coloridos simbolizan virus. Los temas que a menudo toca incluyen política, sexo, SIDA, fama y consumismo. Una vez fue 
descrito como el collage de Nueva York.

Un comisario comentó una vez que muchas de sus composiciones eran dulces en la superficie, pero con un matiz oscuro al pro-
fundizar. De hecho muchas de sus obras están influenciadas por su experiencia de salir como gay en tiempos menos ilustrados, 
vivir con VIH / SIDA y ser un sobreviviente de abuso infantil. Sin embargo, estos temas son apenas visibles a primera vista, porque 
están insinuados poéticamente.

(en: https://www.visualaids.org/artists/detail/joe-de-hoyos)

Autor / Autora: Joe de Hoyos
Año: 1997
Nacionalidad: Estados Unidos
Técnicas y medios: Collage
Medidas: 10.7″x7.75″

Página web: No hay datos
Exposiciones: No hay datos
Bibliografía: No hay datos
Webgrafía: 
– https://www.visualaids.org/artists/detail/joe-de-hoyos

JOE DE HOYOS / CELEBRITY AIDS (DAVID BOWIE)

Investigador / Investigadora: Mar Gascó
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Descripción: La performance de John A Douglas de 10 horas de duración Body Fluid  tomó una preocupación muy personal -la 
propia confianza del artista en la vida apoyada en los tratamientos médicos- y lo extendió creativamente a proporciones épicas, 
compensando una amplia variedad de temas a lo largo del camino. En un entorno surrealista que funde el glamour chintzy de una 
película de ciencia ficción ambientada con el interior escaso de una habitación de hospital, el artista comenzó acostado, postrado 
en el suelo, mientras estaba enganchado a una máquina de diálisis peritoneal, tubo de plástico que sobresalía de su rotundo vien-
tre de Buda. Vestido con un traje de oro brillante que le cubría los ojos, las fosas nasales y la boca, había un humor irónico en su 
parecido, tanto a la vestimenta de servidumbre sumisa, como a un traje de superhéroe de Hollywood que se había venido a menos. 
Una banda sonora atmosférica resonaba como el ritmo pulsátil de un latido. Un rumor terrenal completó la transición hacia este 
extraño espacio mítico-médico.

Con un telón de fondo de arbustos australianos, paisajes desérticos y de lagos salados proyectados a través de tres pantallas, 
una alfombra de baldosas de oro formó los parámetros del espacio de actuación dentro del cual Douglas desarrolló lánguidamente 
movimientos coreográficos que abarcan agudos agarres, caminar,  convulsiones de cuerpo completo y colapsos. En la esquina de 
la «cama de hospital» del artista había un cráneo de oro, mirando hacia el público como un memento mori. Era una pieza de simbo-
lismo apropiada para esta meditación inquietante pero humana, no sólo sobre los desafíos físicos y mentales de una enfermedad 
en curso sino también, más ampliamente, cómo el hecho de nuestra mortalidad juega hacia fuera en la psique. Utilizando su cuerpo 
como un recipiente para comunicar estados diversos de carga, de agotamiento  y de la apatía a la maravilla, a la curiosidad y a la 
renovación, Douglas eficazmente destiló en imágenes memorables los sentimientos y visualizaciones que avalan nuestras ambiva-
lentes actitudes hacia vida y muerte.

(en: http://www.realtimearts.net/article/106/10523) Enlace de vídeo: https://youtu.be/9_iHd6Vq57U

Autor / Autora: John A. Douglas
Año: 2011
Nacionalidad: Australia
Técnicas y medios: Performance. Live Performance, Instalación de varios canales de vídeo y objetos
Medidas: 10 minutos de duración

Página web: www.johnadouglas.com.au
Exposiciones: No hay datos
Bibliografía: No hay datos
Webgrafía: 
– https://somethingelse897fm.wordpress.com/2012/03/12/8th-march-john-a-douglas-on-film-landscapes-gender-and-body-fluids/
– http://www.realtimearts.net/article/106/10523

JOHN A. DOUGLAS / BODY FLUID I (AFTER NJP)

Investigador / Investigadora: Mar Gascó
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Descripción: The Visceral Garden articula la experiencia ontológica de la enfermedad crónica a través de una narrativa interpreta-
tiva entre paisajes imaginarios que incorporan los motivos de la mitología grecorromana (Arachne y Orfeo). Transformado del oro al 
cobre y luego en una figura roja, John A Douglas es atrapado por Arachne (Naomi Oliver) y luego cae de un portal en un inframundo 
visceral donde finalmente es devorado por los órganos enfermos.

Los especímenes orgánicos se corresponden con las condiciones médicas de los artistas que se transforman en paisajes surrealis-
tas, significando los diversos estados que su cuerpo experimenta; un bosque de huesos representa la hiperfosfatemia, una visión 
macro de un pulmón asmático se convierte en una vista satelite de un paisaje desértico, y una glándula paratiroidéa evoca una 
extraña criatura submarina. La obra define el delicado equilibrio y la lucha diaria entre la enfermedad y la recuperación, la muerte y 
la supervivencia y la interconexión de todos los seres vivos. 

Autor / Autora: John A. Douglas
Año: 2013
Nacionalidad: Australia
Técnicas y medios: Vídeo. Sincronizado de 4 canales HD 1080p de vídeo, equipo de música.
Medidas: 16 minutos y 47 segundos

Página web: www.johnadouglas.com.au
Exposiciones: 
– John A. Douglas: The Visceral Garden- Landscape&Specimen, en la galería Chalk Horse. Darlinghurst, Australia (2014)
Bibliografía: No hay datos
Webgrafía: 
– http://concreteplayground.com/sydney/event/john-a-douglas-the-visceral-garden-landscape-and-specimen/
– http://marsgallery.com.au/john-a-douglas-2015/
– http://www.chalkhorse.com.au/exhibition.php?e=2014-02-06&g=1&y=2014

JOHN A. DOUGLAS / THE VISCERAL GARDEN

Investigador / Investigadora: Mar Gascó
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John A Douglas es un artista cuya práctica investiga a través de enfoques científicos y de colaboración, su experiencia continua 
de la enfermedad crónica y su tratamiento. Él ofrece una perspectiva única y personal como artista y paciente que se cruza con la 
ciencia biomédica, el tratamiento clínico y su propia experiencia humana y emocional como un paciente renal. En 2004 fue diag-
nosticado con insuficiencia renal crónica y continuó haciendo y exhibiendo trabajo, recibiendo un AMF en 2008. En 2011 comenzó 
a incorporar su tratamiento de diálisis en su propia práctica y en 2012 inició una residencia en el Museo de Enfermedades Huma-
nas & School of Media Arts, UNSW para el desarrollo y producción de trabajo que responde a diálisis y enfermedad renal crónica 
financiado por el Consejo de Australia. También colaboró con la artista / coreógrafa Sue Healey para desarrollar una puntuación de 
movimiento estructurada. El resultado fue una instalación duradera de diez horas de duración realizada mientras estaba conectada 
a una máquina de diálisis peritoneal mostrada en Performance Space, Carriageworks como parte de ISEA 2013. En abril de 2014 
Douglas recibió un trasplante de riñón. Mientras que se recuperaba de la cirugía él juntó a un equipo de artistas locales e interna-
cionales y fue concedido una concesión creativa Australia del desarrollo. Comenzó una residencia en curso en el Laboratorio Sym-
biotica investigando los efectos de los medicamentos anti-rechazo en su cuerpo y ha establecido una asociación de investigación 
con Ingrid Bachmann en la Universidad Concordia en Montreal. Su trabajo es visto como irónico y cómico mientras que es medita-
tivo y reflexivo. Douglas tiene como objetivo informar e involucrar al público, despertando las experiencias médicas y no médicas 
(emocionales) de la enfermedad a largo plazo, a menudo empujando su cuerpo a los límites de la existencia para poder sobrevivir.

(en: http://marsgallery.com.au/john-a-douglas-2015/) Enlace de vídeo: https://vimeo.com/83130173

Investigador / Investigadora: Mar Gascó
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Descripción: John A Douglas transforma y ritualiza el acto de su tratamiento diario de diálisis para producir una reflexión sobre el 
cuerpo cyborgiano/aumentado, la mortalidad y las implicaciones de la tecnología de soporte vital. The Seven Cycles sirve como una 
extensión de un cuerpo previo de trabajo de actuación en vivo, Body Fluid II. La instalación performática de 10 horas presenta al 
artista llevando a cabo el proceso de diálisis, mientras que se encuentra completamente encerrado dentro de un traje de cuerpo de 
oro. Elementos del arte de la performance de los años 70 y lo abyecto están presentes en cuanto que somos directamente confron-
tados con las funciones corporales de basura y limpieza, en una forma de meditación extendida. Pasando del reino de la actuación 
en vivo a la obra de arte en vídeo, el cuerpo y el ritual experimentan una transformación. Quitado del reino físico, el ritual de Douglas 
ya no es efímero por naturaleza. El ritual ha sido grabado, recontextualizado e inmortalizado como una obra de arte de vídeo en 
bucle, haciendo eco de la repetición diaria del artista del ejercicio. Durante las actuaciones, la máquina de diálisis está visiblemente 
presente, sin embargo, en esta exposición, la máquina está notablemente ausente. En su lugar, el cuerpo se somete a un proceso 
de conservación utilizando una máquina totalmente diferente, una cámara. Los trabajos de vídeo de Douglas son indudablemente 
fílmicos, empleando una puesta en escena característica del cine.

Autor / Autora: John A. Douglas
Año: 2012
Nacionalidad: Australia
Técnicas y medios: Vídeo. Vídeo HD monocanal con sonido estéreo / papel metálico en aluminio. Materiales: pan de oro, acrílico 
y purpurina
Medidas: 120cm 60cm y 110cm x 100cm

Página web: www.johnadouglas.com.au
Exposiciones: 
– John A. Douglas: Body Fluid – The seven cycles, en la galería Chalk Horse. Sydney, Australia (2012)
Bibliografía: No hay datos
Webgrafía: 
– http://www.johnadouglas.com.au/wp-content/uploads/JAD_BODY_FLUIDfinal.pdf
– http://theartlife.com.au/2012/body-fluid-the-seven-cycles/
– https://ocula.com/art-galleries/chalk-horse-gallery/exhibitions/body-fluid-the-seven-cycles/

JOHN A. DOUGLAS / BODY FLUID (THE SEVEN CYCLES)

Investigador / Investigadora: Mar Gascó
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Bazin sugiere que los actos de fotografía y cine son parecidos al antiguo acto egipcio de momificación «la religión del antiguo 
Egipto, dirigida contra la muerte, vio la supervivencia como dependiente de la existencia continuada del cuerpo físico. Preservar 
artificialmente su aspecto corporal es arrebatarlo del flujo del tiempo «. Bajo esta definición, el proceso de diálisis comparte el mis-
mo objetivo de la momificación, preservando el cuerpo físico de los efectos del tiempo. El hombre de oro de Douglas incluso tiene 
un parecido con un cuerpo momificado, cegado y cubierto de la cabeza a los pies. La figura también se asemeja a otro organismo 
«conservado», el cyborg. En el hombre dorado de Douglas vemos un verdadero cyborg, un ser que mezcla simbióticamente lo 
biológico y lo artificial. Vemos ecos de cyborgs ficticios, como la Maria mecanizada de Metrópolis de Fritz Lang (1927). Pero a dife-
rencia de los ciborgos utópicos, superhumanos tradicionalmente vistos en el cine, el hombre de oro de Douglas declara la imagen 
del cuerpo cyborgiano o aumentado. Este cuerpo robótico, «realzado» aparece contra paisajes estériles, luchando y colapsando, 
aunque perseverante. El cuerpo no es representado como rígido y metálico, sino que se muestra que es carnoso, líquido y corpóreo. 
A través de esta degradación del cuerpo cyborg, comenzamos a cuestionar las implicaciones de la tecnología de preservación / 
preservación de la vida: el cuerpo se preserva, pero ¿a qué costo? Sólo cuando la condición se ritualiza en la Levitación, este cuerpo 
ciborgiano trasciende los límites de la forma humana. El hombre dorado de Douglas se encuentra en un altar de tubos de diálisis 
en la exposición, como si a través de este proceso de limpieza y reposición, al cuerpo se le concediera el poder de la levitación. 
Cuando el procedimiento se ritualiza, el acto diario de repetición del artista se transforma en una meditación trascendente.

(en: http://www.johnadouglas.com.au/wp-content/uploads/JAD_BODY_FLUIDfinal.pdf) 

Enlace de vídeo: https://vimeo.com/82196532

Investigador / Investigadora: Mar Gascó
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Autor / Autora: John Isaacs
Año: 2002
Nacionalidad: Reino Unido
Técnicas y medios: Escultura.  Materiales: cera, acero, vidrio y espuma de expansión
Medidas: 190x150x150 cm

Página web: www.johnisaacs.net
Exposiciones:
- John Isaacs, en Tillou Fine Art Gallery, Nueva York (2002)
Bibliografía: No hay datos
Webgrafía: 
– http://fatart.altervista.org/john-isaacs-art/
– Catálogo: Pompen of verzuipen, exposición John Isaacs en Bruselas
– https://blog.wellcomecollection.org/2011/06/22/object-of-the-month-a-fat-lot-of-good/
– https://blog.wellcomecollection.org/2014/02/26/perspectives-i-cant-help-the-way-i-feel/
– https://bingfield.wordpress.com/2013/06/08/i-cant-help-the-way-i-feel/

JOHN ISAACS / BAD MIRACLE

Investigador / Investigadora: Mar Gascó
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Descripción: En una lectura inicial, la obra puede tomarse como una referencia a la epidemia de obesidad, reconocida oficialmente 
por un informe de la OMS como una epidemia de proporciones globales (Anon, 2005). Prevé que el fenómeno de la obesidad pronto 
se convertirá en la causa más importante de preocupaciones de salud pública, reemplazando temas más tradicionales como las 
enfermedades infecciosas y la desnutrición. Se ha convertido en otro titular, otro conjunto de estadísticas deprimentes en las no-
ticias. Más allá de esta primera lectura superficial, la obra de arte se refiere al potencial reductor de la medicina clínica, que en su 
extremo puede reducir la obesidad a un simple conjunto de síntomas y no hace justicia al complejo conjunto de significantes que 
lleva este fenómeno.

La obra de arte cuenta la historia de la obesidad desde el punto de vista del paciente. Podemos ver a una persona viva cuyas ca-
racterísticas definitorias, género, edad, historia personal -en resumen, todo lo que las hace únicas como individuo- han sido siste-
máticamente eliminadas por una efusión de grasa, engullendo la cabeza, los brazos, todo (…)

«En este trabajo se encuentra un interés en una posibilidad representacional del paisaje emocional del cuerpo manifestándose en su 
superficie. Visualmente, la forma en que la carne crece, entra en erupción y envuelve el cuerpo, puede ser vista como una metáfora 
de la manera en que nos incapacitamos por el paisaje emocional en el que vivimos y sobre el cual tenemos poco control. (…) para 
mí, la imagen de la figura, unida al título, nos lleva a una contemplación abierta de la situación del individuo «(Isaacs, 2003).

La provocación de John Isaacs es utilizar el ancla visual de la fisicalidad en el estilo hiper-realista, así como el apoyo verbal del título 
emocional, para privilegiar la dimensión subjetiva de la auto-imagen.

«Las mujeres se consideran demasiado gordas incluso cuando son demasiado delgadas, sobrestiman constantemente el tamaño 
de sus cuerpos y sufren de profunda depresión por sus perceptibles deficiencias físicas» (Bordo, 1997: 120).

Por lo tanto, la obra de arte también trata de la pérdida de control, el temor de ser el extraño (percibido como la incapacidad del 
individuo para cumplir con las normas sociales). La escultura no representa la obesidad en un sentido físico, la obesidad que se 
presenta a los clínicos o miembros del público. A pesar de su estilo hiper-realista, todavía logra ser una forma altamente idealizada, 
abstracta. Hace referencia a los sentimientos de aquellos que viven con y son incapaces de confrontar su alienación, y cómo estos 
sentimientos se definen en respuesta a los ideales sociales. Nuestros roles en la sociedad son poderosos constructores sociales 
donde la identidad se problematiza a través de expectativas contradictorias.

(en: https://bingfield.wordpress.com/2013/06/08/i-cant-help-the-way-i-feel/)

Investigador / Investigadora: Mar Gascó



359



360

Autor / Autora: John Isaacs
Año: 2003
Nacionalidad: Reino Unido
Técnicas y medios: Escultura.  Materiales: cera, acero, vidrio y espuma de expansión
Medidas: 220   x 150 x 170 cm

Página web: www.johnisaacs.net
Exposiciones:
– Medicine Now, exposición permanente de la Wellcome Collection, Londres
Bibliografía: No hay datos
Webgrafía: 
– https://blog.wellcomecollection.org/2011/06/22/object-of-the-month-a-fat-lot-of-good/
– https://blog.wellcomecollection.org/2014/02/26/perspectives-i-cant-help-the-way-i-feel/
– https://bingfield.wordpress.com/2013/06/08/i-cant-help-the-way-i-feel/

JOHN ISAACS / I CAN’T HELP THE WAY I FEEL

Investigador / Investigadora: Mar Gascó
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Descripción: I can’t Hel the way I feel es una escultura del artista británico John Isaacs. Es una masa enorme y amorfa de grasa 
humana de aspecto realista, con piernas horriblemente hinchadas, venas inflamadas y llagas manchadas e irritables. El nivel de 
detalle y realismo especialmente alrededor de los tobillos fortalece y potencia el mensaje reforzando la realidad física.

En una lectura inicial, la obra puede tomarse como una referencia a la epidemia de obesidad, reconocida oficialmente por un informe 
de la OMS como una epidemia de proporciones globales (Anon, 2005). Prevé que el fenómeno de la obesidad pronto se convertirá 
en la causa más importante de preocupaciones de salud pública, reemplazando temas más tradicionales como las enfermedades 
infecciosas y la desnutrición. Se ha convertido en otro titular, otro conjunto de estadísticas deprimentes en las noticias. Más allá de 
esta primera lectura superficial, la obra de arte se refiere al potencial reductor de la medicina clínica, que en su extremo puede redu-
cir la obesidad a un simple conjunto de síntomas y no hace justicia al complejo conjunto de significantes que lleva este fenómeno.

La obra de arte cuenta la historia de la obesidad desde el punto de vista del paciente. Podemos ver a una persona viva cuyas ca-
racterísticas definitorias, género, edad, historia personal -en resumen, todo lo que las hace únicas como individuo- han sido siste-
máticamente eliminadas por una efusión de grasa, engullendo la cabeza, los brazos, todo (…)

«En este trabajo se encuentra un interés en una posibilidad representacional del paisaje emocional del cuerpo manifestándose en su 
superficie. Visualmente, la forma en que la carne crece, entra en erupción y envuelve el cuerpo, puede ser vista como una metáfora 
de la manera en que nos incapacitamos por el paisaje emocional en el que vivimos y sobre el cual tenemos poco control. (…) para 
mí, la imagen de la figura, unida al título, nos lleva a una contemplación abierta de la situación del individuo «(Isaacs, 2003).

La provocación de John Isaacs es utilizar el ancla visual de la fisicalidad en el estilo hiper-realista, así como el apoyo verbal del título 
emocional, para privilegiar la dimensión subjetiva de la auto-imagen.

«Las mujeres se consideran demasiado gordas incluso cuando son demasiado delgadas, sobrestiman constantemente el tamaño 
de sus cuerpos y sufren de profunda depresión por sus perceptibles deficiencias físicas» (Bordo, 1997: 120).

Por lo tanto, la obra de arte también trata de la pérdida de control, el temor de ser el extraño (percibido como la incapacidad del 
individuo para cumplir con las normas sociales). La escultura no representa la obesidad en un sentido físico, la obesidad que se 
presenta a los clínicos o miembros del público. A pesar de su estilo hiper-realista, todavía logra ser una forma altamente idealizada, 
abstracta. Hace referencia a los sentimientos de aquellos que viven con y son incapaces de confrontar su alienación, y cómo estos 
sentimientos se definen en respuesta a los ideales sociales. Nuestros roles en la sociedad son poderosos constructores sociales 
donde la identidad se problematiza a través de expectativas contradictorias.

(en: https://bingfield.wordpress.com/2013/06/08/i-cant-help-the-way-i-feel/)

Investigador / Investigadora: Mar Gascó



363



364

Autor / Autora: John Sykes Fletcher
Año: 2002-2003
Nacionalidad: Reino Unido
Técnicas y medios: Fotografía estenopeica. 0 Copaxone Boxes, Zero 2000 Pinhole Camera, Película Fuji Provia F100 120
Medidas:  No hay datos

Página web:  No hay datos
Exposiciones:
- Drug Money» en Neut Gallery, Nueva Zelanda (2002) New York, NY (2012)
Bibliografía: 
- Petra Kuppers, The Scar of Visibility. Medical Performances and Contemporary Art. University of Minnesota Press (2007)
Webgrafía: No hay datos

JOHN SYKES FLETCHER / WTC COPAXONE #78.43.19

Investigador / Investigadora: Mar Gascó
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Autor / Autora: John Sykes Fletcher
Año: 2002-2003
Nacionalidad: Reino Unido
Técnicas y medios: Fotografía estenopeica
Medidas:  No hay datos

Página web:  No hay datos
Exposiciones:
- Drug Money» en Neut Gallery, Nueva Zelanda (2002) New York, NY (2012)
Bibliografía: 
- Petra Kuppers, The Scar of Visibility. Medical Performances and Contemporary Art. University of Minnesota Press (2007)
Webgrafía: No hay datos

JOHN SYKES FLETCHER / EMPIRE STATE SYRINGE #10.35.4

Investigador / Investigadora: Mar Gascó
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Autor / Autora: John Sykes Fletcher
Año: 2002-2003
Nacionalidad: Reino Unido
Técnicas y medios: Fotografía estenopeica. Cápsula de Omega-6, Zero 2000 Pinhole Camera, Película Fuji Provia F100 120
Medidas:  No hay datos

Página web:  No hay datos
Exposiciones:
- Drug Money» en Neut Gallery, Nueva Zelanda (2002) New York, NY (2012)
Bibliografía: 
- Petra Kuppers, The Scar of Visibility. Medical Performances and Contemporary Art. University of Minnesota Press (2007)
Webgrafía: No hay datos

JOHN SYKES FLETCHER / AIRSHIP OMEGA-6 #54.36.16

Investigador / Investigadora: Mar Gascó
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Descripción: “Sordo desde los diez años, Joseph Grigely ha dependido durante mucho tiempo de la escritura como sustitutivo 
de la voz, invitando a sus interlocutores a anotar sus preguntas sobre servilletas de papel (…) En 1994, Grigely empezó a emplear 
estas notas, una vez desechadas, para crear una serie de ingeniosas instalaciones y conjuntos de medios mixtos que exploran el 
potencial, así como los límites, de la comunicación humana”. 

(Fuente: http://artforum.com/index.php?pn=interview&id=1532)

Autor / Autora: Joseph Grigely
Año: 2004
Nacionalidad: Estados Unidos
Técnicas y medios: Dibujo. Lápiz y bolígrafo sobre papel
Medidas: 1250 x 3685 mm

Página web: No hay datos
Exposiciones:
– Grigely: Remains, en la Galería Air de Paris, París (2012)
Bibliografía: No hay datos
Webgrafía: 
– http://artforum.com/index.php?pn=interview&id=1532
– http://www.tate.org.uk/art/artworks/grigely-167-white-conversations-l02552

JOSEPH GRIGELY / 162 WHITE CONVERSATIONS

Investigador / Investigadora: Mar Gascó
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Descripción: “Sordo desde los diez años, Joseph Grigely ha dependido durante mucho tiempo de la escritura como sustitutivo 
de la voz, invitando a sus interlocutores a anotar sus preguntas sobre servilletas de papel (…) En 1994, Grigely empezó a emplear 
estas notas, una vez desechadas, para crear una serie de ingeniosas instalaciones y conjuntos de medios mixtos que exploran el 
potencial, así como los límites, de la comunicación humana”. 

(Fuente: http://artforum.com/index.php?pn=interview&id=1532)

Autor / Autora: Joseph Grigely
Año: 1991
Nacionalidad: Estados Unidos
Técnicas y medios: Instalación. Lápiz y bolígrafo sobre papel
Medidas: Medidas variables

Página web: No hay datos
Exposiciones:
- “Joseph Grigely: Conversations with the Hearing” Adam Art Gallery, Nueva Zelanda (2002)
Bibliografía: No hay datos
Webgrafía: 
– http://artforum.com/index.php?pn=interview&id=1532
– http://www.adamartgallery.org.nz/past-exhibitions/joseph-grigely/

JOSEPH GRIGELY / WHITE NOISE

Investigador / Investigadora: Mar Gascó
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Descripción: Me engañé a mí misma acerca de sentir hambre en mi búsqueda de la delgadez. Al mismo tiempo fui engañada por 
mi feminidad. Sin género 

(Judith Shaw en: http://www.judithshaw.com)

Autor / Autora: Judith Shaw
Año: 2008
Nacionalidad: Estados Unidos
Técnicas y medios: Escultura. Materiales (cartón y pintura)
Medidas: 39″x12 1/4″

Página web: www.judithshaw.com
Exposiciones:
- Rhode Island School of Design, Providence, RI (2013)
- Harvard University, Cambridge, MA (2012)
- Columbia University Medical Center, New York, NY (2011)
- Washington University School of Medicine, St. Louis, MO (2010)
Bibliografía: No hay datos
Webgrafía: 
– http://news.harvard.edu/gazette/story/2012/03/body-of-wor/
– http://abcnews.go.com/Health/eating-disorders-older-women-rise/story?id=16512484

JUDITH SHAW / FEMININE DECEIT

Investigador / Investigadora: Mar Gascó
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Descripción: Ser demasiado sensible, autocrítico y auto-reflexivo viene con el reino del trastorno alimentario. La auto-aceptación 
viene gradualmente con la recuperación. Todavía me resulta difícil aceptar lo que veo cuando me miro en el espejo

(Judith Shaw en: http://www.judithshaw.com)

Autor / Autora: Judith Shaw
Año: 2010
Nacionalidad: Estados Unidos
Técnicas y medios: Técnicas y materiales diversos. Materiales (cristal de espejo y madera)
Medidas: 39 1/2″x30 1/2″

Página web: www.judithshaw.com
Exposiciones:
- Rhode Island School of Design, Providence, RI (2013)
- Harvard University, Cambridge, MA (2012)
- Columbia University Medical Center, New York, NY (2011)
- Washington University School of Medicine, St. Louis, MO (2010)
Bibliografía: No hay datos
Webgrafía: 
– http://news.harvard.edu/gazette/story/2012/03/body-of-wor/
– http://abcnews.go.com/Health/eating-disorders-older-women-rise/story?id=16512484

JUDITH SHAW / SELF REFLECTION

Investigador / Investigadora: Mar Gascó
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Descripción: Vivir con un desorden alimenticio es blanco o negro. Ciertos alimentos son seguros. Otros del todo fuera de los límites. 
He observado estrictos rituales de comidas y alimentos. La rutina se convierte en el pilar de mi día. 

(Judith Shaw en: http://judithshaw.com/)

Autor / Autora: Judith Shaw
Año: 2007
Nacionalidad: Estados Unidos
Técnicas y medios: Instalación. Materiales: plástico, cartón y periódicos
Medidas: 7″x48″

Página web: www.judithshaw.com
Exposiciones:
- Rhode Island School of Design, Providence, RI (2013)
- Harvard University, Cambridge, MA (2012)
- Columbia University Medical Center, New York, NY (2011)
- Washington University School of Medicine, St. Louis, MO (2010)
Bibliografía: No hay datos
Webgrafía: 
– http://news.harvard.edu/gazette/story/2012/03/body-of-wor/
– http://abcnews.go.com/Health/eating-disorders-older-women-rise/story?id=16512484

JUDITH SHAW / BLACK AND WHITE

Investigador / Investigadora: Mar Gascó
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Descripción: Bajo el título L’orgull de l’abséncia la fotógrafa molletense Judith Vizcarra muestra la transformación del cuerpo 
externo de la mujer, impuesta por las circunstancias de una enfermedad, el cáncer, y de una intervención, la mastectomía. Este 
cambio produce también una mutilación íntima que sólo una mujer puede entender y plasmar. Este proyecto artístico tiene como 
objetivo, mostrar la belleza interior de las modelos a través de la fotografía. Nace de un encuentro entre la fotógrafa y Montserrat 
Rovira, afectada por una mastectomía. Es un proyecto que va creciendo a medida que se van añadiendo personas afectadas por 
la misma enfermedad, lo que lo convierte en un proceso en curso. A lo largo de la Historia del Arte la imagen de la mujer ha sido 
tratada mediante un amplio repertorio destinado a satisfacer la mirada del hombre. Para cumplir este objetivo se crean imágenes de 
las propias fantasías masculinas, siempre ligadas al ideal de belleza femenina: la mujer joven incorruptible por el paso del tiempo. 
Bebiendo de los referentes introducidos por Frida Kahlo, y a su vez re-interpretados por Jo Spence y Hanna Wilke, artistas que han 
plasmado en su obra su propio deterioro físico fruto de enfermedad, vemos como Vizcarra refleja los sentimientos de las demás en 
estos procesos. Van todas ellas más allá de la imagen para ofrecer una mirada a su alma y trayectoria en esos duros momentos. 
Esta exposición descubre como la belleza y el erotismo tienen más que ver con la vida que con el canon de belleza impuesto por 
la tradición y por tratamiento de la feminidad. Consigue mostrar la belleza de los cuerpos en los que se pueden ver las huellas de 
sus vivencias, concretamente de la enfermedad superada. Tanto por las modelos que participan como por la mirada de la artista, la 
muestra ejemplifica la esencia femenina del coraje de las mujeres y la sensibilidad de otra mujer para plasmarlo mediante imágenes. 
La artista nos acerca a la belleza, la fuerza y el dolor íntimo de unas mujeres que han sobrellevado la mutilación de su imagen y de 
su alma, para continuar su recorrido. Estas obras nos permiten mirar con intención y adentrarnos en estos cuerpos que rechazan el 
victimismo y reflejan la realidad física más dura para llegar a la belleza más profunda, la de su alma. (en: http://www.arquitecte.org/
users/jvizcarra/orgull-absencia-esp.pdf)

Autor / Autora: Judith Vizcarra
Año: 2008
Nacionalidad: España
Técnicas y medios: Fotografía e impresión digital
Medidas: 100 x 150 cm

Página web: www.vizcarra.com
Exposiciones:
- L’orgull de l’abséncia, Museo Municipal Joan Abelló, Mollet del Vallès (2008)
Bibliografía: No hay datos
Webgrafía: 
–  http://www.arquitecte.org/users/jvizcarra/orgull-absencia-esp.pdf
– http://vallesvisio.xiptv.cat/informatius/capitol/judith-vizcarra-exposa-l-orgull-de-l-absencia-dones-i-cancer-de-mama-a-martore-
lles

JUDITH VIZCARRA /  L’ORGULL DE L’ABSÉNCIA (EVA)

Investigador / Investigadora: Mar Gascó
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Descripción: El trabajo de Katarzyna Kozyra toca temas importantes de la existencia individual y social – de género, la feminidad 
y las enfermedades y la muerte. Algunas obras de la artista son de carácter autobiográfico. Olympia es una de las creaciones más 
importantes de este tipo. Kozyra no sólo documenta su lucha contra el cáncer, rompiendo los tabúes asociados con la intimidad del 
tratamiento y sus consecuencias graves, sino que también asume la irreversibilidad de la extinción y la degradación del cuerpo, que 
son debido al proceso natural de envejecimiento. 

La obra consta de tres fotografías que muestran la secuencia: la artista desnuda sobre una cama de hospital durante la quimiotera-
pia, una mujer anciana desnuda sentada en el sofá y la artista posando como la heroína de la famosa pintura Olympia de Edouard 
Manet. El conjunto está acompañado de la proyección de la película, donde está registrado el proceso de adopción por goteo de la 
medicina. La referencia a las obras de Manet es doblemente de carácter perverso. Kozyra juega no sólo neutralizar el terror de la en-
fermedad, «domando» los efectos secundarios que la presentan sin pelo en la cabeza, sino también – a sabiendas de los prejuicios y 
limitaciones que impiden la aprobación de la discapacidad como afirmación cultural – anticipa la reacción y la crítica de la audiencia 
similar a la de hace siglo y medio. El cuadro de Manet que muestra descansando a una cortesana, mirando directamente al espec-
tador, causó un escándalo  en la manera de presentar la sexualidad femenina, desprovista de camuflaje mitológico o religioso (…)

(Anna Budzałek en: http://www.imnk.pl/gallerybox.php?dir=XX381)

Autor / Autora: Katarzyna Kozyra
Año: 1996
Nacionalidad: Polonia
Técnicas y medios: Fotografía
Medidas: 120,5 x 180 cm

Página web: www.katarzynakozyrafoundation.pl
Exposiciones:
–Olympia, Center for Contemporary Art, Ujazdowski Castle, Warsaw (1996)
Bibliografía: No hay datos
Webgrafía: 
–http://www.artberlin.de/kuenstler/katarzyna-kozyra/
–http://www.imnk.pl/gallerybox.php?dir=XX381
–https://cubanuestra1.wordpress.com/2012/09/30/erotismo-y-anti-herotismo-en-katarzyna-kozyra-comentando-una-exhibi-
cion-en-la-casa-de-la-cultura-de-estocolmo/

KATARZYNA KOZYRA / OLYMPIA

K

Investigador / Investigadora: Mar Gascó
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Descripción: Para la serie Breast Cáncer retraté a 22 mujeres, las cuales encontré a través de la colocación de anuncios cortos en 
los periódicos de Berlín. No las seleccioné, sino que las acepté en la secuencia de sus llamadas telefónicas para dar a todas las 
mujeres interesadas la posibilidad de participación, independientemente de su estado físico o salud. Así surgieron fotografías de 
mujeres entre 25 y 63 años de edad. Fueron sometidas a cirugía, habían sido sometidas a una mastectomía, tenían un seno recons-
truido o no, o llevaban una prótesis, o de nuevo, no.

Todas las fotografías fueron tomadas en estrecha colaboración con las mujeres retratadas. Mi intención era fotografiarlas como que-
rían presentarse frente a la cámara y en público. No había reglas especiales que observar en el estudio; las participantes sólo tenían 
la responsabilidad de plantear, de acuerdo con sus propias interpretaciones, la forma en que les gustaría estar representadas como 
mujeres de nuestra sociedad afectadas por el cáncer de mama. Las imágenes fueron tomadas con una cámara de 4 x 5 pulgadas 

(Katharina Mouratidi en: http://v1.zonezero.com/exposiciones/fotografos/mouratidi/)

Autor / Autora: Katharina Mouratidi
Año: 2000
Nacionalidad: Alemania
Técnicas y medios: Fotografía (cámara formato 6 x 6 cm) e impresión digital
Medidas: 125 cm x 90 cm

Página web: www.mouratidi.de
Exposiciones:
– Breast Cancer, Museum der Arbeit, Hamburg, Germany (2001)
– Breast Cancer, Primavera Fotográfica, La Capella de l´Antic Hospital de la Santa Cruz, Barcelona, Spain-Gallery
– Breast Cancer, GaleríaLe Bar Floréal, Paris, Francia
Bibliografía: No hay datos
Webgrafía: 
– http://v1.zonezero.com/exposiciones/fotografos/mouratidi/

KATHARINA MOURATIDI / BREAST CANCER (1)

Investigador / Investigadora: Mar Gascó
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Descripción: Muestra 17 retratos en primer plano de las mujeres afectadas por el cáncer de mama. A todas las retratadas se les 
pidió que hablaran sobre qué aspecto de su enfermedad era más importante y más influyente para ellos. En sus testimonios, las 
mujeres explican los diferentes aspectos de la vida, de cómo sobrevivir con esta enfermedad y tratar este tema tabú hablando de 
forma personal.
 
En Alemania,  fue la primera exposición de este tema de estas dimensiones. Por primera vez las mujeres se superponen las genera-
ciones que se marginaron a sí mismas como sobrevivientes de cáncer de mama y hablaron abiertamente sobre el conocimiento de 
esta enfermedad en la sociedad alemana. La obra quiere ser entendida como un foro que da a las mujeres afectadas la posibilidad 
de hablar en público en lugar de ser sólo objeto de discursos médicos. Aquí ellas mismas demandan atención por su situación y 
piden el debate social y político sobre esa enfermedad que afecta actualmente a una de cada nueve mujeres europeas. Desde oc-
tubre de 1999 el trabajo ha estado viajando por Alemania y otros países europeos ampliamente. 

(en: http://www.dieandereglobalisierung.de/en/portfolio-bcfaces_text.html)

Autor / Autora: Katharina Mouratidi
Año: 2000
Nacionalidad: Alemania
Técnicas y medios: Fotografía (cámara formato 6 x 6 cm) e impresión digital
Medidas: 125 cm x 90 cm

Página web: www.mouratidi.de
Exposiciones:
– Breast Cancer-Faces, Thessaloniki Museum of Photography, Greece
Bibliografía: No hay datos
Webgrafía: 
– http://www.dieandereglobalisierung.de/en/portfolio-bcfaces_text.html

KATHARINA MOURATIDI / BREAST CANCER – FACES (05)

Investigador / Investigadora: Mar Gascó
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Descripción: La escultora británica Katharine Dowson captura una pieza prometedora de rompecabezas para una futura vacuna 
contra el VIH. La imagen simboliza al VIH – el organismo frágil y mortal que puede destrozar la vida de las personas. Katherine ha 
creado un trímero de proteínas que forman el pico del sobre expuesto en la superficie del VIH, lo cual puede ser una clave para 
desarrollar una vacuna contra el VIH. Para hacer la intrincada pieza, Katharine grabó en láser las diversas capas del trímero hasta 
el nivel molecular más pequeño en cristal. Hay 8 bloques de cristal, cada uno con una parte del trímero grabado en el interior, que 
representa la colaboración de científicos de todo el mundo que estudian el virus y que buscan una vacuna y una cura.

(en: http://artofsavingalife.com/artists/katharine-dowson/)

Enlace de vídeo: https://youtu.be/Xv4mf0KL1pk

Autor / Autora: Katharine Dowson
Año: 2015
Nacionalidad: Reino Unido
Técnicas y medios: Escultura. Grabado láser 3D en vidrio transparente. Varias piezas
Medidas: Medidas variables

Página web: www.katharinedowson.com
Exposiciones:
– The Art of Saving a Life, proyecto comisionado por Bill&Melinda Gates Foundation (2015)
Bibliografía: No hay datos
Webgrafía: P
– http://www.katharinedowson.com/gallery/view/23
– http://artofsavingalife.com/artists/katharine-dowson/
– http://labiotech.eu/bioart-katharine-dowson-hiv-brain-tumor-glass/

KATHARINE DOWSON / A WINDOW TO THE FUTURE OF AM HIV VACCINE

Investigador / Investigadora: Mar Gascó
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Autor / Autora: Katharine Dowson
Año: 2005
Nacionalidad: Reino Unido
Técnicas y medios: Escultura. Grabado láser 3D en vidrio transparente
Medidas: No hay datos

Página web: www.katharinedowson.com
Exposiciones:
– Relics of the mind, exposición individual en GV Art Gallery, Londres (2010)
– Art and Science, exposición colectiva en GV Art Gallery, Londres (2011)
– Images of the mind, Exposición colectiva en Moravian Gallery Brno Czech Republic (2011)
– BRAINS: THE MIND AS MATTER,  The Wellcome Collection, Londres(2012)
– BRAINS: THE MIND AS MATTER, Museum of Science and Industry, Manchester (2013)
Bibliografía: No hay datos
Webgrafía: 
– http://www.velourmagazine.com/lifestyle/brains-the-mind-as-matter/
– http://www.trendhunter.com/trends/katharine-dowson-my-soul
– https://www.newscientist.com/blogs/culturelab/2011/01/brain-storm-in-a-teacup.html
– http://labiotech.eu/bioart-katharine-dowson-hiv-brain-tumor-glass/

KATHARINE DOWSON / MY SOUL

Investigador / Investigadora: Mar Gascó
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Descripción: My Soul (2005) de Katharine Dowson fue realizada -como muchas otras piezas de la artista británica-, en colaboración 
con especialistas en medicina. Realizaron un estudio del cerebro a través de Imágenes de Resonancia Magnética (MRI) las cuales 
les permitieron conocer con exactitud su morfología y dimensiones; resultados, que servirían de base para trabajos posteriores re-
lacionados. Influenciada por padecer una lesión cerebral que le produce dislexia, Dowson escogió su propio órgano como caso de 
estudio. Aunque es cierto que en otras obras, como Memory of a brain malformation (incluida en este mismo archivo en la categoría 
de «tumor cerebral») se sirvió de otros modelos.

Las numerosas asociaciones históricas que se han formulado en torno al cerebro y la naturaleza abstracta de la mente y el alma 
-mencionadas en la presentación de la exposición colectiva en la que My Soul tuvo gran protagonismo, “Brains: The mind as mat-
ter”-, nos encaminan a fantasear entre la sutileza del trazado de la impresión lenticular en vidrio, con la visión de un halo que juega 
a mostrarse: el alma, dibujada a partir de la representación de la materia gris o los capilares, capturada al fin.

La elección del vidrio como material para la creación de las obras escultóricas de Dowson tiene que ver con su capacidad de trans-
mitir la fragilidad del cuerpo, pero además, a un nivel más profundo, Dowson nos hable del vidrio como material semejante a las 
membranas del organismo que, de forma delicada nos contienen. (Mar Gascó)

Investigador / Investigadora: Mar Gascó
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Autor / Autora: Katharine Dowson
Año: 2006
Nacionalidad: Reino Unido
Técnicas y medios: Escultura. Grabado láser 3D en vidrio transparente
Medidas: No hay datos

Página web: www.katharinedowson.com
Exposiciones:
– TRAUMA: Built to break, Science Gallery, Dublin (2015)
– BRAINS: THE MIND AS MATTER,  The Wellcome Collection, Londres(2012)
– BRAINS: THE MIND AS MATTER, Museum of Science and Industry, Manchester (2013)
Bibliografía: No hay datos
Webgrafía: No hay datos

KATHARINE DOWSON / MEMORY OF A BRAIN MALFORMATION

Investigador / Investigadora: Mar Gascó

Descripción: La ciencia y la tecnología, los organismos naturales y el cuerpo humano en todas sus formas, inspiran a Katharine 
Dowson. Colaborar con científicos y médicos en diferentes proyectos le permite explorar su interés y hacer que el trabajo sea una 
investigación visual para los interrogantes que ve. Ella utiliza el vidrio no sólo como una metáfora de la fragilidad de la vida, sino 
también como un componente importante en el descubrimiento científico, desde tubos de ensayo hasta lentes, revelando el univer-
so microcósmico y macrocósmico y sus similitudes visuales.

Memory of a brain malformation es un grabado láser en vidrio de un tumor cerebral perteneciente al primo de la artista. La malfor-
mación fue extirpada con éxito de su cerebro, y la artista ha utilizado el láser para recrearlo. Las imágenes de la vena delicada que 
alimenta los tejidos del cerebro recuerdan a un árbol, apoyando un nido dentro de las ramas. Es una parte del organismo, pero al 
mismo tiempo exótica, como un ecosistema parasitario. El color del tumor grabado a láser a tamaño natural y las venas son delica-
das y efímeras, como una memoria y el eco de lo real.

(en: http://dublin.sciencegallery.com/trauma/exhibits/memory-of-a-brain-malformation/)
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Autor / Autora: Katherine Sherwood
Año: 1999
Nacionalidad: Estados Unidos
Técnicas y medios: Pintura. Técnica mixta sobre lienzo
Medidas: 78″x89″

Página web: www.katherinesherwood.com
Exposiciones:
– Katherine Sherwood, en Anglim Gilbert Gallery, San Francisco (2008)
Bibliografía: No hay datos
Webgrafía: 
– http://www.katherinesherwood.com/sherwood/articles/articles.html
– https://www.youtube.com/watch?v=njAKue34BrQ
– http://blogs.discovermagazine.com/neuroskeptic/2012/04/15/how-a-stroke-changed-katherine-sherwoods-art/#.WE18VdXhCUk
– http://www.conversations.org/story.php?sid=56
– http://www.sfgate.com/art/article/Katherine-Sherwood-uses-her-head-in-Ever-After-5856152.php

KATHERINE SHERWOOD / EVER AFTER: VENUSES OF THE YELLING CLINIC (OLYMPIA)

Investigador / Investigadora: Mar Gascó
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Descripción: Incluso después de una hemorragia cerebral masiva sufrida en 1997 a los 44 años, la cual le llevó a perder el uso de su 
brazo derecho y la mano, la artista de East Bay Katherine Sherwood no parece haber carecido de un sentido coherente de dirección 
cuando se trata de su trabajo.

Tras un angiograma cerebral seis meses después de su accidente cerebrovascular, cuando su cerebro finalmente había absorbido 
su sangre derramada, ella dijo: «Me senté en la camilla y vi estas bellas imágenes en la pantalla del ordenador y dije: ‘Necesito esas 
imágenes’.
«Por alguna razón, todo el mundo empezó a reír, y yo dije, ‘No, estoy hablando en serio. Soy artista y necesito esas imágenes. «Sim-
plemente me sentí atraída por ellas y supe que empezaría a incorporarlas a mi obra artística».

Ella hizo precisamente eso, usando los angiogramas que la asombraron con su belleza y que le recordaron a los paisajes chinos 
de la dinastía Song que había estudiado en el pasado. Las obras que ha producido desde entonces han hablado de manera sutil y, 
cada vez más explícita, sobre la discapacidad, de su lucha en la vida por aprender a pintar con su mano izquierda, y actualmente 
investiga en Arte, Medicina y Discapacidad, uno de los cursos que enseña Como profesora en UC Berkeley.

Su última serie de técnicas mixtas, «Ever After: Venuses of the Yelling Clinic», golpea al sujeto en la cabeza con grandes desnudos 
femeninos reclinables que refractan a las famosas odaliscas de Jean-Auguste-Dominique Ingres, Édouard Manet y Francisco de 
Goya. Sus figuras llevan tiaras de imágenes cerebrales de los siglos XVII al XX, con sus enigmáticos rostros de imágenes MRI del 
siglo XXI, mientras que el título hace referencia al colectivo de artes y discapacidad que Sherwood cofundó en 2008.

«Todos ellos están basados en obvioa antecedentes históricos de arte», dijo Sherwood. «Sabía que quería ese equivalente, pero 
quería que fueran discapacitados y cuestionaran la belleza normativa».

(…)

El contexto ha provocado que la antigua historia del arte reexamine el acto de mirar los desnudos femeninos originales. «Cuando yo 
era estudiante de historia del arte, no cuestioné al canon de la misma manera que lo hago ahora como una pintora mayor o incluso 
como pintora de media carrera», dijo. (…) «también siento que representa o hace referencia a lo que llamamos la mirada médica. 
Cómo los médicos han considerado continuamente a los pacientes como modelos y han visto a los pacientes como algo para tra-
bajar o mejorar, lo que vemos una y otra vez en los estudios de discapacidad «.

(en: http://www.sfgate.com/art/article/Katherine-Sherwood-uses-her-head-in-Ever-After-5856152.php)

Investigador / Investigadora: Mar Gascó
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Autor / Autora: Katherine Sherwood
Año: 1999
Nacionalidad: Estados Unidos
Técnicas y medios: Pintura. Técnica mixta sobre lienzo
Medidas: 274 x 213 cm

Página web: www.katherinesherwood.com
Exposiciones:
– 2000 Biennial Exhibition, en Whitney Museum of American Art (2000)
Bibliografía: No hay datos
Webgrafía: 
– http://www.katherinesherwood.com/sherwood/articles/articles.html
– https://www.youtube.com/watch?v=njAKue34BrQ
– http://blogs.discovermagazine.com/neuroskeptic/2012/04/15/how-a-stroke-changed-katherine-sherwoods-art/#.WE18VdXhCUk
– http://www.conversations.org/story.php?sid=56
– http://www.sfgate.com/art/article/Katherine-Sherwood-uses-her-head-in-Ever-After-5856152.php

KATHERINE SHERWOOD / FACILITY OF SPEECH

Investigador / Investigadora: Mar Gascó
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Autor / Autora: Katherine Sherwood
Año: 2003-2004
Nacionalidad: Estados Unidos
Técnicas y medios: Pintura. Técnica mixta sobre lienzo
Medidas: 52″x48″

Página web: www.katherinesherwood.com
Exposiciones: No hay datos
Bibliografía: No hay datos
Webgrafía: 
– http://www.katherinesherwood.com/sherwood/articles/articles.html
– https://www.youtube.com/watch?v=njAKue34BrQ
– http://blogs.discovermagazine.com/neuroskeptic/2012/04/15/how-a-stroke-changed-katherine-sherwoods-art/#.WE18VdXhCUk
– http://www.conversations.org/story.php?sid=56
– http://www.sfgate.com/art/article/Katherine-Sherwood-uses-her-head-in-Ever-After-5856152.php

KATHERINE SHERWOOD / SECRET AGENT

Investigador / Investigadora: Mar Gascó
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Descripción: En 1987, Keith Haring,  muy conocido por celebrar su sexualidad a través de su arte, fue diagnosticado con el VIH. En 
ese mismo año, cuando la crisis del SIDA ganó preocupación e impulso nacional, comenzó a abogar por el sexo seguro. Al unirse 
a la organización ACT UP, junto su amigo y colega artista Kenny Scharf, produjo una serie de carteles promocionales para educar y 
aumentar la conciencia. A partir de este cuerpo concentrado de obras, se produjo Fight AIDS Worldwide, que tipifica el estilo ico-
nográfico del artista, muy delineado. Haring murió de SIDA el mismo año que creó esta impresión.

(en: https://www.artnet.com/auctions/artists/keith-haring/fight-aids-worldwide-6)

Autor / Autora: Keith Haring
Año: 1989
Nacionalidad: Estados Unidos
Técnicas y medios: Cartel
Medidas: 61×110 cm

Página web: www.haring.com
Exposiciones: No hay datos
Bibliografía: No hay datos
Webgrafía: 
– http://www.elcultural.com/noticias/arte/Keith-Haring-el-combatiente-artistico-del-Sida/5948

KEITH HARING / IGNORANCE=FEAR, SILENCE=DEATH

Investigador / Investigadora: Mar Gascó
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Autor / Autora: Keith Haring
Año: 1989
Nacionalidad: Estados Unidos
Técnicas y medios: Mural/Pintura Urbana realizado en Barcelona. Pintura acrílica roja
Medidas: 27.94 x 21.59 cm

Página web: www.haring.com
Exposiciones: 
Actualmente una restitución a partir del calco del dibujo y de las muestras recogidas de la pintura que se empleó, se exhibe perma-
nentemente en el Museo de Arte Contemporáneo de Barcelona
Bibliografía: No hay datos
Webgrafía: 
-https://www.youtube.com/watch?v=1ZjqeXWKRdQ
–http://www.lavanguardia.com/cultura/20140227/54401806232/barcelona-restituye-junto-al-macba-el-mural-de-keith-haring-so-
bre-el-sida.html
–http://www.elcultural.com/noticias/arte/Keith-Haring-el-combatiente-artistico-del-Sida/5948
–http://www.macba.cat/es/todos-juntos-podemos-parar-el-sida-1465
–http://visitmuseum.gencat.cat/es/macba/objeto/todos-juntos-podemos-parar-el-sida/

KEITH HARING / TODOS JUNTOS PODEMOS PARAR EL SIDA

Investigador / Investigadora: Mar Gascó
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Descripción: El mural que Haring hizo en Barcelona nació de un modo casi fortuito. El día 22 de febrero de 1989, al regresar de 
Madrid, Haring se encontró a su amiga Montse Guillén, propietaria del restaurante El Internacional de Nueva York. Cuando Guillén 
le sugirió la posibilidad de hacer alguna intervención en Barcelona, Haring aceptó con la condición de poder elegir el lugar. Rápida-
mente se consiguieron los permisos necesarios por parte del Ayuntamiento y Haring eligió una plaza en el corazón del Raval, que 
entonces aún se conocía como Barrio Chino y que estaba muy degradado. Haring optó por una de las paredes donde cada mañana 
se encontraban más jeringuillas, en la plaza Salvador Seguí, entre la calle Robadors y la de Sant Pau; decía que le recordaba los 
barrios marginales de Nueva York donde había empezado a pintar. Aunque Haring explica en sus Diarios que pintó el mural el 24 
de febrero, la prensa de la época y el video que grabó la acción documentan que fue el día 27. Dos días después, dejaba la ciudad.

Aunque era un artista muy cotizado, Haring pintó el mural del Raval desinteresadamente. Pintó en un contrafuerte adosado a la 
pared de un edificio en estado ruinoso y, tal como anota en sus Diarios, comenzó a las doce del mediodía y en cinco horas lo había 
terminado. «He tardado cinco horas en pintarlo, como había previsto. La pared tenía una inclinación extraña en la que era difícil pin-
tar, pero una de las cosas que más me gustan de este trabajo es la adaptabilidad (física) que requiere. He encontrado una postura 
que me permitía pintar de una forma homogénea y equilibrada. Algunas de las mejores fotos de este mural reflejan el lenguaje del 
cuerpo y las posturas que adopto para pintar.» En el mural, se ve una jeringuilla asfixiada por una serpiente de grandes dimensiones 
con un nombre escrito debajo: SIDA. Una pareja que forma una tijera secciona el animal y alguien le coloca un preservativo en la 
cola. Pintado con un solo color, rojo, el color de la sangre, Haring terminó el mural con una inscripción en castellano: Todos juntos 
podemos parar el sida.

(en: http://www.macba.cat/es/todos-juntos-podemos-parar-el-sida-1465)

Investigador / Investigadora: Mar Gascó
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Descripción: En 1987, Keith Haring,  muy conocido por celebrar su sexualidad a través de su arte, fue diagnosticado con el VIH. En 
ese mismo año, cuando la crisis del SIDA ganó preocupación e impulso nacional, comenzó a abogar por el sexo seguro. Al unirse 
a la organización ACT UP, junto su amigo y colega artista Kenny Scharf, produjo una serie de carteles promocionales para educar y 
aumentar la conciencia. A partir de este cuerpo concentrado de obras, se produjo Fight AIDS Worldwide, que tipifica el estilo ico-
nográfico del artista, muy delineado. Haring murió de SIDA el mismo año que creó esta impresión.

(en: https://www.artnet.com/auctions/artists/keith-haring/fight-aids-worldwide-6)

Autor / Autora: Keith Haring
Año: 1990
Nacionalidad: Estados Unidos
Técnicas y medios: Litografía (edición de 1000)
Medidas: 27.94 x 21.59 cm

Página web: www.haring.com
Exposiciones: No hay datos
Bibliografía: No hay datos
Webgrafía: 
– http://www.elcultural.com/noticias/arte/Keith-Haring-el-combatiente-artistico-del-Sida/5948

KEITH HARING / FIGHT AIDS WORLDWIDE

Investigador / Investigadora: Mar Gascó
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Descripción: En un restaurante abandonado en la calle 42 de Times Square, Cure Cafe fue una instalación site specific que animó 
a las personas que viven con el VIH / SIDA a considerar los tratamientos alternativos junto con su atención primaria de salud; Y a 
llamar la atención sobre una epidemia que atraviesa todos los límites, incluyendo la raza, la clase y el género.

La instalación sólo era visible desde la calle. En la unidad de refrigeración se suspendieron tazas de café icónicas para ir en bolsas 
de alimentación intravenosa, kits de limpieza de agujas acompañados con gafas de batido, carteles especiales, café con morfina, 
platos de perritos calientes con condimento… 200 muñecos de Ken sumergidos en pintura amarilla, algunos etiquetados con signos 
positivos…

(Ken Chu, en: http://iskungfufighting.blogspot.com.es/1994/07/cafe-cure.html)

Autor / Autora: Ken Chu
Año: 1994
Nacionalidad: China
Técnicas y medios: Instalación. Material: parafernalia médica, tazas de café de papel, vasos de malta, cucharas, blanqueadores, 
grabados láser, muñecos Ken, modelos de acupuntura, cintas, utensilios de comedor/cocina, juguetes para perros, condones.
Medidas: 20x24 cms

Página web: No hay datos
Exposiciones: No hay datos
Bibliografía: No hay datos
Webgrafía: 
– http://iskungfufighting.blogspot.com.es/1994/07/cafe-cure.html

KEN CHU / CURE CAFE

Investigador / Investigadora: Mar Gascó
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Autor / Autora: Kerry Mansfield
Año: 2006
Nacionalidad: Estados Unidos
Técnicas y medios: Serie Fotográfica. Fotografía a color, impresión digital
Medidas: 37×56 cm c.u.

Página web: www.kerrymansfield.com
Exposiciones:
– Aftermath, SF Camerawork, San Francisco, CA (2014)
– ¿Heroínas o Víctimas?Mujeres que conviven con el cáncer, en Sala de Columnas de la Beneficencia, Logroño, España (2012)
Bibliografía: No hay datos
– Self-Searching: The Art of Self Portraiture,  Catálogo de exposición en Vermont Photography Workplace, PhotoPlace Gallery. Mi-
ddlebury, EEUU (2010)
Webgrafía: 
–https://www.lensculture.com/articles/kerry-mansfield-aftermath-battling-breast-cancer
–https://www.artlimited.net/agenda/kerry-mansfield-aftermath-photography-camerawork-san-francisco/fr/7582603
–https://www.worldphoto.org/sony-world-photography-awards/winners-galleries/2015/professional/shortlisted/portraiture/after-
math

KERRY MANSFIELD / AFTERMATH

Investigador / Investigadora: 
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Descripción: Como fotógrafa, he pasado la mayor parte de mi carrera mirando profundamente los espacios que habitamos. (…) a 
la edad de 31 años, un diagnóstico de cáncer de mama me forzó a redefinir mis ideas de la casa.

No hace falta decir que fue toda una sorpresa. Había hecho ejercicio y comía correctamente, y como muchos de mi edad, me sentía 
indestructible, nunca pensé en que la más básica de las viviendas podría perderse. Ante el proceso nihilista de la quimioterapia y la 
cirugía radical, mis ideas del «donde existo» regresaron. Cómo los médicos, con sus cuchillos y la química, rompieron la estructura 
física en la que vivía, la relación entre el yo celular y el yo metafísico se transformó. Mi cuerpo puede no ser yo, pero sin él, yo soy 
algo completamente distinto. La imagen que tenía de mí misma se había hecho añicos. Lo que surgiría sería un misterio.

Fue en ese espíritu de terminaciones desconocidas, que cogí mi cámara para auto-documentar la catarsis de mi propio tratamiento 
contra el cáncer. No había nadie allí cuando se hicieron estas imágenes, sólo mis ideas de disolución del yo y una cámara. Y lo que 
comenzó como una historia que podría haber terminado de muchas maneras, en este capítulo, al igual que mi tratamiento, ahora ha 
llegado a su fin. Aunque no puedo decir que todo está bien ahora, voy a decir, «Estas son las imágenes de mi casa – como lo era 
entonces», y con un poco de suerte, no habrá más por venir 

(Kerry Mansfield en: http://www.kerrymansfield.com/aftermath-1/)

Enlace de vídeo: https://vimeo.com/109908104

Investigador / Investigadora: 
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Descripción: Doggerland es un trabajo sobre la pérdida, el control y la erosión como exploración a través de actos rituales y la caída 
de la arena. Doggerland intenta mirar la necesidad humana de controlar el ambiente, interno y externo, y cómo se expresa a través 
de un espectro de comportamientos. Vincula a los religiosos y supersticiosos socialmente aceptables y a los comportamientos «in-
aceptables» que surgen de la enfermedad mental. Se inspira en las experiencias personales de Kitty con la enfermedad mental, y los 
diferentes enfoques para la recuperación, así como las interacciones con la costa de Anglia Oriental y los sitios de rituales históricos. 
Su objetivo es plantear preguntas sobre el «dejar ir».

(en: http://www.chisenhaledancespace.co.uk/visionhale/)

Autor / Autora: Kitty Fedorec
Año: 2015
Nacionalidad: Reino Unido
Técnicas y medios: Performance
Medidas: No hay datos

Página web: www.kittyfedorec.com
Exposiciones:
– Cerebellum– El Macbeth de Hoxton, Visionhale- Chisenhale Danza Espacio, Buzzcut- Glasgow, Reino Unido (2015)
Bibliografía: No hay datos
Webgrafía: No hay datos

KITTY FEDOREC / DOGGERLAND

Investigador / Investigadora: Mar Gascó
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Autor / Autora: Laura Herrero
Año: 2009
Nacionalidad: España
Técnicas y medios: Cuerda realizada con cabello humano/Fotografía a color, 4 u. Impresión digital
Medidas: 30x40 cm

Página web: No hay datos
Exposiciones:
-”¿Heroínas o Víctimas?Mujeres que conviven con el cáncer”Sala de Columnas de la Beneficencia, Logroño, España (2012)
Bibliografía: No hay datos
Webgrafía: No hay datos

LAURA HERRERO / RAPUNZEL

L

Investigador / Investigadora: Mar Gascó
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Autor / Autora: Laura Splan
Año: 2004
Nacionalidad: Estados Unidos
Técnicas y medios: Encaje bordado máquina montado en terciopelo de algodón
Medidas: 6.75 «H x 16.75» W x 2.25 «D dimensiones enmarcado (8» H x 8 dimensiones sin enmarcar W «)

Página web: www.laurasplan.com
Exposiciones:
– RE-FORMATIONS: Disability, Women and Sculpture. Van Every/Smith Galleries en Davidson College en Carolina del Norte. (2009)
Bibliografía: No hay datos
Webgrafía: 
–http://www.the-scientist.com/?articles.view/articleNo/25070/title/making-macro-from-micro/
–http://www.nashvillescene.com/arts-culture/article/13057851/blood-and-guts-with-laura-splan-last-wednesdays-artist-talk-at-
austin-peay
–http://museumofcontemporarycraft.org/manufractured/artists/splan.html
–http://www.pnas.org/content/111/32/11571.full.pdf

LAURA SPLAN / DOILIES

Investigador / Investigadora: Mar Gascó
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Descripción: Es sábado por la mañana en el centro de Manhattan, y estoy viendo un enorme virus de la viruela. Un comienzo per-
fecto para una película de ciencia ficción, aunque no tan dramático en la vida real. La muestra proyectada en una pared, es una es-
cultura hecha de hilos y lienzos, y la artista multidisciplinar Laura Splan explica por qué utilizó materiales que la gente suele asociar 
con la comodidad y el hogar para representar a uno de los asesinos más mortales del mundo. «Trato de crear una fluctuación en la 
percepción entre la comodidad y el malestar, la belleza y el horror, la atracción y la repulsión», dice Splan. Incluso la audiencia es una 
especie de «medios mixtos», llena de una improbable combinación de artistas e investigadores. Pero nos hemos reunido en un día 
de primavera en la Academia de Ciencias de Nueva York para ver objetos biológicos bajo una luz diferente. De la luz de un artista, 
en realidad. El tema de esta sesión son los microbios, y Splan muestra piezas que conforman una serie llamada «Vigilant». Al igual 
que la «viruela», las otras piezas son esculturas de pared de lona circular, de aproximadamente 3 x 5 metros, que representan colo-
ridas y casi infantiles interpretaciones de microorganismos mortales. Al combinar estos elementos dispares, Splan crea una tensión 
entre la dulzura de la artesanía doméstica y la ansiedad que estos agentes peligrosos evocan. En otra pieza, «Doilies», Splan crea 
pequeños bordados de hilo sobre terciopelo para mostrar la ultraestructura de los virus, bellamente simétrica. Cada componente 
del virus está allí en una forma simplificada: el material genético, las proteínas del núcleo, la membrana del lípido. «Por un lado, se 
puede ver cada pieza como un tapete bordado, un objeto que se usó para decorar, proteger, ocultar, por otro lado, se puede ver 
como una estructura viral, de modo que el bordado mismo se convierte en una especie de camuflaje para la imagen perturbadora 
que está en ella «, explica Splan.(…)

(…)

Jonathan King, del Instituto Tecnológico de Massachusetts, quien se une a Splan para hablar sobre estructuras microbianas, dice 
que presentar entidades biológicas en un contexto no científico permite a Splan y a otros artistas explorar ideas sin la carga de una 
exactitud hermética. «Miro el tejido del adenovirus y veo inmediatamente las proteínas, el penton, el hexon, tengo más puntos de 
conexión con este arte que alguien que no sabe cómo es un virus». Pero hay más en las imágenes que en la ciencia, añade King. 
«Cuando una imagen se presenta como arte, toda la experiencia es diferente», dice. «El arte está tratando de hablar a su sensibili-
dad.»

(en: http://www.the-scientist.com/?articles.view/articleNo/25070/title/making-macro-from-micro/)

Investigador / Investigadora: Mar Gascó
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Autor / Autora: Laura Splan
Año: 2002
Nacionalidad: Estados Unidos
Técnicas y medios: Ganchillo
Medidas: 120H x 204W pulgadas (medidas de montaje variables)

Página web: www.laurasplan.com
Exposiciones:
– RE-FORMATIONS: Disability, Women and Sculpture. Van Every/Smith Galleries en Davidson College en Carolina del Norte. (2009)
Bibliografía: No hay datos
Webgrafía: 
–http://www.the-scientist.com/?articles.view/articleNo/25070/title/making-macro-from-micro/
–http://www.nashvillescene.com/arts-culture/article/13057851/blood-and-guts-with-laura-splan-last-wednesdays-artist-talk-at-
austin-peay

LAURA SPLAN / VIGILANT (FILOVIRIDAE ÉBOLA)

Investigador / Investigadora: Mar Gascó
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Autor / Autora: Libia Posada
Año: 2012-2013
Nacionalidad: Colombia
Técnicas y medios: Instalación con plantas, objetos, fotografía, dibujo, textos
Medidas: Medidas variables

Página web: No hay datos
Exposiciones:
– 43 Salón (Inter) Nacional de Artistas Saber Desconocer, Colombia (2013)
Bibliografía: No hay datos
Webgrafía: 
-https://www.youtube.com/watch?v=UMLgvdi2pRk
–http://bitacoradetextos.blogspot.com.es/2013/11/hierbas-para-sobrevivir.html
–http://43sna.com/artistas/posada-libia/
–http://www.elmundo.com/portal/cultura/cultural/libia_posada_regandole_arte_a_sus_plantas.php#.WIjEsVXhCUl

LIBIA POSADA / HIERBAS DE SAL Y TIERRA O ESTUDIOS PARA CARTOGRAFÍA DISTÓPICA

Investigador / Investigadora: Mar Gascó
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Descripción: Es ya bien sabido que los proyectos artísticos que promueven el señalamiento a una realidad social adversa, se pro-
ponen si bien desde conceptos donde prima lo puramente documental y  panfletario o, por otro lado, como souvenirs politizados en 
los cuales el artista recurre a un modus operandi básico: estetizar la miseria. Obras que producen un efecto placebo en las realida-
des que enuncian sin llegar nunca a proponer un consenso o una transformación verdadera. Proyectos en los cuales el artista utiliza 
la precariedad ajena y el discurso social como plataforma para alcanzar más fácilmente la aceptación del sistema artístico y de la 
masa. Pocos artistas son, los que se dicen “comprometidos” que apliquen el arte como un instrumento para el cambio real en las 
sociedades. En este sentido, las malas ideologías políticas, así como «las malas hierbas prosperan y crecen en lugares donde no se 
desea que crezcan», es por esto que el arte debe alterar su espacio puramente simbólico, para  transmitir el valor de las historias 
más olvidadas en un país donde evidentemente es necesario señalarlas y proponer el ejercicio de la reflexión y la acción.

Ella es médica cirujana y la caracteriza el rigor en todo lo que hace, este rigor deviene quizás desde su formación como médica 
puesto que intervenir (literalmente)  en el cuerpo del otro no es tarea fácil. El arte de nuestros días necesita con urgencia de ese rigor, 
por fortuna, ella también es artista y tiene muy claro cómo el arte puede lograr pequeños o grandes cambios en nuestras ideologías; 
para esto analiza con agudeza las desigualdades sociales, sintiendo de igual forma la necesidad de examinar a través de su trabajo 
los síntomas que presenta una cultura desequilibrada y excluyente. Libia Posada Restrepo presentó para el 43 Salón (inter) Nacional 
de Artistas un proyecto de arte con comunidades en donde se  evidencia la crisis y las privaciones de algunas regiones olvidadas 
del país. Hierbas de Sal y Tierra o Estudio para cartografía distópicase propuso para el Salón Nacional como una instalación que se 
encontraba albergada en el Museo de Antioquia. En ella, un espacio blanco, un lugar aséptico bastante neutral; en la totalidad de 
las paredes se encuentra dibujada una retícula, elemento recurrente en la obra de Posada. El espacio se acompaña de fotografías, 
dibujos y acuarelas en conjunción con elementos mobiliarios que podríamos encontrar en cualquier hospital,  sin embargo, lo que 
contienen estos mobiliarios no son aparatos sofisticados, ni elementos quirúrgicos, ni medicinas farmacéuticas, lo que ellos con-
tienen son plantas, plantas en viejas vasijas que nos remiten indudablemente a esos espacios domésticos de antaño. ¿Quién no 
recuerda a una abuela obsesionada por los trastes y las yerbas?

Las plantas, el mobiliario, las fotografías, los dibujos y sus acuarelas, nos cuentan historias, nos acogen con familiaridad, nos ad-
vierten que en ellos cohabitan el conocimiento científico y la tradición ancestral proponiendo un abrazo cálido entre dos disciplinas 
que, si bien parecen distantes, son complementarias entre sí: la medicina oficial y las viejas tradiciones de la medicina botánica 
o  “medicina alternativa”. Sin duda, dos saberes, dos conocimientos que podrían cooperar armónicamente en pro de un equilibrio 
social y un estado de vida más llevadero.

Investigador / Investigadora: Mar Gascó
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Desde la experiencia para el desarrollo del proyecto Libia Posada encarnó la vivencia de habitar las tierras de Coquí (Chocó) una 
región donde los lugareños reconocen las plantas como el recurso más preciado, pues sus “yerbitas” lo pueden casi todo: hierbas 
para alimentarse, hierbas para curar, hierbas para sobrevivir…sobrevivir en condiciones precarias en un lugar geográfico casi su-
primido del mapa, donde los grupos armados siembran el conflicto como una imposición (malas hierbas). Como habitante foránea 
Libia Posada procuró compartir su conocimiento en medicina a mujeres y hombres de esta comunidad pese a las manifestadas 
desconfianzas con el proyecto de la nueva huésped: “¿Alguien sin sueldo que hace cosas con la gente? ¿Para qué? ¿Qué gana?”…  
“¿Ella es médica? -No, es una artista- ¿Qué hace? ¿Canta, baila entretiene? –No- ¿Entonces por qué es artista? –Ah, es que un 
artista, es cualquiera”…

Varios fueron los días de introspección y reflexión con su proyecto. Mientras encontraba los recursos adecuados con los cuales tejer 
una lazo de confianza, Libia Posada dibuja, recorre lugares, juega con los niños, toma registros para así documentar su vivencia, 
gracias a ello, las fotografías que hacen parte de su instalación son imágenes cargadas de realidades cotidianas llenas de poética 
visual, limpias, sobrias pero dicientes. En ellas se perciben cierto aire nostálgico, una especie desaudade, un sentimiento afectivo 
próximo a la melancolía estimulada por la distancia temporal hacia algo, donde además intuimos el deseo de resolver esta distancia.

Para concluir podemos afirmar sin temor a equivocarnos que Hierbas de Sal y Tierra o Estudio para cartografía distópicareafirma la 
función del arte como un principio que se erige desde la experiencia humana, desde compartir conocimientos, desarrollar diálogos, 
activar transformaciones en el pensamiento individual, colectivo y propio para, finalmente, darle así un sentido real a su propósito.

(en: http://bitacoradetextos.blogspot.com.es/2013/11/hierbas-para-sobrevivir.html)
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Autor / Autora: Libia Posada
Año: 2002
Nacionalidad: Colombia
Técnicas y medios: Instalación.  Materiales: Doce máquinas dispensadoras de caramelos y pastillas
Medidas: Medidas variables

Página web: No hay datos
Exposiciones:
– Máquinas de curar, Sala Norte de Sala de exposiciones de la Alianza Colombo Francesa, Bogotá, Colombia (2002)
Bibliografía: No hay datos
Webgrafía: 
– http://www.eltiempo.com/archivo/documento/MAM-1345985
– http://ciudadelasmujeres.blogspot.com.es/2013/01/libia-posada-espacio-cuerpo.html

LIBIA POSADA / MÁQUINAS DE CURAR

Investigador / Investigadora: Mar Gascó

Descripción: Libia Posada instaló en la sala de exposiciones de la Alianza Colombo Francesa, sede norte, una docena de dispen-
sadores de droga psiquiátrica, similares a los que proveen golosinas en almacenes y centros comerciales. Es su propuesta artística 
más reciente que, como sus obras anteriores, está relacionada con la medicina, especialmente la psiquiatría.

Estos dispensadores o máquinas de curar, contienen pastillas dentro de burbujas de vidrio que, según Posada: Buscan generar re-
flexiones en torno a la condición artificial del sujeto contemporáneo y su dependencia de la ingestión de sustancias químicas, para 
mantener su integridad y equilibrio. La armonía ya no es interna sino externa y autoadministrada .

La galería es una especie de jardín donde los espectadores tienen la posibilidad de interactuar, introduciendo dos monedas de cien 
pesos para retirar la pastilla que más les atraiga. Hay tranquilizantes, antidepresivos y estimulantes. El espacio también ha sido 
modificado, sobre las paredes dibujos reticulares semejan los baldosines asépticos de los hospitales y clínicas.

Para la curadora de la muestra, Carmen María Jaramillo: La obra genera un espacio híbrido entre el hospital y el centro comercial, 
planteando una línea difusa entre el confinamiento y la libertad .

La artista y la curadora de la muestra consideran que los medios imponen la salud y la felicidad como condiciones indispensables 
para que la vida adquiera sentido, aunque estos valores no encuentren correspondencia real en el mundo de lo cotidiano.
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Autor / Autora: Libia Posada
Año: 2006
Nacionalidad: Colombia
Técnicas y medios: Acción colectiva con 50 mujeres en espacio público, Medellín
Medidas: duración (16 horas)

Página web: No hay datos
Exposiciones:
– EVIDENCIA CLINICA: RE-TRATOS, en el marco de FOTOLOGÍA. Museo Nacional de Colombia. Bogotá (2007)
– EVIDENCIA CLÍNICA. Centro Colombo Americano. Medellín (2006)
Bibliografía: No hay datos
Webgrafía: 
– https://atlasiv.com/la-galeria-empanada-intervenciones-de-la-artista-libia-posada/
– http://www.revistasexcelencias.com/arte-por-excelencias/editorial-3/reportaje/el-borde-y-el-limite-la-obra-de-libia-posada
– http://mde.org.co/mde07/nodo/memorias-del-mde07/artistas/libia-posada/
– http://ciudadelasmujeres.blogspot.com.es/2013/01/libia-posada-el-baile-de-las-que-sobran.html

LIBIA POSADA / EVIDENCIA CLÍNICA 1

Investigador / Investigadora: Mar Gascó
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Descripción: A Medellín le han dicho el “Silicon Valley” de Colombia. Y no por su alta tecnología. El epíteto se refiere al porcentaje 
de mujeres que se han realizado compulsivamente cirugías estéticas en este valle de Los Andes. Es un lugar común por investigar, 
pero una realidad que parece estar favorecida por los estrafalarios estándares de belleza que impuso en su momento la violenta y 
patriarcal cultura mafiosa, quienes tenían a la mujer voluptuosa como su máximo botín, el desarrollo de la industria médica al igual 
que la del modelaje y la moda, en la que ha sido la cuna textil del país. Todas las condiciones para producir una tormenta perfecta 
que controla los cuerpos femeninos. Las mujeres de Medellín tienen, pues, una presión inusual para estar siempre maquilladas, 
vestidas provocativamente y dispuestas al exigente ojo masculino. El metro de la ciudad no es la excepción.

Un día del 2006, sin embargo, fueron otras las mujeres que circularon por esta larga serpiente aérea que teje el norte de la carencia 
con el sur de la opulencia urbana. Empezaron a viajar en sus vagones relucientes, mujeres de todas las edades con otros colores 
en sus caras, diferentes al rouge y la pestañina habitual. Los rostros de ancianas y jóvenes estaban marcados por las huellas que 
dejan en la piel los golpes. Estas marcas no son sólo un hecho físico, sino un significante con un significado cultural muy preciso. 
Las lecturas de los transeúntes así lo tradujeron. Entonces su ojo se mostró como un nuevo inquisidor y se transmutó en una len-
gua colectiva que dejó resbalar comentarios como “Por puta será que le dieron tan duro”, cuando ellas pasaban. Las mujeres, con 
silencio y dignidad, enfrentaron las quejas de aquel ojo que ese día vio enturbiado su complaciente panorama de chicas deseables.

Esta frase resumió la situación y dio en la clave del malestar: “Eres muy valiente de salir así”. Esa era precisamente la tensión inso-
portable que se estaba presentando: ellas estaban volviendo pública una violencia que debía ser privada. El reclamo no era hacia 
quien había provocado el arcoíris del maltrato en estos rostros (traducido invariablemente como un agente masculino), sino hacia 
la osadía de aquellas que habían decidido exhibirlo por las calles, las oficinas, los supermercados, los bancos, las universidades. 
Subversivamente habían vuelto grito lo que debía permanecer susurro.

Lo que los usuarios del metro no sabían era que estas mujeres también estaban maquilladas, aunque de otra manera, en una acción 
liderada por la artista Libia Posada. Ella había convocado a 50 mujeres con historias de violencia asociada al género a unos talleres 
en los cuales se les había “invitado a desplazarse desde su condición de víctimas a una condición de poder personal”. Luego a las 
participantes se les hizo una reproducción a partir de técnicas de arte forense , ya no por un “esteticista”, sino por un artista forense 
quien reprodujo en sus pieles fielmente los rastros de una golpiza. Con esta máscara salieron a las calles y al metro a activar los 
silencios del orden público. Estaban creando una imagen para un ritual innombrable. 

(Sol Astrid Giraldo, en: https://atlasiv.com/la-galeria-empanada-intervenciones-de-la-artista-libia-posada/)

Investigador / Investigadora: Mar Gascó
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Autor / Autora: Libia Posada
Año: 2008
Nacionalidad: Colombia
Técnicas y medios: Fotografía e impresión digital a color
Medidas: 80×64,1 cm

Página web: No hay datos
Exposiciones:
– EVIDENCIA CLINICA: RE-TRATOS, en el marco de FOTOLOGÍA. Museo Nacional de Colombia. Bogotá (2007)
– EVIDENCIA CLÍNICA. Centro Colombo Americano. Medellín (2006)
Bibliografía: No hay datos
Webgrafía: 
– https://atlasiv.com/la-galeria-empanada-intervenciones-de-la-artista-libia-posada/
– http://www.revistasexcelencias.com/arte-por-excelencias/editorial-3/reportaje/el-borde-y-el-limite-la-obra-de-libia-posada
– http://mde.org.co/mde07/nodo/memorias-del-mde07/artistas/libia-posada/
– http://ciudadelasmujeres.blogspot.com.es/2013/01/libia-posada-el-baile-de-las-que-sobran.html

LIBIA POSADA / EVIDENCIA CLÍNICA II: RETRATOS

Investigador / Investigadora: Mar Gascó
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Descripción:  La acción llamada Evidencia Clínica tuvo una continuación al año siguiente (2007) en el Museo de Antioquia. La artista 
reconoció a este parnaso iconográfico como la matriz visual de la cultura de la región desde donde se decide con omnipotencia y 
verticalidad quiénes pueden tener imagen y quiénes no, los cuerpos ejemplares y los excluidos, los que importan y los que impor-
tan menos. Se hizo entonces algunas iconoclastas preguntas: ¿Dónde está la mujer en las colecciones de los museos?, ¿cómo se 
conciben?, ¿están todas? ¿qué clase de mujeres se han retratado?¿quiénes lo han hecho? ¿Qué han debido hacer para acceder 
a la “mirabilidad”? ¿A qué han tenido que renunciar para ser inmortalizadas? ¿Cómo se han tenido que maquillar? ¿Cuánto han 
debido callar?

(…)

Con estas preguntas, que la acercan a los planteamientos de las guerrilla girls, Posada examinó la sala del siglo XIX. Quiso hacer 
notar allí que faltaba, precisamente, aquella imagen que subversivamente había puesto a circular en el espacio público en su pri-
mera versión de Evidencia Clínica. Y todo lo que está detrás, que es algo mucho más complejo que un hombre brutal agrediendo a 
una indefensa víctima como respuesta a alguna desavenencia doméstica.

La artista, quien también es médica, y se ha ocupado a lo largo de su obra del lenguaje, los rituales, los objetos de la medicina, 
considerándolos instrumentos de control sobre los cuerpos, plantea aquí una hipótesis: el rostro de una mujer golpeada es una 
patología social de la cual estas mujeres son sólo un síntoma. Se trata de una sociedad que produce este tipo de imágenes y luego 
las esconde. El orden de la plácida galería se da sobre el fondo de un silencio aterradoramente cargado. Entonces decide construir 
esa imagen que no está. Esa imagen en la que aunque toda una sociedad participa, nadie quiere ver, como quedó demostrado en 
su acción en la calle.

(…)

En Evidencia Clínica Retratos el ejercicio fue diferente. Las mujeres fueron fotografiadas con sus rostros golpeados, pero ahora si-
mulando los gestos y vestidos de los escasos retratos femeninos decimonónicos, a los cuales reemplazaron en marcos parecidos. 
Allí se mimetizaron con los retratos de hombres de Estado y próceres que el arte oficial despliega victoriosamente en este espacio. 
Cuando el espectador llegaba era sorprendido por esta sucesión de prohombres salpicada aquí y allá por una que otra mujer con 
su rostro herido.

Investigador / Investigadora: Mar Gascó
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Se trataba de un asalto al silencio del poder masculino sobre los cuerpos femeninos, a la lógica de la circulación de las imágenes, 
a las inclusiones y exclusiones iconográficas y a la estructura androcéntrica del guión museológico. Los hombres han representado 
allí el cuerpo universal, protagonista de la historia y recipiente de los valores patrios. Las pocas mujeres que habían logrado com-
partir este altar ideológico lo hacían en calidad de prótesis: eran las esposas, las madres, las hijas, sin ninguna hazaña particular 
además de esos apellidos que las entroncaban con el poder patriarcal. La violencia de la mirada y del guión, sin embargo, quedaba 
opacada. Con la intervención de Posada, ésta sale a la superficie, a la piel. Se vuelve color, se transmuta en presencia.

De esta manera la artista contamina toda una sala del museo, desafía la mirada hegemónica del hombre, la aséptica del arte, la 
moldeadora del retrato tradicional, desmitifica mitos, deshace lugares comunes y, pone a temblar los arquetipos. Todo ello, gracias 
a unos procedimientos de implantes, inserciones, cortes, trasplantes, amputaciones realizadas con la mayor precisión quirúrgica. 
Ante el silencio cargado del poder, estas imágenes oponen la dignidad de otro silencio; ante los ojos ciegos, la mirada de frente; 
ante los ideales de la belleza, la fealdad de sus síntomas.

(Sol Astrid Giraldo, en: https://atlasiv.com/la-galeria-empanada-intervenciones-de-la-artista-libia-posada/)
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Autor / Autora: Luke Jerram
Año: 2004
Nacionalidad: Reino Unido
Técnicas y medios: Escultura en vidrio transparente
Medidas: pequeña ( 16×10 cm ) grande ( 30×20 cm )

Página web: www.lukejerram.com
Exposiciones:
–Medicine and Art, en Mori Art Museum, Tokyo (2009)
–Glasstress, Venice Biennale, Italia (2011)
–Pulse: Art and Medicine, Strathmore Museum, USA (2013)
–Transparencies, Des Moines Art Centre, USA  (2013)
Bibliografía: No hay datos
Webgrafía: 
–http://www.huffingtonpost.com/2013/07/12/glass-microbiology-luke-jerram-viruses_n_3586354.html
–http://www.dailymail.co.uk/news/article-2276348/Glass-Microbiology-Luke-Jerrams-delicate-deadly-viruses-recrea-
ted-blown-glass.html
–http://www.theverge.com/2014/1/2/5267800/luke-jerram-glass-microbiology-gorgeous-sculptures-of-deadly-viruses
–https://artthescience.com/blog/2016/03/24/bits-luke-jerram/
–https://declickenclick.com/2013/01/16/el-artista-que-hace-de-un-virus-una-obra-de-arte-en-cristal/
–http://cultivacultura.jimdo.com/2014/10/04/luke-jerram-la-microbiolog%C3%ADa-como-forma-de-arte/

LUKE JERRAM / GLASS MICROBIOLOGY (SMALLPOX)

Investigador / Investigadora: Mar Gascó
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Descripción: Luke Jerram es un artista británico multidisciplinar (Bristol, 1974) que se caracteriza por sus ingeniosos proyectos 
relacionados con la creación de esculturas, instalaciones o la elaboración de proyectos de arte en vivo.

Entre sus múltiples trabajos destaca Glass Microbiology, en el que enfermedades mortales son representadas partiendo del con-
cepto de lo bello. De esta forma, Luke Jerram elabora esculturas de cristal como representaciones alternativas del virus, logrando 
una extraña interrelación entre la belleza visual de cada una de las figuras y lo que verdaderamente representan.

El hecho de que el cristal sea el elemento utilizado para configurar cada una de las piezas hace que el espectador sienta paralela-
mente la fragilidad y delicadeza de cada virus. Así pues, Luke Jerram deja entrever que algo mortal puede ser estéticamente bello.

Luke Jerran representa los virus de forma transparente e incolora. El objetivo del artista es reflejar que los virus son erróneamente 
representados con colores por meras razones estéticas, lo que afecta a la percepción y recepción del espectador.    

Cada una de las esculturas ha sido diseñada por el artista británico gracias a la participación de virólogos y microbiólogos de la 
Universidad de Bristol. No obstante, su gusto por la ciencia también ha supuesto un punto importante para el desarrollo de este 
proyecto.

El increíble resultado de ‘Glass Microbiology’ ha hecho que las obras de cristal de Jerran sean utilizadas en libros de texto y revistas 
científicas como ‘Nature’ o ‘The British Medical Journal’ como una útil representación de la virología. Además, la colección se ha 
expuesto en diversos museos de todo el mundo como el Metropolitam Museum of Art en Nueva York o el Mori Museum de Tokio, 
entre otros. 

(en: http://cultivacultura.jimdo.com/2014/10/04/luke-jerram-la-microbiolog%C3%ADa-como-forma-de-arte/)

Investigador / Investigadora: Mar Gascó
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Autor / Autora: Luke Jerram
Año: 2004
Nacionalidad: Reino Unido
Técnicas y medios: Escultura en vidrio transparente
Medidas: pequeña (30×14 cm) grande (50×18 cm)

Página web: www.lukejerram.com
Exposiciones:
–Medicine and Art, en Mori Art Museum, Tokyo (2009)
–Glasstress, Venice Biennale, Italia (2011)
–Pulse: Art and Medicine, Strathmore Museum, USA (2013)
–Transparencies, Des Moines Art Centre, USA  (2013)
Bibliografía: No hay datos
Webgrafía: 
–http://www.huffingtonpost.com/2013/07/12/glass-microbiology-luke-jerram-viruses_n_3586354.html
–http://www.dailymail.co.uk/news/article-2276348/Glass-Microbiology-Luke-Jerrams-delicate-deadly-viruses-recrea-
ted-blown-glass.html
–http://www.theverge.com/2014/1/2/5267800/luke-jerram-glass-microbiology-gorgeous-sculptures-of-deadly-viruses
–https://artthescience.com/blog/2016/03/24/bits-luke-jerram/
–https://declickenclick.com/2013/01/16/el-artista-que-hace-de-un-virus-una-obra-de-arte-en-cristal/
–http://cultivacultura.jimdo.com/2014/10/04/luke-jerram-la-microbiolog%C3%ADa-como-forma-de-arte/

LUKE JERRAM / GLASS MICROBIOLOGY (MALARIA)

Investigador / Investigadora: Mar Gascó
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Autor / Autora: Luke Jerram
Año: 2004
Nacionalidad: Reino Unido
Técnicas y medios: Escultura en vidrio transparente
Medidas: 45×30 cm

Página web: www.lukejerram.com
Exposiciones:
–Medicine and Art, en Mori Art Museum, Tokyo (2009)
–Glasstress, Venice Biennale, Italia (2011)
–Pulse: Art and Medicine, Strathmore Museum, USA (2013)
–Transparencies, Des Moines Art Centre, USA  (2013)
Bibliografía: No hay datos
Webgrafía: 
–http://www.huffingtonpost.com/2013/07/12/glass-microbiology-luke-jerram-viruses_n_3586354.html
–http://www.dailymail.co.uk/news/article-2276348/Glass-Microbiology-Luke-Jerrams-delicate-deadly-viruses-recrea-
ted-blown-glass.html
–http://www.theverge.com/2014/1/2/5267800/luke-jerram-glass-microbiology-gorgeous-sculptures-of-deadly-viruses
–https://artthescience.com/blog/2016/03/24/bits-luke-jerram/
–https://declickenclick.com/2013/01/16/el-artista-que-hace-de-un-virus-una-obra-de-arte-en-cristal/
–http://cultivacultura.jimdo.com/2014/10/04/luke-jerram-la-microbiolog%C3%ADa-como-forma-de-arte/

LUKE JERRAM / GLASS MICROBIOLOGY (EBOLA)

Investigador / Investigadora: Mar Gascó
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Descripción: Soy fotoperiodista y al mismo tiempo tengo enfermedad renal crónica desde 2004.

Por primera vez me encontré delante y detrás de la cámara, fotógrafa y protagonista al mismo tiempo. La fotografía era un medio 
utilizado para convertir mi miedo en fuerza y   creatividad. El autorretrato convertido en voz de mí misma, una manera de contar mi 
historia, una forma de participación en el informe, una nueva forma de contar historias con imágenes, una forma de conocimiento 
que se necesita para romper la barrera del miedo que existe cuando cada uno de nosotros se enfrenta a algo desconocido. Desde 
el 31 de julio de 2011, hasta el día de hoy, conté la historia de un paciente de riñón, el momento de la prediálisis, la elección de la 
diálisis peritoneal, la relación con médicos y enfermeras, con mi familia y amigos,con mi pareja, esperando una llamada, conectada 
a una máquina hasta la llegada del trasplante. Ellos están completamente seguros de que la enfermedad me ha hecho una mejor 
persona y, por tanto, una mejor fotógrafa. En este momento la pregunta que me hago a menudo es: ¿sería posible para mí ser fotó-
grafa si no hubiera tenido la experiencia de esta enfermedad?

(Luna Coppola en: http://www.perugiasocialphotofest.org/en/luna-coppola-2/)

Autor / Autora: Luna Coppola
Año: 2011-en proceso
Nacionalidad: Italia
Técnicas y medios: Fotografía
Medidas: No hay datos

Página web: www.lunacoppola.com
Exposiciones:
- L’Ospite – International Art Therapy Conference at Fine Art Accademy in Naples, Italy (2015)
- Perugia Social Photo Fest (2013)
Bibliografía: No hay datos
Webgrafía: 
– http://www.lunacoppola.com/index.php/project/l-ospite/
– https://workshophotolab.wordpress.com/2013/01/16/connected-to-self-life-and-re-life/
– http://www.perugiasocialphotofest.org/en/luna-coppola-2/

LUNA COPPOLA / L’OSPITE

Investigador / Investigadora: Mar Gascó
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Descripción: Soy fotoperiodista y al mismo tiempo tengo enfermedad renal crónica desde 2004.

Por primera vez me encontré delante y detrás de la cámara, fotógrafa y protagonista al mismo tiempo. La fotografía era un medio 
utilizado para convertir mi miedo en fuerza y   creatividad. El autorretrato convertido en voz de mí misma, una manera de contar mi 
historia, una forma de participación en el informe, una nueva forma de contar historias con imágenes, una forma de conocimiento 
que se necesita para romper la barrera del miedo que existe cuando cada uno de nosotros se enfrenta a algo desconocido. Desde 
el 31 de julio de 2011, hasta el día de hoy, conté la historia de un paciente de riñón, el momento de la prediálisis, la elección de la 
diálisis peritoneal, la relación con médicos y enfermeras, con mi familia y amigos,con mi pareja, esperando una llamada, conectada 
a una máquina hasta la llegada del trasplante. Ellos están completamente seguros de que la enfermedad me ha hecho una mejor 
persona y, por tanto, una mejor fotógrafa. En este momento la pregunta que me hago a menudo es: ¿sería posible para mí ser fotó-
grafa si no hubiera tenido la experiencia de esta enfermedad?

(Luna Coppola en: http://www.perugiasocialphotofest.org/en/luna-coppola-2/)

Autor / Autora: Luna Coppola
Año: 2011-en proceso
Nacionalidad: Italia
Técnicas y medios: Fotografía
Medidas: No hay datos

Página web: www.lunacoppola.com
Exposiciones:
- L’Ospite – International Art Therapy Conference at Fine Art Accademy in Naples, Italy (2015)
- Perugia Social Photo Fest (2013)
Bibliografía: No hay datos
Webgrafía: 
– http://www.lunacoppola.com/index.php/project/l-ospite/
– https://workshophotolab.wordpress.com/2013/01/16/connected-to-self-life-and-re-life/
– http://www.perugiasocialphotofest.org/en/luna-coppola-2/

LUNA COPPOLA / L’OSPITE

Investigador / Investigadora: Mar Gascó
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Descripción: Esculturas orgánicas realizadas con flores disecadas en gel de sílice sobre silicona transparente, en cubos exposito-
res de metacrilato de 25×25 cm. 

Intencionadamente, y tras varios episodios e ingresos por dolor intestinal que culminan en un posible diagnóstico por enfermedad 
de Crohn (enfermedad autoinflamatoria del intestino), se buscó establecer relaciones metafóricas visuales, entre el tono rojizo de 
las flores con las entrañas del cuerpo, y semánticas, jugando con la metonimia de la flora intestinal. Esta interpretación del cuerpo 
cercana al paisaje fue fruto de las impresiones tras observar el interior de su cuerpo a través de la endoscopia; una reliquia de un 
viaje a una dimensión intra-corpórea. (Mar Gascó)

Autor / Autora: Mar Gascó
Año: 2013-2015
Nacionalidad: España
Técnicas y medios: serie de 7 esculturas orgánicas. Materiales (silicona transparente, flores disecadas, metacrilato)
Medidas: 25x25x25 cm c.u.

Página web: www.margascosabina.net
Exposiciones:
–Doble Retorno. Arte y Enfermedad en diálogo (2015) Sala de Exposiciones de la Universitat `Politècnica de València
–Mar Gascó. El cuerpo descrito, en ECCO Espacio de Creación Contemporánea de Cádiz (2015-2016)
–Mar Gascó: Oysia, en EspacioGB de la Facultad de Bellas Artes de la Universidad de Sevilla (2015)
Bibliografía: No hay datos
Webgrafía: 
–http://media.wix.com/ugd/152952_26588635671c46d09e557105f6e83526.pdf
–https://labusquedadelbiodroide.wordpress.com/2016/05/04/mar-gasco-reflexiones-de-una-bioartista/
–http://aladar.es/oysia-des-ocultar-el-cuerpo/
–http://elrespirador.es/mar-gasco-sabina.html

MAR GASCÓ / BIOPSY

M

Investigador / Investigadora: Mar Gascó
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Descripción: La mirada médica es un arte que requiere precisión para encontrar a través de la opacidad del cuerpo, los elementos 
que significan las diferentes enfermedades. Éstas, parecen acechar gestándose silenciosamente en el interior del cuerpo, siendo 
difícil en ocasiones hallarlas bajo el espesor de la piel. Este es el caso del virus de la Hepatitis-C que, como bien me explicaron por 
medio de entrevistas los diferentes especialistas médicos durante mi residencia artística, una vez contraído puede pasar por largos 
periodos latentes perjudicándonos gravemente.

La tecnología de diagnóstico, como una prótesis que amplía la habilidad del especialista médico, tiene la capacidad de volvernos 
translúcidos; de vernos nítidos y precisos como a través de un cristal o del microscopio. E-T-H-E-R-E-A-L, bajo un claro guiño al 
rigor científico por su aséptica forma de describir la enfermedad por medio del síntoma, guarda claras alusiones metafóricas a la fra-
gilidad del ser a través del uso del vidrio como material de creación. Su capacidad para des-ocultar lo hace idóneo para referirnos a 
la reveladora objetividad de la medicina. A su vez, en un sorprendente paralelismo con la enfermedad, la potencial peligrosidad que 
representaba esta pieza para las instalaciones y visitantes del hospital, ha terminado por cerrar su círculo conceptual. (Mar Gascó)

Autor / Autora: Mar Gascó
Año: 2016
Nacionalidad: España
Técnicas y medios: Escultura/Instalación colgante. Materiales (9 cristales de 5 mm de grosor grabados a láser)
Medidas: 60×25 cm c.u.

Página web: www.margascosabina.net
Exposiciones:
–Allí adentro (2016) Sala cuidArt del Hospital Marina Salud de Denia, Alicante.
Bibliografía: No hay datos
Webgrafía: 
–https://labusquedadelbiodroide.wordpress.com/2016/05/04/mar-gasco-reflexiones-de-una-bioartista/

MAR GASCÓ / E-T-H-E-R-E-A-L

Investigador / Investigadora: Mar Gascó
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Descripción: Composición de 28 fotograbados a partir de la superposición progresiva de dos mamografías (pre y postoperatoria) 
buscando el símil con el calendario lunar y sus diferentes fases, tan estréchamente vinculado a los ciclos naturales de la mujer. Un 
autorretrato de la metamorfosis sufrida.

Autor / Autora: Mar Gascó
Año: 2012
Nacionalidad: España
Técnicas y medios: Composición de 28 fotograbados sobre papel Michel crema de 240 grs
Medidas: 80×95 cm

Página web: www.margascosabina.net
Exposiciones:
–Mar Gascó. El cuerpo descrito (2015-2016) Espacio de Creación Contemporánea de Cádiz (ECCO)
-Mar Gascó. Oysia (2015) Espacio GB Facultad de Bellas Artes de la Universidad de Sevilla
Bibliografía: No hay datos
Webgrafía: 
–https://labusquedadelbiodroide.wordpress.com/2016/05/04/mar-gasco-reflexiones-de-una-bioartista/
–http://aladar.es/oysia-des-ocultar-el-cuerpo/
–http://conservacionyrestauracionpatrimonio.blogspot.com.es/2015/04/encuentro-arte-y-ciencia-mar-gasco.html

MAR GASCÓ / CICLO

Investigador / Investigadora: Mar Gascó
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Autor / Autora: Marc Quinn
Año: 2009
Nacionalidad: Reino Unido
Técnicas y medios: Escultura. Bronce. 
Medidas: 167h x 105w x 45d cms

Página web: www.albertjwinn.com
Exposiciones:
-Allanah, Buck, Catman, Chelsea, Michael, Pamela & Thomas, White Cube Londres, (2010) 
-Marc Quinn: All of Nature flow through us. Kunsten - Museo de Arte Moderno de Aalborg, Dinamarca (2012)
Bibliografía: No hay datos
Webgrafía: Proyecto de diario fotográfico. Impresión en gelatina  de plata b/n

MARC QUINN / BUCKK&ALLANAH(LIFESIZE)

Investigador / Investigadora: Mar Gascó
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Autor / Autora: Mark Morrisroe
Año: 1989
Nacionalidad: Estados Unidos
Técnicas y medios: Fotografía Polaroid T-665
Medidas: 10,8 x 8,6 cm

Página web: No hay datos
Exposiciones:
– Mark Morrisroe, 1959 – 1989, Neue Gesellschaft fur Bildende Kunst, Berlín (1997)
– My Life: Mark Morrisroe, Polaroids 1977 – 1989, MOCA, Los Ángeles (1997)
Bibliografía: 
- Ottmann, K. (1999): Mark Morrisroe. Editorial Twin Palms Publishers, EE.UU
Webgrafía: 
- http://www.bbk.ac.uk/art-history/research/visualising-illness/image-gallery/Mark%20Morrisroe-Untitled
– https://www.visualaids.org/artists/detail/mark-morrisroe
– http://luisantoniodevillena.es/web/noticias/en-la-flor-del-malditismo-el-fotografo-mark-morrisroe/
– http://leopoldest.blogspot.com.es/2012/04/mark-morrisroe-crudo-testimonio-del.html

MARK MORRISROE / SELF PORTRAIT

Investigador / Investigadora: Mar Gascó
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Descripción: El fotógrafo estadounidense Mark Morrisroe (1959-89) fue uno de los primeros artistas en crear un relato visual en 
primera persona de la «experiencia del SIDA», documentando su hospitalización y muerte en una serie de íntimos autorretratos 
en polaroids blanco y negro, muchos de los cuales presentan al artista enfermo en poses semi-eróticas. Esto podría parecer in-
congruente con su estado crítico de salud: como sostiene el historiador de la medicina Sander Gilman, hay una fuerte suposición 
cultural de que el cuerpo enfermo será visualmente marcado, como feo e indeseable.

En esta imagen el artista se encuentra en un carro del hospital, su brazo derecho atado a un goteo intravenoso, su cuerpo contor-
sionado para que su cabeza se vuelva hacia la cámara se retuerce, su vestido cae para revelar nalgas, piernas y genitales. Conven-
cionalmente, esta postura expuesta y contorsionada podría leerse como expresión del dolor y la vulnerabilidad de un hombre en 
las últimas semanas de su vida. Sin embargo, el cuerpo retorcido tiene connotaciones no sólo de dolor, sino también de éxtasis; el 
brazo encuadernado insinúa las prácticas sadomasoquistas; y las nalgas desnudas, unidas a la frescura fría de la mirada de Morris-
roe, sugieren desafío e invitación.

¿Qué paralelos podrían establecerse entre el cuerpo enfermo y el sexual, entre la experiencia erótica y la clínica? ¿El cuerpo en-
fermo todavía está marcado como feo e indeseable en el arte contemporáneo y la cultura visual? ¿Podría el uso de un vocabulario 
visual erótico (como en el caso de Morrisroe) permitir que un sujeto gravemente enfermo se represente a sí mismo como simultá-
neamente vulnerable y empoderado?

(en: http://www.bbk.ac.uk/art-history/research/visualising-illness/image-gallery/Mark%20Morrisroe-Untitled)

Investigador / Investigadora: Mar Gascó
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Autor / Autora: Mark Morrisroe
Año: 1988
Nacionalidad: Estados Unidos
Técnicas y medios: Fotografía. Impresión en gelatina de palta sobre acetato coloreado
Medidas: 20x16cm

Página web: No hay datos
Exposiciones:
– Mark Morrisroe, 1959 – 1989, Neue Gesellschaft fur Bildende Kunst, Berlín (1997)
– My Life: Mark Morrisroe, Polaroids 1977 – 1989, MOCA, Los Ángeles (1997)
Bibliografía: 
- Ottmann, K. (1999): Mark Morrisroe. Editorial Twin Palms Publishers, EE.UU
Webgrafía: 
- http://www.bbk.ac.uk/art-history/research/visualising-illness/image-gallery/Mark%20Morrisroe-Untitled
– https://www.visualaids.org/artists/detail/mark-morrisroe
– http://luisantoniodevillena.es/web/noticias/en-la-flor-del-malditismo-el-fotografo-mark-morrisroe/
– http://leopoldest.blogspot.com.es/2012/04/mark-morrisroe-crudo-testimonio-del.html

MARK MORRISROE / SIN TÍTULO

Investigador / Investigadora: Mar Gascó
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Autor / Autora: Martínez Villegas
Año: 2011
Nacionalidad: España
Técnicas y medios: Vídeo monocanal de imágenes fijas en transición y sin sonido
Medidas: 6 minutos

Página web: www.martinezvillegas.com
Exposiciones:
– En el Nombre del Sexo, Sala Noble de L’Edifici del Rellotge. Escola Industrial de Barcelona (2011)
Bibliografía: 
– Martínez Villegas, Juan (2014): Videoarte expandido. Espacio de confluencia entre la cinematografía y la escultura. Tesis Doctoral 
por la Universitat de Barcelona
Webgrafía: 
– http://www.stopsida.org/wp-content/uploads/2015/12/Proyectos-StopSida-MartinezVillegas-pliegos-baja.pdf
– http://www.martinezvillegas.com/index.php?/selected-works/la-piel-continua/
– http://www.martinezvillegas.com/index.php?/arte-y-accion-social/enelnomdelsexe-2011-actualizando/

MARTÍNEZ VILLEGAS / LA PIEL CONTINUA

Investigador / Investigadora: Mar Gascó
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Descripción: (…)a través de la creación audiovisual se planteó un camino hacia la exoneración del miedo, la culpa y las falsas 
creencias, basado en la elaboración de percepciones conscientes e inconscientes de nuestra mirada hacia lo que rodea al VIH. 
Esta elaboración estaba basada en la pregunta ¿Quién soy más allá de lo que soy para los demás? La comprensión de la propia 
identidad, nos conduce por empatía a la aplicación de esta pregunta universal, dentro de un colectivo que cuestiona diariamente 
las diferentes identidades impuestas por el poder. Al trabajar con la identidad de género, la orientación sexual y el estado serológico 
de las personas LGTB, estamos visibilizando y elaborando la confrontación con los prejuicios y el estigma asociados a la infección 
del VIH. Las obras que conformaban el recorrido total de la instalación, quedaron como evidencia del proceso reflexivo y de trabajo 
en equipo entre amigos y miembros de la Asociación Stop Sida y el autor.

La piel continua, en un proceso de experimentación más allá de las estructuras impuestas o transmitidas de lo que es el género y 
el cuerpo dado, la persona transforma voluntariamente su cuerpo. Lo que vemos es un meta-cuerpo, un paisaje humano, diverso, 
unitario y continuo. Contamos con la colaboración de una mujer, un hombre y una mujer trans para realizar las sesiones fotográficas. 
En la edición del video se realizó un proceso de fusión entre los tres cuerpos para componer el landscape en el que subyace una 
transgresión de la mirada y el cuestionamiento del binomio del género que excluye otras opciones o vivencias.

(en: http://www.stopsida.org/wp-content/uploads/2015/12/Proyectos-StopSida-MartinezVillegas-pliegos-baja.pdf)

Enlace del vídeo: https://vimeo.com/112468122

Investigador / Investigadora: Mar Gascó
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Autor / Autora: Martínez Villegas
Año: 2002
Nacionalidad: España
Técnicas y medios: Video-instalación. Proyección y contenedor con pantalla y urna de cristal. Vídeo sin sonido en interior de co-
lumna 10’ loop. Video con sonido en proyección 10’ loop. Columna de madera lacada en negro con urna de vidrio (100 cm alto x 20 
cm ancho + 30 cm alto de urna), y pantalla en el interior en posición horizontal para una vista cenital
Medidas: No hay datos

Página web: www.martinezvillegas.com
Exposiciones:
– En el Nombre del Sexo, Sala Noble de L’Edifici del Rellotge. Escola Industrial de Barcelona (2011)
Bibliografía: 
– Martínez Villegas, Juan (2014): Videoarte expandido. Espacio de confluencia entre la cinematografía y la escultura. Tesis Doctoral 
por la Universitat de Barcelona
Webgrafía: 
– http://www.stopsida.org/wp-content/uploads/2015/12/Proyectos-StopSida-MartinezVillegas-pliegos-baja.pdf
– http://www.martinezvillegas.com/index.php?/selected-works/la-piel-continua/
– http://www.martinezvillegas.com/index.php?/arte-y-accion-social/enelnomdelsexe-2011-actualizando/

MARTÍNEZ VILLEGAS / LO QUE QUIERES QUE TE CUENTE

Investigador / Investigadora: Mar Gascó
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Descripción: Para esta obra se recopilaron imágenes aportadas por miembros y colaboradores de la organización. Un proceso de 
recolección, taxonomía, creación artesanal de las diapositivas, expansión en el espacio y representación en forma de collage de 
luz y sonido. La proyección en blanco y negro mostraba las diapositivas, pero éstas sólo aparecían como fogonazos de luz. Acom-
pañaba a la proyección un expositor, contenedor de una pantalla, en la que aparecían las imágenes reales. Esta narración interior 
se contraponía con su codificación por sobreexposición. Lo visible, lo aparente no muestra la realidad sino su reflejo. La verdad 
íntima está oculta y suele pasar desapercibida. La instalación actuaba como contenedor de la memoria, planteando que al inicio 
del proceso del aprendizaje de la sexualidad, la homosexualidad ha sido vivida históricamente en soledad, en un encuentro del “yo” 
afectivo-sexual enmarcado en un entorno de represión. Lo que es imaginado o experimentado se edifica sobre los cimientos de la 
gestación del género desde referentes heterosexistas patriarcales que excluyen la visibilidad de la diversidad, lo que implica una 
mayor vulnerabilidad al VIH/SIDA. Así nos encontramos con la paradoja de que la vivencia de la memoria está en función de la expe-
riencia de lo invisible. La imagen de luz que se construía en función de fragmentos de otras, lo hacía desde la propia deconstrucción 
de su composición, metáfora de la búsqueda de la identidad desde la violencia que implica la invisibilidad. El proyecto contó con 
la colaboración de Adriana Morales, Luis Villegas, Kika Villalón y Sebastien Meyer (videos y fotos) y Hugo Castellanos (montaje).

(en: http://www.stopsida.org/wp-content/uploads/2015/12/Proyectos-StopSida-MartinezVillegas-pliegos-baja.pdf)

Investigador / Investigadora: Mar Gascó
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Descripción: En 1975, Mary Ellen Mark fue asignada por una revista para hacer una historia sobre la película Alguien voló sobre el 
nido del cuco, filmada en el Oregon State Hospital, una institución mental. Mientras estaba allí, conoció brevemente a las mujeres 
de Ward 81.

Ward 81 es la sala de seguridad de las mujeres del hospital, la única sala cerrada para mujeres en el estado. Las mujeres de este 
barrio son consideradas peligrosas para ellas mismos y para otros.

En febrero de 1976, Mary Ellen y Karen Folger Jacobs, escritora y científica social, tuvieron permiso para vivir en el barrio para fo-
tografiar y entrevistar a las mujeres. Pasaron treinta y seis días en la Sala; «War 81».

(en: http://www.maryellenmark.com/text/books/ward_81/text001_ward81.html#ward81_prologue)

Autor / Autora: Mary Ellen Mark
Año: 1976
Nacionalidad: Estados Unidos
Técnicas y medios: Fotografía en gelatina de plata
Medidas: 1″x14″ c.u.

Página web: www.maryellenmark.com
Exposiciones:
–Mary Ellen Mark, BlueSky Gallery. Oregón, EEUU (2011)
Bibliografía: No hay datos
Webgrafía: 
–http://www.maryellenmark.com/books/titles/ward_81/index001_ward81.html
–http://www.maryellenmark.com/text/magazines/american%20photographer/911T-000-001.html
–http://www.maryellenmark.com/text/books/ward_81/text001_ward81.html

MARY ELLEN MARK / WARD 81

Investigador / Investigadora: Mar Gascó
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Descripción: Luka, un niño de 12 años con distrofia muscular, puede no ser capaz de montar un monopatín o tirar con arco como 
otros niños de su edad, pero gracias a la ayuda de este fotógrafo, es capaz de verse a sí mismo participando en algunas de estas 
actividades que sólo había soñado.

En una serie fotográfica titulada The Little Prince, Matej Peljhan , un fotógrafo esloveno, trae la imaginación de Luka a la vida me-
diante la inclusión de variedad de escenas reales.

(Sara Gates en: http://www.huffingtonpost.com/2013/04/17/little-prince-matej-peljhan-photos_n_3102439.html)

Autor / Autora: Matej Peljhan
Año: 2013
Nacionalidad: Eslovenia
Técnicas y medios: Fotografía e impresión digital
Medidas: No hay datos

Página web: www.mate.1x.com
Exposiciones: No hay datos
Bibliografía: No hay datos
Webgrafía: 
– http://www.huffingtonpost.com/2013/04/17/little-prince-matej-peljhan-photos_n_3102439.html

MATEJ PELJHAN / THE LITTLE PRINCE

Investigador / Investigadora: Mar Gascó
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Descripción: Matej Peljhan nació en 1967 y pasó toda su infancia en un pequeño pueblo por encima del valle del Vipava, Eslovenia.
A la edad de 10, mientras jugaba con sus amigos, experimenta un accidente grave con algunos artefactos explosivos, repartidos 
por todo el mundo durante guerra II. Sufre numerosas lesiones, la mayoría de los SEVERAS como la pérdida del brazo derecho y un 
ojo (…) Él es uno de los pioneros de la fototerapia y Eslovenia y cofundador del Instituto para la fototerapia. Se lleva a cabo paso, 
talleres de fototerapia y proyectos, tanto con niños y adultos. 

(en: http://mate.1x.com/biography)

Autor / Autora: Matej Peljhan
Año: No hay datos
Nacionalidad: Eslovenia
Técnicas y medios: Fotografía.
Medidas: No hay datos

Página web: www.mate.1x.com
Exposiciones: No hay datos
Bibliografía: No hay datos
Webgrafía: No hay datos

MATEJ PELJHAN / METAMORPHOSIS «THE THINKER»

Investigador / Investigadora: Mar Gascó
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Descripción: Matej Peljhan nació en 1967 y pasó toda su infancia en un pequeño pueblo por encima del valle del Vipava, Eslovenia.
A la edad de 10, mientras jugaba con sus amigos, experimenta un accidente grave con algunos artefactos explosivos, repartidos 
por todo el mundo durante guerra II. Sufre numerosas lesiones, la mayoría de los SEVERAS como la pérdida del brazo derecho y un 
ojo (…) Él es uno de los pioneros de la fototerapia y Eslovenia y cofundador del Instituto para la fototerapia. Se lleva a cabo paso, 
talleres de fototerapia y proyectos, tanto con niños y adultos. 

(en: http://mate.1x.com/biography)

Autor / Autora: Matej Peljhan
Año: No hay datos
Nacionalidad: Eslovenia
Técnicas y medios: Fotografía.
Medidas: No hay datos

Página web: www.mate.1x.com
Exposiciones: No hay datos
Bibliografía: No hay datos
Webgrafía: No hay datos

MATEJ PELJHAN / MY WAY IS MY DECISION

Investigador / Investigadora: Mar Gascó
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Descripción: Matej Peljhan nació en 1967 y pasó toda su infancia en un pequeño pueblo por encima del valle del Vipava, Eslovenia.
A la edad de 10, mientras jugaba con sus amigos, experimenta un accidente grave con algunos artefactos explosivos, repartidos 
por todo el mundo durante guerra II. Sufre numerosas lesiones, la mayoría de los SEVERAS como la pérdida del brazo derecho y un 
ojo (…) Él es uno de los pioneros de la fototerapia y Eslovenia y cofundador del Instituto para la fototerapia. Se lleva a cabo paso, 
talleres de fototerapia y proyectos, tanto con niños y adultos. 

(en: http://mate.1x.com/biography)

Autor / Autora: Matej Peljhan
Año: No hay datos
Nacionalidad: Eslovenia
Técnicas y medios: Fotografía.
Medidas: No hay datos

Página web: www.mate.1x.com
Exposiciones: No hay datos
Bibliografía: No hay datos
Webgrafía: No hay datos

MATEJ PELJHAN / AUTO/MANUAL

Investigador / Investigadora: Mar Gascó
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Autor / Autora: Matuschka
Año: 1991
Nacionalidad: Estados Unidos
Técnicas y medios: Fotografía analógica 35mm color. 
Medidas: 20×24 cm

Página web: www.matuschka.net
Exposiciones:
– A Body Biography: Matuschka, en Sohn Fine Art’s Gallery , Lenox-Massachusetts (2013)
- Colección permanente: National Museum of Women in the Arts/ Y-Me, Chicago
Bibliografía: 
- Beauty of Damage. The Art of Matuschka, catálogo de exposición
- S. Kauffman, Linda “Malas y perversos. Fantasías en la cultura y el arte contemporáneo” Frónesis. Cátedra Universitat de Valencia. 
Grupo Anaya, S.A. Madrid, 2000
Webgrafía: 
– https://www.youtube.com/watch?v=ClAMFSclMxo

MATUSCHKA / VOTE YOURSELF

Investigador / Investigadora: Mar Gascó
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Descripción: Matuschka ha sido desde la década de 1970 un personaje dinámico en el mundo del arte: desde artista plástico, 
a escaparatista, modelo de fotógrafos de moda, actriz o fotógrafa. Su cuerpo y su fotografía, -sus medios de expresión artística 
principal-, destilaban belleza y erotismo. En 1991 tiene lugar la segunda tragedia de su vida; la primera de ellas, fue la muerte de su 
madre por cáncer de mama, y la segunda fue saber que había heredado la misma suerte que ella, siendo necesaria la extirpación 
del seno.

Tras este episodio, Matuschka captura con el objetivo de su cámara una de las consideradas “100 fotos que cambiaron el mundo” 
(Revista Life), la primera de una larga serie de autorretratos del proyecto Beauty out of Damage. La artista, emulando las poses y es-
tilo de su anterior trabajo como modelo, se muestra con un vestido asimétrico que deja ver la mutilación sufrida. Serena, sin pudor, 
nos muestra cómo un cuerpo puede seguir siendo bello a pesar de todo. Ella se sirve de su experiencia personal para establecer 
un diálogo. Es un grito, una protesta para un mundo donde las mujeres pueden ser «valoradas» por su físico y más severamente, 
por su pecho. Con su imagen logró que, por primera vez, la sociedad tuviera consciencia de lo que realmente la enfermedad hacía 
en sus cuerpos.

Según Carol Spiro, presidente canadiense de Acción Contra el Cáncer de Mama, Matuschka “Hizo más por el cáncer de mama, 
que nadie en los últimos 25 años”. Es por ello que este primer autorretrato, entre otros 12 importantes premios, fuera nominado al 
Premio Pulitzer.

No cabe duda del fuerte impacto que despertó la imagen. Fueron muchos los medios que publicaron en portada la fotografía, y 
muchos otros los que se pusieron las manos en la cabeza. Si un desnudo, un pecho, era motivo de censura en los medios de co-
municación, ¿por qué un pecho amputado no lo era? De esta experiencia de vida impulsó su obra hacia un camino de investigación 
acerca de la mujer, los límites de la belleza, la androginia y la identidad. (Mar Gascó)

Investigador / Investigadora: Mar Gascó
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Autor / Autora: Matuschka
Año: 1993
Nacionalidad: Estados Unidos
Técnicas y medios: Fotografía analógica 35mm color. 
Medidas: Medidas variables

Página web: www.matuschka.net
Exposiciones:
– A Body Biography: Matuschka, en Sohn Fine Art’s Gallery , Lenox-Massachusetts (2013)
Bibliografía: 
- Beauty of Damage. The Art of Matuschka, catálogo de exposición
- S. Kauffman, Linda “Malas y perversos. Fantasías en la cultura y el arte contemporáneo” Frónesis. Cátedra Universitat de Valencia. 
Grupo Anaya, S.A. Madrid, 2000
Webgrafía: 
– https://www.youtube.com/watch?v=ClAMFSclMxo

MATUSCHKA / BEAUTY OUT OF DAMAGE

Investigador / Investigadora: Mar Gascó
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Autor / Autora: Matuschka
Año: 1993
Nacionalidad: Estados Unidos
Técnicas y medios: Fotografía analógica 35mm color. 
Medidas: Medidas variables

Página web: www.matuschka.net
Exposiciones:
– A Body Biography: Matuschka, en Sohn Fine Art’s Gallery , Lenox-Massachusetts (2013)
Bibliografía: 
- Beauty of Damage. The Art of Matuschka, catálogo de exposición
- S. Kauffman, Linda “Malas y perversos. Fantasías en la cultura y el arte contemporáneo” Frónesis. Cátedra Universitat de Valencia. 
Grupo Anaya, S.A. Madrid, 2000
Webgrafía: 
– https://www.youtube.com/watch?v=ClAMFSclMxo

MATUSCHKA / AFTERNOON

Investigador / Investigadora: Mar Gascó
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Autor / Autora: Meeri Koutaniemi
Año: 2011-2013
Nacionalidad: Finlandia
Técnicas y medios: Proyecto fotográfico / Fotolibro documental
Medidas: No hay datos

Página web: www.meerikoutaniemi.com
Exposiciones:
– Meeri Koutaniemi: Oasis en Galleria Kammari, Kaarlenkatu 15. (2015)
– Oasis, Fourth Image en Paris, Francia (2013)
– Oasis, en Rajala Pro Shop, Helsinki, Finlandia (2013)
– Oasis, Korjaamo, Helsinki, Finlandia (2013)
– Oasis, en Kaakkois-Suomen Valokuvakeskus en Lappeenranta, Finlandia (2013)
Bibliografía: No hay datos
Webgrafía: 
– https://www.facebook.com/OasisKeidasdocumentary
– http://www.vice.com/es_mx/read/oasis-busca-dar-voz-a-las-personas-que-no-la-tienen
– http://negratinta.com/sida-en-el-mexico-indigena/
– http://www.sinembargo.mx/08-05-2013/613061
– http://negrowhite.net/oasis-un-documental-sobre-historias-de-trabajo-amor-dignidad-y-aceptacion-social/

MEERI KOUTANIEMI / OASIS

Investigador / Investigadora: Mar Gascó

Descripción: Oasis proporciona atención médica a los portadores del VIH que no reciben apoyo de sus familias, del estado o de la 
iglesia. Los residentes vienen y van. Oasis habla sobre el destino de los hombres VIH positivos en México. Es una historia acerca de 
los transexuales indios mayas que interpretan su libertad a través de su feminidad secreta. Gerardo, Reyna, Deborah y Carlangas 
creen en el mañana a pesar del desprecio y la violencia que enfrentan de la sociedad. Han encontrado un camino para sí mismos, 
siguiendo su voz interior desde el desierto hasta el oasis. Oasis es un lugar y un estado mental donde los hombres son aceptados 
como iguales.

El proyecto forma parte de la película documental Oasis (Director Alejnadro Cárdenas / Oktober Oy).  Queen by Night ganó el premio 
Multimedia del Año 2012 en Finlandia. Puedes ver el corto en el sitio web de Photo Raw Magazine.matter. 

(en: https://www.meerikoutaniemi.com/)
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Autor / Autora: Meeri Koutaniemi
Año: 2013
Nacionalidad: Finlandia
Técnicas y medios: Documental fotográfico en blanco y negro
Medidas: No hay datos

Página web: www.meerikoutaniemi.com
Exposiciones:
– Meeri Koutaniemi: Oasis en Galleria Kammari, Kaarlenkatu 15. (2015)
Bibliografía: No hay datos
Webgrafía: 
– http://www.parisphoto.com/agenda/meeri-koutaniemi-inner-sight
– http://www.afriqueinvisu.org/inner-sight.html
– http://www.mep-fr.org/evenement/meeri-koutaniemi/

MEERI KOUTANIEMI / INNER SIGHT

Investigador / Investigadora: Mar Gascó

Descripción: La serie Inner Sight comenzó con un encuentro en Addis Abeba, donde Meeri Koutaniemi se reunió con Aster, un 
joven huérfano etíope que se quedó ciego a la edad de tres años.

La fotógrafa finlandesa, para la cual el sentido de la vista es una herramienta esencial, se sintió profundamente conmovida por su 
destino.

Aprendió cómo hacer un mejor uso de todos sus sentidos en su trabajo creativo de la niña de doce años. Inspirado por su enfoque 
sensible a la vida, siguió día tras día Aster. 

(en: http://www.parisphoto.com/agenda/meeri-koutaniemi-inner-sight)
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Autor / Autora: Miriam Vega
Año: 2013
Nacionalidad: España
Técnicas y medios: Fotografía e Impresión sobre aluminio dibond 
Medidas: 100×100 cm

Página web: www.miriamvega.es
Exposiciones:
- Corrientes (I), en Ateneo Varillas . León, España (2014)
– El cuerpo expuesto, en Centro Leonés de Arte (Instituto Leonés de Cultura) Castilla y León, España (2015)
– Plural 15 – Encuentro de intercambio creativo, en Sala Unonueve- Escuela EFTI. Centro internacional de fotografía y cine, Madrid, 
España (2015)
Bibliografía: No hay datos
Webgrafía: 
– https://issuu.com/aracorbo/docs/catalogomiriamvega__final
– https://tamtampress.es/2015/06/11/miriam-vega-o-la-imposibilidad-del-cuerpo-expuesto/
– https://tamtampress.es/2015/03/19/el-cuerpo-expuesto-una-exposicion-de-miriam-vega-en-el-cla/

MIRIAM VEGA / MENTIRA-VERDAD

Investigador / Investigadora: Mar Gascó
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Descripción: Autorretratos, que reflejan su auto-mirada, su autoreflexión, una continua investigación y la búsqueda interior/exterior. 
Es un trabajo subjetivo donde cuestiona su identidad, se conoce y se reconoce y se construye como individuo crítico. Miriam Vega 
también muestra su cuerpo desnudo, además de detalles de su físico. Éstos aparecen camuflados con el entorno, se mimetizan, se 
reflejan en objetos cotidianos o espejos, dibujan sombras y ofrecen una lectura de la realidad.

Son por tanto, el cuerpo desnudo y el rostro de Miriam, los que muestran en ocasiones las modificaciones provocadas por una vul-
nerabilidad del cuerpo. Esta práctica ayuda a la autocomprensión y aceptación de una “deformación”. Esta experiencia ya ha sido 
terapia y referencia en el proceso de otras artistas, ya que el cuerpo se convierte en el propio objeto de trabajo, como fuerte arma 
y herramienta digna.

Su propio hogar es el escenario de casi todos los encuentros, consigo misma y con todos los elementos que conforman su propio 
yo. El recogimiento, lejos de ocasionar reclusión, produce inspiración y reflejos narrativos con perfectos negros y variantes de mi-
mesis. Otras veces, la artista deambula por campos solitarios que ocupa con su identidad, creación y recuerdos, los fotografía y los 
muestra al lector/espectador que en ocasiones puede imaginar su paso y desear el paseo.

(en: https://tamtampress.es/2015/03/19/el-cuerpo-expuesto-una-exposicion-de-miriam-vega-en-el-cla/)

Investigador / Investigadora: Mar Gascó
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Autor / Autora: Miriam Vega
Año: 2013
Nacionalidad: España
Técnicas y medios: Fotografía e Impresión sobre aluminio dibond 
Medidas: 100×100 cm

Página web: www.miriamvega.es
Exposiciones:
– Corporeidades Feministas en España, en Museo de las Mujeres. Costa Rica. (2014)
– El cuerpo expuesto, en Centro Leonés de Arte (Instituto Leonés de Cultura) Castilla y León, España (2015)
– Plural 15 – Encuentro de intercambio creativo, en Sala Unonueve- Escuela EFTI. Centro internacional de fotografía y cine, Madrid, 
España (2015)
Bibliografía: No hay datos
Webgrafía: 
– https://issuu.com/aracorbo/docs/catalogomiriamvega__final
– https://tamtampress.es/2015/06/11/miriam-vega-o-la-imposibilidad-del-cuerpo-expuesto/
– https://tamtampress.es/2015/03/19/el-cuerpo-expuesto-una-exposicion-de-miriam-vega-en-el-cla/

MIRIAM VEGA / TODOS MIS GALONES

Investigador / Investigadora: Mar Gascó
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Autor / Autora: Miriam Vega
Año: 2013
Nacionalidad: España
Técnicas y medios: Fotografía e Impresión sobre aluminio dibond 
Medidas: 100×100 cm

Página web: www.miriamvega.es
Exposiciones:
– Diálogos e intersecciones entre poesía y artes plásticas, en MIHACALE, Museo de la Industria Harinera de Castilla y León, España.
(2014)
– El cuerpo expuesto, en Centro Leonés de Arte (Instituto Leonés de Cultura) Castilla y León, España (2015)
– Plural 15 – Encuentro de intercambio creativo, en Sala Unonueve- Escuela EFTI. Centro internacional de fotografía y cine, Madrid, 
España (2015)
Bibliografía: No hay datos
Webgrafía: 
– https://issuu.com/aracorbo/docs/catalogomiriamvega__final
– https://tamtampress.es/2015/06/11/miriam-vega-o-la-imposibilidad-del-cuerpo-expuesto/
– https://tamtampress.es/2015/03/19/el-cuerpo-expuesto-una-exposicion-de-miriam-vega-en-el-cla/

MIRIAM VEGA / ABORDAJE ENDONASAL

Investigador / Investigadora: Mar Gascó
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Autor / Autora: Nancy Fried
Año: 1987
Nacionalidad: Estados Unidos
Técnicas y medios: Escultura en terracota
Medidas: 10.5 «x 13» x 5 «

Página web: No hay datos
Exposiciones:
– RE-FORMATIONS: Disability, Women and Sculpture. Van Every/Smith Galleries en Davidson College en Carolina del Norte. (2009)
Bibliografía: No hay datos
Webgrafía: 
– http://dsq-sds.org/article/view/3288/3530
– http://www.jstor.org/stable/3178198?seq=1#page_scan_tab_contents
– http://rogallery.com/Fried_Nancy/fried-biography.htm
– http://disabledfeminists.com/2010/09/02/creative-work-say-it-in-stone-clay-wood-bronze/

NANCY FRIED / LA LIGUE

N

Investigador / Investigadora: Mar Gascó
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Descripción: Nancy Fried comenzó a crear torsos de terracota de mujeres que se habían sometido a mastectomías radicales en 
1986 a consecuencia de su propia mastectomía. Posteriormente, optó por no reconstruir su pecho desaparecido. El sutil uso de 
Fried de la nostalgia, y su capacidad para reducir la brecha entre la pérdida y el dolor de una mastectomía y el orgullo y la fuerza 
de la diversidad, la distingue de la mayoría de sus colegas. Abrazando la discapacidad de Fried como una identidad es lo que hace 
su trabajo arte y no terapia. Fried dice que espera ayudar a «redefinir la belleza femenina», y sus torsos hacen esto en virtud de su 
honestidad y poder

(en: http://rogallery.com/Fried_Nancy/fried-biography.htm)

«Mi trabajo ha sido siempre autobiográfico, mi diario visual. Ha tratado con la pérdida y la regeneración, el enfado, el dolor y la es-
peranza.  A pesar de que deviene de mi experiencia personal, las piezas tienen, yo creo, un significado universal.

En 1986 cuando hice los primeros torsos con un pecho y una cicatriz de mastectomía, yo acababa de sufrir una mastectomía. Mi 
trabajo trata acerca de haber tenido cáncer de pecho, de la pérdida de un pecho, de las emociones que son parte del proceso de 
curación. Ahora, el hecho de que estos torsos tengan solo un pecho  es incidental para el contenido de mi trabajo.  Me uso a mi 
misma como modelo. Mis esculturas seguirán teniendo un sólo pecho hasta que yo despierte una mañana habiendo recuperado el 
segundo». 

(Nancy Fried en: http://www.jstor.org/stable/3178198?seq=1#page_scan_tab_contents)

Investigador / Investigadora: Mar Gascó
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Autor / Autora: Nancy Fried
Año: 1987
Nacionalidad: Estados Unidos
Técnicas y medios: Escultura en terracota
Medidas: 4 «x 3» x 2.5 «

Página web: No hay datos
Exposiciones:
– RE-FORMATIONS: Disability, Women and Sculpture. Van Every/Smith Galleries en Davidson College en Carolina del Norte. (2009)
Bibliografía: No hay datos
Webgrafía: 
– http://dsq-sds.org/article/view/3288/3530
– http://www.jstor.org/stable/3178198?seq=1#page_scan_tab_contents
– http://rogallery.com/Fried_Nancy/fried-biography.htm
– http://disabledfeminists.com/2010/09/02/creative-work-say-it-in-stone-clay-wood-bronze/

NANCY FRIED / BLACK TORSO

Investigador / Investigadora: Mar Gascó
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Autor / Autora: Nancy Fried
Año: 1987
Nacionalidad: Estados Unidos
Técnicas y medios: Escultura en terracota
Medidas: 10.5 «x 10″ x 9 »

Página web: No hay datos
Exposiciones:
– RE-FORMATIONS: Disability, Women and Sculpture. Van Every/Smith Galleries en Davidson College en Carolina del Norte. (2009)
Bibliografía: No hay datos
Webgrafía: 
– http://dsq-sds.org/article/view/3288/3530
– http://www.jstor.org/stable/3178198?seq=1#page_scan_tab_contents
– http://rogallery.com/Fried_Nancy/fried-biography.htm
– http://disabledfeminists.com/2010/09/02/creative-work-say-it-in-stone-clay-wood-bronze/

NANCY FRIED / TORSO

Investigador / Investigadora: Mar Gascó
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Descripción: En 1988, el Museo de Arte Moderno de Nueva York exhibió una retrospectiva de la fotografía de Nicholas Nixon: 
una presentación de cinco proyectos en serie, cada uno organizado alrededor de un tema central unificador. En un esfuerzo por 
capturar la original «precisión y sutileza» de los proyectos, el catálogo de la exposición en el MOMA reprodujo minuciosamente, 
hasta su tamaño exacto, fotografías de «People, 1978-1982«, «Old People«, «At Home«, «The Brown Sisters» y «People with AIDS: 
Extracto de un trabajo en curso«.  Estas últimas fotografías -una serie de retratos de Tom Moran que documentan su deterioro físico 
de enfermedades relacionadas con el SIDA desde agosto de 1987 hasta unos días antes de su muerte en febrero de 1988- fueron 
el comienzo de un proyecto que tomó su forma final como un libro titulado People with AIDS (1991). El libro incluyó quince series 
separadas de fotografías de gran formato, cada una centrada en una persona diferente con SIDA (todas menos una de ellas habíaN 
muerto antes de que el proyecto estuviera terminado), y cada uno de ellos presentado con un ensayo explicativo escrito por la 
esposa de Nixon, Bebe Nixon.

(en: https://muse.jhu.edu/article/9673)

Autor / Autora: Nicholas Nixon
Año: 1998
Nacionalidad: Estados Unidos
Técnicas y medios: Fotografía
Medidas: 19.6 x 24.6 cm

Página web: No hay datos
Exposiciones: No hay datos
Bibliografía: No hay datos
Webgrafía: 
– https://www.moma.org/collection/works/50329?locale=en
– https://fraenkelgallery.com/portfolios/people-with-aids
– https://www.theguardian.com/artanddesign/2016/jun/09/nicholas-nixon-photography-aids
– https://muse.jhu.edu/article/9673

NICHOLAS NIXON / PEOPLE WITH AIDS (TOM MORAN, BOSTON)

Investigador / Investigadora: Mar Gascó
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Descripción: Las fotografías que componen la serie Patients documenta a graves enfermos terminales. Tomadas durante su visita 
a cuatro hospitales diferentes en Boston durante los últimos tres años, el proyecto es una continuación del interés del artista en el 
retrato y en las fases del ciclo de vida, rara vez compartida con otros más allá de compañeros cercanos y familiares.

La exposición incluirá impresiones en gelatina de plata de 20″x24″ tomadas con una cámara de gran formato de 8 por 10 pulgadas. 
Fuertemente recortadas y extraordinariamente detalladas, las composiciones ponen de relieve la naturaleza íntima de esta materia 
de la que la mayoría prefiere apartar la mirada, así como la intimidad de las relaciones de los pacientes con sus seres queridos y de 
la colaboración del artista con sus temas. 

(en: http://www.yossimilo.com/exhibitions/2008_01-nich_nixo/)

Autor / Autora: Nicholas Nixon
Año: 2006
Nacionalidad: Estados Unidos
Técnicas y medios: Fotografía analógica / Gelatina de plata 
Medidas: 20″x24″

Página web: www.walterschels.com
Exposiciones: 
– Nicholas Nixon: Patients, en Fraenkel Gallery, San Francisco.EEUU (2007)
– Nicholas Nixon. Patients, en Yossi Milo Gallery, Nueva York, EEUU (2008)
Bibliografía: No hay datos
Webgrafía: 
– http://www.themorningnews.org/gallery/patients
– http://www.ttbook.org/series/death/old-people-patients-and-people-aids-photographs-nicholas-nixon
– http://www.yossimilo.com/exhibitions/2008_01-nich_nixo/

NICHOLAS NIXON / PATIENTS (JOHN ROYSTON, EASTON)

Investigador / Investigadora: Mar Gascó
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Descripción: Chiro es el nombre la amada gata de Araki. Chiro llegó a la vida del fotógrafo en marzo de 1988 y permaneció con 
él durante los próximos 22 años hasta su muerte en 2010. Sin embargo, la relación del fotógrafo con Chiro va más allá de la de un 
hombre y su gato. Después de la muerte de su esposa Yoko en 1990, Chiro se convirtió en la compañera más constante de Araki. 
La gata fue tema de cientos de fotos de Araki, con numerosos libros de fotos con ella como tema principal. Su primer libro de fotos 
dedicado a Chiro apareció en 1990 con el título Itōshi no Chiro (Chiro my Love) y continuó con su trabajo hasta el final de su vida en 
Chiro Ai-Shi (Chiro Death-Love), que Documentó sus últimos días. En este último libro, Araki dibuja paralelos entre la muerte de su 
esposa y la del gato a través de revisiones de imágenes de sus obras anteriores. 

(en: http://www.dazeddigital.com/photography/article/31219/1/your-ultimate-guide-to-nobuyoshi-araki)

Autor / Autora: Nobuyoshi Araki
Año: 2010
Nacionalidad: Japón
Técnicas y medios: Fotografía/Libro fotográfico
Medidas: 193 x 133 mm (112 páginas)

Página web: No hay datos
Exposiciones:
-Nobuyoshi Araki. Sentimental Journey, Spring Journey. Rat Hole Gallery, Tokyo (2010)
Bibliografía: No hay datos
Webgrafía: 
– http://ilove.cat/en/2131
– https://www.shashasha.co/en/book/chiro-aishi
– http://www.dazeddigital.com/photography/article/31219/1/your-ultimate-guide-to-nobuyoshi-araki
– http://www.contemporaryartdaily.com/2010/07/nobuyoshi-araki-at-rat-hole/

NOBUYOSHI ARAKI / CHIRO AI-SHI

Investigador / Investigadora: Mar Gascó
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Autor / Autora: Nobuyoshi Araki
Año: 1991
Nacionalidad: Japón
Técnicas y medios: Fotografía/Libro de fotografías en blanco y negro
Medidas: No hay datos

Página web: https://vimeo.com/31503573
Exposiciones:
- Nobuyoshi Araki: AKT-TOKYO. 1971-1991. Camera Austria en colaboración conThe Forum Stadtpark , Graz (1992) 
- ”Nobuyoshi Araki. Sentimental Journey, Spring Journey”. Rat Hole Gallery, Tokyo (2010) 
- ”Nobuyoshi Araki: Sentimental Journey / Decadence in Paradise 1971-2012”. Guangdong Times Museum (2013) 
- ”Nobuyoshi Araki. Theater of Love”. AISHONANZUKA Hong Kong (2015)
Bibliografía: No hay datos
-”La fotografía es amor y muerte. Ese será mi epitafio” 
-“Fotografiar es parar el tiempo en un solo momento, enfocarlo todo en un instante forzado. Pero si continúas creando esos instan-
tes, forman una línea que refleja tu vida” 
-“No me gusta que la gente borre sus imágenes tan fácilmente. Buenas o malas, ya se han tomado y deben significar algo para 
nosotros” (Todas las citas: Nobuyoshi Araki)
Webgrafía: No hay datos

NOBUYOSHI ARAKI / SENTIMENTAL JOURNEY / WINTER JOURNEY

Investigador / Investigadora: Mar Gascó
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Autor / Autora: Paloma Navares
Año: 2000-2001
Nacionalidad: España
Técnicas y medios: Vídeo-instalación sonora (video digital en monitor de plasma encastrado y encapsulado en metacrilato.
Medidas: No hay datos

Página web: www.palomanavares.com
Exposiciones:
–Tránsito, Museo Universidad. Alicante. España (2002)
Bibliografía: No hay datos
Webgrafía: 
–http://palomanavares.com/trabajos/transito/
–http://www.abc.es/hemeroteca/historico-10-03-2003/abc/CastillaLeon/paloma-navares-artista-plastica-el-mundo-del-artis-
ta-tambien-esta-alterado-y-tenso_166967.html
–http://www.fundacionalio.com/documentos/catalogo-miradas-2016.pdf
–http://www.rtve.es/alacarta/videos/creadores/aventura-del-saber-serie-documental-creadores-paloma-navares/2554489/
–http://www.elcultural.com/revista/arte/Paloma-Navares-el-arte-y-lo-psiquico/29121
–http://www.diarioinformacion.com/opinion/2013/07/10/paloma-navares/1393944.html

PALOMA NAVARES / TRÁNSITO

P

Investigador / Investigadora: Mar Gascó
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Descripción: El uniforme de nieve con que se engalana para abrazar ese «placer civilizado» es un mágico vestido de paciente: la 
prenda de la imaginación. Como la protagonista del soneto de Christina Rosetti (A Soul), Navares elige permanecer <<tan pálida 
como las estatuas de Paros>>, como una maravillosa efigie blanca <<indomable en su debilidad/con el rostro y la voluntad ávidos 
hacia la luz. Sólo un tenue destello le ha permitido emplear su telar, hilo o agujas  para hablar en silencio de sí misma y de otras 
mujeres. Ha cosido manos, ojos, pies, cabezas. Como Ariadna, Penélope y Filomena, como Mary Shelley, como la señora Ramsay, 
como la señora Dalloway, que ha cosido <<dobladillos demasiado finos para que los descubra una dama>>, Navares remienda 
para curar las heridas que inflige la historia, pero también para ocultar el dolor. A través de esta metáfora, la artista se multiplica en 
sus percepciones y, gracias a la memoria, se proyecta en ellas, se <<ciñe a la vida>> se desea y encuentra finalmente que <<es, 
indefinidamente, otra en sí misma>>.(L. Irigaray) Porque las esculturas, fotografías y vídeos de Navares trascienden los códigos 
lingüísticos de mujeres desarrollados por Charcot, Freud e incluso Lacan: no son representaciones de las mujeres histéricas  que 
se ofrecen al escrutinio y a la vigilancia masculina, no son <<el cuerpo como síntima>>, sino el cuerpo como <<lugar del deseo>>.

(Ángela Molina en: http://palomanavares.com/trabajos/transito/)

Investigador / Investigadora: Mar Gascó
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Autor / Autora: Paloma Navares
Año: 2001
Nacionalidad: España
Técnicas y medios: Fotografía. Cibatrans en caja de luz extraplana
Medidas: 120×100 cm

Página web: www.palomanavares.com
Exposiciones:
-Unidad Cero, Art Brussels, Galerie Academia. Bruselas. Bélgica
–Al filo, Fundación Telefónica, Madrid (2003)
Bibliografía: No hay datos
Webgrafía: 
–http://www.abc.es/hemeroteca/historico-10-03-2003/abc/CastillaLeon/paloma-navares-artista-plastica-el-mundo-del-artis-
ta-tambien-esta-alterado-y-tenso_166967.html
–http://www.fundacionalio.com/documentos/catalogo-miradas-2016.pdf
–http://www.rtve.es/alacarta/videos/creadores/aventura-del-saber-serie-documental-creadores-paloma-navares/2554489/
–http://www.elcultural.com/revista/arte/Paloma-Navares-el-arte-y-lo-psiquico/29121
–http://www.diarioinformacion.com/opinion/2013/07/10/paloma-navares/1393944.html

PALOMA NAVARES / UNIDAD 0

Investigador / Investigadora: Mar Gascó
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Descripción: La artista visual Paloma Navares mezcla realidad y ficción en su último proyecto, Al filo, presentado ayer en las salas 
de la Fundación Telefónica, de Madrid (Fuencarral, 3, www.fundacion.telefonica.com). La propuesta tiene un origen autobiográfico, 
tras permanecer siete meses en reposo absoluto ante una amenaza de pérdida de visión. La exposición de Paloma Navares (www.
navares.com), con instalaciones, vídeos, esculturas y dibujos, permanecerá abierta desde hoy hasta el 16 de marzo.

«Al filo es una reflexión sobre la propia sensación de soledad y la pérdida de comunicación, la quietud y el movimiento, la luz y la 
oscuridad, en un mundo dual en el que nos movemos, entre la ficción y la realidad», declaró Paloma Navares ante las primeras pie-
zas de su propuesta, unas manos, como ofrenda, y una fotografía de la propia artista en dos imágenes manipuladas por ordenador.

Los siguientes espacios marcan este carácter autobiográfico sobre el aislamiento y la quietud, aspectos que la artista trató a partir 
de 1996, al sufrir operaciones de retina, con una nueva amenaza de pérdida de visión en 2000. Los aspectos estáticos y dinámicos 
se enfrentan en una escultura de pies y un vídeo con un recorrido en bicicleta. «Se mezclan el recuerdo y la memoria, lo real y lo 
fantástico», señala la artista. «Las experiencias personales son válidas para otras personas que hayan tenido una ruptura de equi-
librio emocional». Las imágenes en blanco y negro de 20 vídeos recogen aspectos cotidianos y personales, junto a fotografías que 
incorporan elementos de dibujos. «Las fotos están tratadas para quitar los elementos dramáticos y evitar una lectura inmediata, 
que hace dudar al espectador».

Otras situaciones en los límites de la locura aparecen, en la segunda parte del proyecto, en la instalación Casa de la Sal, con cuatro 
habitaciones y personajes que viven su mundo de aislamiento e incomunicación. El título de Al filo es un homenaje a la poeta Sylvia 
Plath, «que recuerdo en situaciones extremadamente tristes». La artista prepara una muestra con los homenajes a poetas que se 
suicidaron.

(en: http://elpais.com/diario/2003/01/16/cultura/1042671606_850215.html)

Investigador / Investigadora: Mar Gascó
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Autor / Autora: Paloma Navares
Año: 2000-2001
Nacionalidad: España
Técnicas y medios: Instalación: Litotrans, útiles de pesca, soporte de acero y metacrilato
Medidas: 300 x 150 x 30 cm

Página web: www.palomanavares.com
Exposiciones:
–Al filo, Fundación Telefónica, Madrid (2003)
Bibliografía: No hay datos
Webgrafía: 
–http://www.abc.es/hemeroteca/historico-10-03-2003/abc/CastillaLeon/paloma-navares-artista-plastica-el-mundo-del-artis-
ta-tambien-esta-alterado-y-tenso_166967.html
–http://www.fundacionalio.com/documentos/catalogo-miradas-2016.pdf
–http://www.rtve.es/alacarta/videos/creadores/aventura-del-saber-serie-documental-creadores-paloma-navares/2554489/
–http://www.elcultural.com/revista/arte/Paloma-Navares-el-arte-y-lo-psiquico/29121
–http://www.diarioinformacion.com/opinion/2013/07/10/paloma-navares/1393944.html

PALOMA NAVARES / LÁGRIMAS DE VERANO

Investigador / Investigadora: Mar Gascó
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Autor / Autora: Pepe Espaliú
Año: 1992
Nacionalidad: España
Técnicas y medios: Escultura. Materiales: plancha de hierro patinado
Medidas: 149 x 51,5 x 140 cm

Página web: www.ciucogutierrez.com
Exposiciones:
– Mínima resistencia. Entre el tardomodernismo y la globalización: prácticas artísticas durante las décadas de los 80 y 90. MNCARS. 
Madrid. 2014.
Bibliografía: 
- del Rio Almagro, Alfonso (2002): Nacimiento, Cuerpo y Muerte a través de la Obra de Pepe Espaliú. Fundación Provincial de las 
Artes Plásticas Rafael Botí. Córdoba, España.
Webgrafía: 
– http://musac.es/#coleccion/obra/?id=1312
– http://studylib.es/doc/1100801/pepe-espali%C3%BA.-carrying-xi—1992

PEPE ESPALIÚ / CARRYING XI

Investigador / Investigadora: Mar Gascó
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Descripción: Al igual que sucedió con otras personas, al principio Espaliú no asumió la presencia del virus en su cuerpo, orillando 
enfrentarse a las consecuencia de la enfermedad. Paulatinamente, y tras entrar en contacto con algunas comunidades de hispanos 
afectados por el Sida, a su regreso a España decide impulsar un conjunto de actividades que tienen a San Sebastián y a Arteleku 
como trampolín. Nace así el Carrying Project. Con ese término se alude a la necesidad de llevar, trasladar o transportar a los enfer-
mos que en fase terminal no podían valerse por sí mismos. Mal pronunciado en un inglés pobre “carrying” puede sonar a “caring”, 
lo que significa “cuidar”, un sentido que Espaliú deseaba subrayar. En un país como Estados Unidos, sin sanidad pública, los en-
fermos de sida tenían que acudir a sus amigos, a sus familiares y a un conjunto de voluntarios (buddies) que suplían la labor que la 
Administración desatendía a sabiendas del daño que ocasionaba. Carrying son también los actos performativos en colaboración 
con algunas personas que llevaban al artista en volandas por las calles de San Sebastián y Madrid en 1992, uniendo dos ejes (un 
espacio político y otro cultural, por ejemplo el Museo Nacional Centro de Arte Reina Sofía y el Congreso) y que gozaron de enorme 
cobertura y repercusión en los periódicos y en las cadenas de televisión, incidiendo de ese modo en la esfera pública y en el cono-
cimiento del sida y de quienes lo vivían de cerca.

En el trabajo artístico de Espaliú, Carrying sirve también para denominar a unas esculturas en hierro que remitían a los palanquines 
que en centurias anteriores utilizaba la nobleza para desplazarse, protegiéndose del polvo del camino. Espaliu creó unos objetos 
que aluden al transporte (las barras así lo indican) pero que se convierten en cajas cerradas, herméticas como tumbas ambulantes 
que impiden un contacto externo. Asimismo, gran parte de los Carrying existentes han sido concebidos para ubicarse en lugares 
angostos, en esquinas, suspendidos en el aire, en huecos.

Es el caso también del Carrying XI, empotrado en el vano que se abre en una falsa pared. Con ello el artista cordobés quería sub-
rayar la exclusión y marginación de los enfermos, que casi tenían que levitar para no “contagiar” a los demás, como si estuvieran 
ausentes del mundo real del que eran repudiados como apestados de tiempos medievales.

En un texto incluido en el catálogo de la muestra Pasajes: actualidad del arte español editado en Madrid en 1992 el artista escribe: 
“Nobleza y enfermedad tienen algo en común, pues aunque algunos se obstinen en explicarnos que la segunda se debe tan sólo 
al azar, con la enfermedad también se nace (…), también es un destino. Aristocracia y enfermedad constituyen maneras de ser pa-
ralelas, formas de vivir de otro modo o quizás de no vivir viviendo (…). / Transportar y soportar lo insoportable (…) caja ciega en la 
que no ves al viajero que tan sólo es una suposición (nadie puede salir, ver o ser visto, hablar o escuchar, pedir o denegar, andar o 
detenerse en esos carros). Son como un muro absoluto, un peso ciego y anónimo, quizás sólo tengan que ver con cierta forma de 
amor” (página 76)

(en: http://musac.es/#coleccion/obra/?id=1312)

Investigador / Investigadora: Mar Gascó
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Autor / Autora: Pepe Espaliú
Año: 1992
Nacionalidad: España
Técnicas y medios: Acción Performática. El artista con los pies descalzos, es llevado (o cargado) por los transeuntes, en un reco-
rrido por el casco urbano de las ciudades de San Sebastián (septiembre de 1992) y Madrid (diciembre de 1992)
Medidas: No hay datos

Página web: www.ciucogutierrez.com
Exposiciones:
– Círculo Íntimo: El Mundo de Pepe Espaliú, en el IVAM, Valencia – España (2016-2017)
Bibliografía: 
- del Rio Almagro, Alfonso (2002): Nacimiento, Cuerpo y Muerte a través de la Obra de Pepe Espaliú. Fundación Provincial de las 
Artes Plásticas Rafael Botí. Córdoba, España.
Webgrafía: 
– http://elpais.com/diario/1992/12/01/opinion/723164411_850215.html
– http://cultura.elpais.com/cultura/2016/11/30/actualidad/1480537604_637486.html
– http://www.vihvo.com/2009/arteplastico01.html

PEPE ESPALIÚ / CARRYING

Investigador / Investigadora: Mar Gascó
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Descripción: Pepe Espaliú hizo historia en este periódico un 1 de diciembre de 1992.

Hasta entonces, el sida avergonzaba: los enfermos morían a escondidas.

Ese día publicó en el diario El País una tribuna, titulada Retrato del artista desahuciado, en la que Espaliú decía:  

«El sida es ese pozo por donde hoy escalo ladrillo a ladrillo, tiznando mi cuerpo al tocar sus negras paredes, ahogándome en su aire 
denso y húmedo… Y sin embargo, es este sórdido túnel el que de forma súbita y violenta me ha hecho volver a la superficie. El sida 
me ha forzado de forma radical a un estar ahí. Me ha precipitado en su ser como pura emergencia». (Leer más)

Aquel mismo día, Espaliú repitió en Madrid una performance, Carrying, que ya había llevado a cabo tres meses antes en San Sebas-
tián: Se hizo transportar por parejas de amigos y conocidos desde la puerta del Congreso de los Diputados al museo Reina Sofía, 
un kilómetro en total. Participaron la mujer del presidente del Gobierno, Carmen Romero; Pedro Almodóvar y Marisa Paredes, entre 
otros. Esta es la imagen que aquel día tomó Bernardo Pérez.

(en: http://cultura.elpais.com/cultura/2016/12/01/actualidad/1480614905_727721.html)

Investigador / Investigadora: Mar Gascó
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Autor / Autora: Pepe Espaliú
Año: 1993
Nacionalidad: España
Técnicas y medios: Escultura. Ocho muletas de madera y pintura
Medidas: No hay datos

Página web: No hay datos
Exposiciones:
– Pepe Espaliú, en el Museo Reina Sofía, Madrid, España (2003)
Bibliografía: 
- del Rio Almagro, Alfonso (2002): Nacimiento, Cuerpo y Muerte a través de la Obra de Pepe Espaliú. Fundación Provincial de las 
Artes Plásticas Rafael Botí. Córdoba, España.
Webgrafía: 
– http://www.museoreinasofia.es/exposiciones/pepe-espaliu-0
– http://www.elcultural.com/revista/arte/Pepe-Espaliu/6244
– http://cultura.cordoba.es/es/equipamientos/centro-de-arte-pepe-espaliu-1
– http://elpais.com/diario/2003/01/11/babelia/1042243582_850215.html
– http://elpais.com/diario/2003/01/11/babelia/1042243582_850215.html

PEPE ESPALIÚ / EL NIDO

Investigador / Investigadora: Mar Gascó

Descripción: El icono central de la obra de Espaliú es la cabeza humana, que en el simbolismo sufí funciona como alquibla, como 
punto del horizonte al que orientar oración, trabajo y vida. En Espaliú, la figura del rostro dibujado o pintado -anónimo o como 
autorretrato- evoluciona pronto al objeto ovalado de guata (posiblemente, sus obras más líricas), pasando luego a la máscara de 
cuero (la severa serie Santos), al caparazón de tortuga (animal débil y que se esconde) y al ovillo de cordeles (lo oculto bajo cuerda). 
Otras constantes iconográficas donde se condensan sus preocupaciones son las jaulas, o arquitecturas del deseo y la represión; 
las muletas, símbolos de apoyo, prótesis, protección (el círculo de Nido) o inclusive de escala espiritual; los palanquines, situados 
en lugares aparte, inaccesibles; la campana, enseña del tiempo; la figura de la madre imposible, decapitada (muerta cuando el 
artista tenía trece años); y el sexo explícito, sin rehuir el diseño de una sexualidad extrema, sadomasoquista. En definitiva, todo un 
universo tenso y precario, corpóreo y religioso, en el que el despojamiento y el vacío provocan una luz especial, una luminosidad 
trascendente, y declaran la fe de alguien que, en efecto, en su vida y en su obra, siempre creyó. 

(en: http://www.elcultural.com/revista/arte/Pepe-Espaliu/6244)
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Autor / Autora: Pepe Espaliú
Año: 1993
Nacionalidad: España
Técnicas y medios: Escultura. Materiales (hierro y pintura)
Medidas: 240 x 96 x 34 cm

Página web: No hay datos
Exposiciones:
– Qué pensar, Qué desear, Qué hacer, Colección de Arte Contemporáneo Fundación ”la Caixa”, en Caixaforum (2013)
Bibliografía: 
- del Rio Almagro, Alfonso (2002): Nacimiento, Cuerpo y Muerte a través de la Obra de Pepe Espaliú. Fundación Provincial de las 
Artes Plásticas Rafael Botí. Córdoba, España.
Webgrafía: 
– https://coleccion.caixaforum.com/obra/-/obra/ACF0272/LuisaII
– https://www.visualaids.org/artists/detail/pepe-espaliu
– http://www.accpar.org/numero1/searle.htm
– https://queerpunkriot.wordpress.com/2014/12/11/perfect-lovers-arte-en-tiempos-del-sida/
– http://www.m-arteyculturavisual.com/2014/10/18/el-sida-como-metafora/

PEPE ESPALIÚ / LUISA II

Investigador / Investigadora: Mar Gascó
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Descripción: Como un mazazo a las adocenadas e hipócritas mentes bienpensantes supo el artículo «Retrato del artista desahu-
ciado», que Pepe Espaliú publicó en el diario El País el 1 de diciembre de 1992. En él, con la destreza literaria que caracterizó a 
un artista que también fue poeta, denunciaba la crueldad con que se trataba a los homosexuales en España, llevándose la Iglesia 
católica sus dardos más envenenados. Espaliú, que se declaraba abiertamente homosexual, convirtiéndose así en un pionero de la 
causa gay, habló asimismo de su condición de enfermo de sida. Un acto de mérito en unos momentos en los que se estigmatizaba 
a los sidosos, arrumbándolos a la exclusión y al desprecio. Luisa II es una pieza que consiste en dos jaulas de hierro de cabeza 
puntiaguda, casi gótica de apariencia. Del fondo de las jaulas salen una serie de filamentos que descienden casi dos metros hasta 
abrazarse, fundiendo de ese modo ambas piezas en una continuidad material y simbólica. La primera versión, Luisa, difiere de la 
comentada en el tamaño y el aspecto de las jaulas: en el primer caso las curvaturas son más suaves y redondeadas. El título de la 
obra se refiere a una amiga del artista, Luisa Martínez, adalid de la lucha contra el sida en Madrid, que murió también a causa de 
esta patología. El uso de las jaulas es para Espaliú una metáfora que incidía en el aprisionamiento que suponía para los enfermos 
de sida vivir con una enfermedad que se había asociado interesada y malévolamente con hábitos y comportamientos heterodoxos 
(toxicomanía, prácticas sexuales anales, etc.) y con personas de etnias minoritarias (negros, hispanos…). Estar enfermo de sida 
equivalía a rechazo, odio y demonización, a aislamiento y reclusión. Los sectores más conservadores, beatos y ultramontanos, 
dentro y fuera de España, lo daban a entender con su ultrajante política. Espaliú, en cambio, buscaba solidaridad y apoyo allí donde 
había hallado incomprensión y oprobio. De ahí que las jaulas, símbolo de la cerrazón social y también del ostracismo impuesto a 
los sidosos, estén entrelazadas, pues para los propios enfermos de sida y para quienes les querían era fundamental sacar fuerzas 
de flaqueza en la cárcel en la que se veían atrapados. Espaliú, que llevó a cabo dos luminosas performances en las calles de San 
Sebastián y de Madrid en 1992 para mostrar a la ciudadanía que no corría ningún riesgo por tocar y estar en contacto físico con un 
enfermo de sida –él mismo fue llevado en volandas por distintas parejas–, buscó en la escultura incontables recursos o figuras que 
se adentraran en la problemática de la exclusión. Así, amén de las jaulas, brotaron de su imaginación portentosa a lo largo de los 
años caparazones de tortuga, cuerdas-embudos, cajas desfondadas, campanas escindidas, mutiladas o palanquines (los Carrying, 
que dieron nombre a un proyecto colectivo único en el arte español: The Carrying Society). Con estos cuerpos escultóricos, ora 
opacos y herméticos, ora incompletos y fisurados, Espaliú elevaba a los llagados de la sociedad (los enfermos, los que sufrían pos-
tración, los violentados por el insulto y la denigración) a una esfera de dignidad: allí donde mujeres y hombres se hacen solidarios 
en el respeto a la diferencia.(Juan Vicente Aliaga en:

 https://coleccion.caixaforum.com/obra/-/obra/ACF0272/LuisaII)

Investigador / Investigadora: Mar Gascó
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Autor / Autora: Philip Lorca diCorcia
Año: 1989
Nacionalidad: Estados Unidos
Técnicas y medios: Fotografía e impresión digital
Medidas: 62.2×95.3 cm

Página web: www.aliciaframis.com.mialias.net
Exposiciones:
– Pleasures and Terrors of Domestic Comfort, en MOMA New York, EEUU (1991)
Bibliografía: No hay datos
- Philip Lorca diCorcia, catálogo de exposición, Museum of Modern Art, New York (2003)
- Peter Galassi y Philip-Lorca diCorcia. A Storybook Life. Santa Fe, NM: Twin Palms Publishers (2003)
Webgrafía: No hay datos

PHILIP LORCA DICORCIA / VITTORIO SCARPATTI

Investigador / Investigadora: Mar Gascó
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Descripción: En 1999 comienza junto con su mujer un diario fotográfico de sus relaciones sexuales que termina por romper con su 
clasicismo y se adentra en el territorio autobiográfico, de la fantasía y la transformación. Pornscapes (1999-2005) es probablemente 
su obra más conocida. Este trabajo es una recopilación de algunas de las muchas imágenes fotográficas que Radisic tomó de él y 
su esposa mientras practicaban sexo. La cuidadosa selección de las imágenes y su relación con las que acompañan en cada po-
líptico casi parecen en algunos casos relatar alguna historia paralela; en otros crea aberraciones corporales al más propio estilo de 
La Poupée de Hans Bellmer o recrean paisajes  fusionando sus cuerpos con las imágenes de los destinos de sus diferentes viajes 
en pareja.

Como irónica prolongación de este interés por lo autobiográfico y la sexualidad en blanco y negro, como un flashazo, el color llegó 
a las imágenes de Radisic como la noticia de la enfermedad de su mujer. Él continuó retratándola durante su estancia en el hospital 
durante el año 2007 a causa de una leucemia. El proyecto  AML 2 consta de imágenes fotográficas y cinegrafías donde su mujer, 
a pesar de la enfermedad, continúa protagonizando su obra como musa particular. Con humor y sexualidad, Radisic nos muestra 
cómo las estancias en el hospital no tienen por qué ser oscuras, tristes e impregnadas de muerte. El cuerpo desnudo afectado por 
la enfermedad de su mujer, sin cabello, rodeado de la aparatología médica, vías o camas de hospital, parece transmitir una escena 
propia de algún fetiche o travesura extraña más que el de una hospitalización. Podemos estar hablando de un juego sexual de trans-
formación y disfraz; de descubrimiento de nuevos juguetes, espacios y posturas eróticas; o juegos de voyeurismo, de escondite, 
el lugar público… (Mar Gascó)

Autor / Autora: Pierre Radisic
Año: 2008-2009
Nacionalidad: Bélgica
Técnicas y medios: Impresión con tintas pigmentadas sobre papel baritado
Medidas: 100×150 cm

Página web: www.pierreradisic.com
Exposiciones:
- ¿Heroínas o Víctimas?Mujeres que conviven con el cáncer»Sala de Columnas de la Beneficencia, Logroño, España (2012)
Bibliografía: No hay datos
Webgrafía: 
– http://laleyendadecaillou.org/ebook/heroinas-o-victimas.pdf

PIERRE RADISIC / AML2/WINTER 2008-2009

Investigador / Investigadora: Mar Gascó
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Autor / Autora: Pilar Albarracín
Año: 1996
Nacionalidad: España
Técnicas y medios: Performance
Medidas: No hay datos

Página web: www.pilaralbarracin.com
Exposiciones: No hay datos
Bibliografía: 
- Universitat de València (2006): El Arte Látex. Reflexión, imágenes y SIDA
Webgrafía: 
– http://www.pilaralbarracin.com/fotografias/fotografias20.html

PILAR ALBARRACÍN / SIDA (VIH)

Investigador / Investigadora: Mar Gascó
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Descripción: La fotógrafa Rachael Jablo sufre de migraña crónica. Sin medicación, el dolor la hace perder la capacidad de hablar; 
con medicamentos, sufre de efectos secundarios que le hacen olvidar palabras. En My days of loosing words, Jablo crea fotografías 
en color que actúan como recuerdos sintéticos de sus palabras perdidas. Los títulos, de una palabra, se refieren a palabras que se 
perdieron en el infierno entre el dolor y la cordura. Los autorretratos permanecen (inaplicadamente) sin título. El trabajo consta de 
tres tipos de imágenes: imágenes de bodegones domésticos, imágenes documentales de espacios médicos y autorretratos en el 
hogar y en los espacios médicos. «Yo no busco el disparo. Llevo una lista de palabras que he perdido con el tiempo, y cuando veo 
algo que sacude en mi memoria esa palabra, la fotografío. Me quedé atrapada entre mi casa y los espacios médicos durante meses, 
así que empecé a fotografiar allí».

(en: http://www.artbooksheidelberg.com/data/pdf/Press%20release_Rachael%20Jablo.pdf)

Autor / Autora: Rachael Jablo
Año: 2012
Nacionalidad: Estados Unidos
Técnicas y medios: Fotografía e impresión digital y fotolibro de 96 páginas.
Medidas: 24×22 cm

Página web: www.rjablo.com
Exposiciones:
-«My days of losing words», The Gallery at thel LRC, UCLA Geffen School of Medicine, Los Angeles, California (2014)
-«The Meds I’m On», Instinct Gallery, Minneapolis, Minnesota (2015)
Bibliografía: No hay datos
Webgrafía: 
–http://www.rjablo.com/#LosingWords
–http://www.slate.com/blogs/behold/2013/12/07/rachael_jablo_my_days_of_losing_words_examines_a_photographer_s_use_of_
imagery.html
–http://lenscratch.com/2013/11/rachael-jablo-days-losing-words/
–http://www.artbooksheidelberg.com/data/pdf/Press%20release_Rachael%20Jablo.pdf

RACHAEL JABLO / MY DAYS OF LOOSING WORDS (UNTITLED)

R

Investigador / Investigadora: Mar Gascó
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Descripción: La fotógrafa Rachael Jablo sufre de migraña crónica. Sin medicación, el dolor la hace perder la capacidad de hablar; 
con medicamentos, sufre de efectos secundarios que le hacen olvidar palabras. En My days of loosing words, Jablo crea fotografías 
en color que actúan como recuerdos sintéticos de sus palabras perdidas. Los títulos, de una palabra, se refieren a palabras que se 
perdieron en el infierno entre el dolor y la cordura. Los autorretratos permanecen (inaplicadamente) sin título. El trabajo consta de 
tres tipos de imágenes: imágenes de bodegones domésticos, imágenes documentales de espacios médicos y autorretratos en el 
hogar y en los espacios médicos. «Yo no busco el disparo. Llevo una lista de palabras que he perdido con el tiempo, y cuando veo 
algo que sacude en mi memoria esa palabra, la fotografío. Me quedé atrapada entre mi casa y los espacios médicos durante meses, 
así que empecé a fotografiar allí».

(en: http://www.artbooksheidelberg.com/data/pdf/Press%20release_Rachael%20Jablo.pdf)

Autor / Autora: Rachael Jablo
Año: 2012
Nacionalidad: Estados Unidos
Técnicas y medios: Fotografía e impresión digital y fotolibro de 96 páginas.
Medidas: 24×22 cm

Página web: www.rjablo.com
Exposiciones:
-«My days of losing words», The Gallery at thel LRC, UCLA Geffen School of Medicine, Los Angeles, California (2014)
-«The Meds I’m On», Instinct Gallery, Minneapolis, Minnesota (2015)
Bibliografía: No hay datos
Webgrafía: 
–http://www.rjablo.com/#LosingWords
–http://www.slate.com/blogs/behold/2013/12/07/rachael_jablo_my_days_of_losing_words_examines_a_photographer_s_use_of_
imagery.html
–http://lenscratch.com/2013/11/rachael-jablo-days-losing-words/
–http://www.artbooksheidelberg.com/data/pdf/Press%20release_Rachael%20Jablo.pdf

RACHAEL JABLO / MY DAYS OF LOOSING WORDS (MELTING)

Investigador / Investigadora: Mar Gascó
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Descripción: Una complicación pulmonar, a causa de trabajar con fibra de vidrio y resinas sin la debida protección, la mantuvo en 
un total aislamiento, y la enfermedad agravó tanto que se internó en un hospital de Barcelona, donde vivía desde hace tiempo. El 
envenenamiento la condicionó para mantenerse activa y fue entonces cuando, en cama, comenzó a dibujar con pinturas de madera. 
Durante esta etapa comenzó a crear sus primeras esculturas corporales elaboradas con madera y tela. (en http://culturacolectiva.
com/rebecca-horn-las-extensiones-del-cuerpo/)

Fue entonces cuando empezó a reflexionar sobre los límites del cuerpo humano, ese «objeto cercano» que ha protagonizado duran-
te décadas susesculturas y performances. (en http://www.elmundo.es/cultura/2014/03/24/532ff476e2704e050e8b456d.html)

La máquina de Horn evoca ciertos aparatos médicos, aunque su función sigue siendo poco clara. Horn dice de esta pieza, «el ar-
tista es atado en la parte superior de un recipiente de vidrio (más como un acuario), con tubos que rodean su cuerpo. La sangre es 
bombeada, lentamente, circulando a través del recipiente de vidrio por los tubos de plástico; encierra su cuerpo como una prenda 
palpitante de venas (en http://www.tate.org.uk/art/artworks/horn-overflowing-blood-machine-t07843)

Rebecca Horn: “I use my body, I use what happens to me, and I make something.” ES: Yo uso mi cuerpo, uso lo que me ocurre, y 
hago algo»

Autor / Autora: Rebecca Horn
Año: 1970
Nacionalidad: Alemania
Técnicas y medios: Cristal,metal, plástico y bomba de agua.
Medidas: 1650 x 700 x 430 mm

Página web: www.rebecca-horn.de
Exposiciones: No hay datos 
Bibliografía: No hay datos
Webgrafía: 
– http://www.tate.org.uk/art/artworks/horn-overflowing-blood-machine-t07843
– http://culturacolectiva.com/rebecca-horn-las-extensiones-del-cuerpo/
– http://www.elmundo.es/cultura/2014/03/24/532ff476e2704e050e8b456d.html

REBECCA HORN / OVERFLOWING BLOOD MACHINE

Investigador / Investigadora: Mar Gascó
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Descripción: Unicorn es una escultura blanca para ser llevada por una actriz femenina. Una serie de correas de tela blancas vertica-
les y horizontales sirven como una especie de corpiño que se une al cuerpo desnudo de la intérprete, con más correas que conectan 
el cuello a una estructura alta, cónica y corniforme que se extiende verticalmente sobre la parte superior de la cabeza. (…) Unicorn 
es parte de una serie de extensiones del cuerpo (…) en las que las prótesis poco flexibles se utilizan para destacar la fragilidad y 
vulnerabilidad del cuerpo humano (…)  Este enfoque del cuerpo humano adquirió una resonancia personal particular para Horn, 
cuya experiencia se limitó a los hospitales y sanatorios durante gran parte de sus veinte años, después de sufrir una intoxicación 
pulmonar grave mientras trabajaba sin protección con poliéster y fibra de vidrio en la Academia de las Artes de Hamburgo. 

(citado en http://www.tate.org.uk/art/artworks/horn-unicorn-t07842/text-summary)

Autor / Autora: Rebecca Horn
Año: 1970-1972
Nacionalidad: Alemania
Técnicas y medios: Materiales (tela, madera y metal)
Medidas: No hay datos

Página web: www.rebecca-horn.de
Exposiciones: No hay datos
Bibliografía: No hay datos
Webgrafía: 
– http://www.tate.org.uk/art/artworks/horn-unicorn-t07842/text-summary

REBECCA HORN / UNICORN

Investigador / Investigadora: Mar Gascó
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Descripción: Arm Extensions comprende dos cilindros largos y pesados hechos de tela escarlata estructurado en torno a un núcleo 
de metal y lana oculta. Como el título deja claro, estos dos cilindros están unidos a los brazos de una intérprete femenina desnuda 
de pie y llegan hasta el suelo, dejando  expuesto sólo la parte superior de los brazos y los hombros de la actriz. La tela exterior de 
cada extensión del brazo consiste en una tira continua de vendaje rojo que se extiende desde la parte superior de cada prótesis a 
las dos tiras de vendaje que envuelven firmemente el abdomen, las caderas y las piernas de la ejecutante. (…) Es parte de una serie 
de extensiones del cuerpo (…) en las que las prótesis poco flexibles se utilizan para destacar la fragilidad y vulnerabilidad del cuerpo 
humano (…)  Este enfoque del cuerpo humano adquirió una resonancia personal particular para Horn, cuya experiencia se limitó 
a los hospitales y sanatorios durante gran parte de sus veinte años, después de sufrir una intoxicación pulmonar grave mientras 
trabajaba sin protección con poliéster y fibra de vidrio en la Academia de las Artes de Hamburgo.

(leído en: http://www.tate.org.uk/art/artworks/horn-arm-extensions-t07857/text-summary)

Autor / Autora: Rebecca Horn
Año: 1968
Nacionalidad: Alemania
Técnicas y medios: Materiales (tela, madera y metal)
Medidas: 600 x 1230 x 510 mm

Página web: www.rebecca-horn.de
Exposiciones: No hay datos
Bibliografía: No hay datos
Webgrafía: 
– http://www.tate.org.uk/art/artworks/horn-unicorn-t07842/text-summary

REBECCA HORN / ARM EXTENSIONS

Investigador / Investigadora: Mar Gascó
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Descripción: 
-Y de mis cicatrices, ¿qué?
-De tus cicatrices, ¿qué? -dijo B-. Te diré yo qué ocurre con tus cicatrices. Creo que produciste un Frankenstein sólo para poder 
exhibir tus cicatrices en el anuncio. Pusiste tus cicatrices a trabajar para ti. Y ¿por qué no? Son lo mejor que tienes porque prueban 
algo. Siempre he pensado que está bien tener la prueba.
-¿Y qué prueban?
-Que te pegaron un tiro. Tuviste el mayor orgasmo de tu vida.

(Warhol, Andy. Mi filosofía de A a B y de B a A. P. 21)

Retrato del torso desnudo de Andy Warhol. Las cicatrices son la evidencia de su superación de la muerte tras haber sido disparado 
en varias ocasiones por Valerie Solanas en su propio estudio.

Autor / Autora: Richard Avedon
Año: 1969
Nacionalidad: Estados Unidos
Técnicas y medios: Retrato fotográfico analógico b/n
Medidas: 150×121,5 cm

Página web: www.avedonfoundation.org
Exposiciones: No hay datos 
Bibliografía: No hay datos
Webgrafía: 
– http://sientateyobserva.com/2011/10/14/las-cicatrices-de-warhol-por-richard-avedon/

RICHARD AVEDON / ANDY WARHOL

Investigador / Investigadora: Mar Gascó
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Descripción: “Mi padre Raymond es un alcohólico crónico. No le gusta salir a la calle, mi madre Elizabeth casi nunca bebe pero 
fuma demasiado. Le gustan las mascotas y los objetos decorativos. Se casaron en 1970 y yo nací muy poco después. Mi hermano 
pequeño, Jason, fue llevado a la Beneficencia cuando cumplió 11 pero ahora regresó con Ray y Liz de nuevo. Recientemente fue 
padre. Ray fue una especie de mecánico pero lo despidieron y no volvió a trabajar nunca más. Siempre fue un alcohólico y al ser 
despedido empeoró. Empezó a beber sidra barata de baja calidad y sin licencia para ser vendida. Toma mucho por la noche y se 
levanta al día siguiente muy tarde. Antes, mi familia vivía en una casa adosada pero se gastaron la indemnización y, desesperados, 
la vendieron. Se mudaron a un bloque de viviendas para personas sin recursos. Allí está Ray. Siempre sentado y sin otro interés 
más que beber.” 

(en: http://www.mdzol.com/nota/501437-ensayo-rays-a-laugh-2000-de-richard-billingham/)

Autor / Autora: Richard Billingham
Año: 1994-1996
Nacionalidad: Reino Unido
Técnicas y medios: Fotografía analógica a color sobre aluminio
Medidas: 105×158 cm

Página web: No hay datos
Exposiciones:
 – Otras narrativas domésticas, Sala de Exposiciones Diputación de Huesca (2013-2014)
Bibliografía: No hay datos
Webgrafía: 
– http://www.mdzol.com/nota/501437-ensayo-rays-a-laugh-2000-de-richard-billingham/
– http://v2.reflexionesmarginales.com/index.php/num9-arte-graffiti-blog/470-richard-billingham

RICHARD BILLINGHAM / RAY’S A LAUGHT

Investigador / Investigadora: Mar Gascó
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Descripción: (…) comencé a buscar cómo esta pequeña área [identidad de inmigrante] – que en mi mente era un área pequeña de 
la representación – podría convertirse realmente en el mundo entero. Esa fue la primera comprensión que tuve acerca de lo global 
– y cómo desarrollamos discursos en torno a conectar ideas. En ese momento, en 2000 creo, la India estaba lidiando con una gran 
epidemia de VIH, al igual que África, y Nueva York estaba muy tranquila. Todo el mundo sentía que todo iba a estar bien aquí. Pen-
sé, ‘¿qué pasa con el resto del mundo – ¿por qué no estamos hablando más de esto en los periódicos? «Este fue el punto donde 
comencé a pensar en cosas no como un artista asiático, indio, sino como un ser humano en este mundo. Esta enfermedad en par-
ticular [VIH] era importante para mí también debido a su naturaleza contaminante y su capacidad para unir al mundo mediante una 
conexión; que no tenemos que luchar por una conexión porque de hecho ya existe. La cultura y la ciencia realmente me ayudaron 
a pensar en lo global. Dentro de mi educación anterior en ingeniería, lo global ya era algo de lo que todos hablaban. (…) Siempre 
pensamos en la ciencia como algo global. Entonces, ¿por qué tenemos tantas dificultades para pensar en el arte como algo global? 
¿Cuál es el mecanismo, la forma en que operamos dentro de esta área particular – el arte – que es diferente de las ciencias?

(Rina Banerjee, en: http://www.aaa-a.org/programs/presentation-by-rina-banerjee/)

Autor / Autora: Rina Banerjee
Año: 1999
Nacionalidad: India
Técnicas y medios: Instalación. Materiales: varillas de incienso, Kumkum, vaselina, cúrcuma, blusa de gasa, uñas y pestañas pos-
tizas, tiza, espuma, plumas, tela, musgo español, bombillas, cera, pasadores, tubos de plástico, guantes de látex y caucho, acrílico 
y pigmentos secos. 
Medidas: Medidas variables

Página web: www.rinabanerjee.com
Exposiciones:
- Whitney Biennial 2000, en el Whitney Museum of American Art, Nueva York (2000)
Bibliografía: No hay datos
Webgrafía: 
– http://www.aaa-a.org/programs/presentation-by-rina-banerjee/

RINA BANERJEE / AN UNCERTAIN BONDAGE IS DESERVED WHEN THREATENING TRANSMISSION (INFECTIOUS MIGRATIONS)

Investigador / Investigadora: Mar Gascó
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Autor / Autora: Riva Lehrer
Año: 2001
Nacionalidad: Estados Unidos
Técnicas y medios: Pintura. Acrílico sobre tabla
Medidas: 24″x18″

Página web: www.rivalehrerart.com
Exposiciones:
- Millett-Gallant, Ann (2010): The Disabled Body in Contemporary Art. Palgrave Macmillan. New York.
Bibliografía: No hay datos
Webgrafía: 
– https://www.rivalehrerart.com/circle-stories
– http://disabledfeminists.com/2010/10/25/creative-work-circle-stories-by-riva-lehrer/
– http://www.wnewhouseawards.com/rivalehrer.html
– http://www.artcritical.com/2004/05/01/riva-lehrer-circle-stories/

RIVA LEHRER / CIRCLE STORIES (REBECCA MASKOS)

Investigador / Investigadora: Mar Gascó
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Descripción: Circle Stories es una serie de retratos de personas con carreras en las artes, la academia y el activismo político. Cada 
uno tiene una discapacidad física significativa, y explora cuestiones de cuerpo en su propio trabajo. Este proyecto comenzó en 1997 
y se completó en 2004.
 
El término «Circle Stories» se refiere a múltiples aspectos del proyecto. El método del retrato es circular, con entrevistas extensas 
con cada participante, en las cuales hablamos de su vida, trabajo y comprensión de la discapacidad. A través de este proceso co-
laborativo, buscamos una imaginería que lo convierta en representación veraz de su experiencia.
 
Además, el círculo de la silla de ruedas es el símbolo casi universal de la discapacidad, una rueda que transforma el objeto ordinario 
de la silla en la marca de la diferencia física y social.
 
Por último, mi trabajo pretende trazar la existencia de una comunidad de innovadores discapacitados que brindan apoyo y contexto 
para el trabajo de redefinición de la discapacidad en el siglo XXI. Esto, para mí, es el círculo más importante de todos.

(Riva Lehrer, en: https://www.rivalehrerart.com/circle-stories)

Investigador / Investigadora: Mar Gascó
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Autor / Autora: Riva Lehrer
Año: 2013
Nacionalidad: Estados Unidos
Técnicas y medios: Pintura. Acrílico y collage sobre papel
Medidas: 14″x11″

Página web: www.rivalehrerart.com
Exposiciones: No hay datos
Bibliografía: 
- Millett-Gallant, Ann (2010): The Disabled Body in Contemporary Art. Palgrave Macmillan. New York.
Webgrafía: 
–http://blogs.haverford.edu/decentered/2014/11/16/portraiture-disability-and-identity-explorations-with-mellon-creative-resi-
dent-riva-lehrer/
–http://hyperallergic.com/88381/repatriation-through-portraiture-giving-narrative-to-disability/
–https://www.youtube.com/watch?v=obJaZtu3Ams

RIVA LEHRER / AT 54

Investigador / Investigadora: Mar Gascó
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Descripción: Muchos estudios sobre la anatomía y la belleza del cuerpo humano tienen que ver con la simetría y las proporciones, 
una especie de rodadura interminable del «Hombre Vitruviano» de Leonardo da Vinci a través de la historia del arte. Sin embargo, 
eso apenas explora la increíble diversidad de formas humanas. Es el «cuerpo variante» que la artista Riva Lehrer examina en la 
enseñanza de la anatomía en el Instituto de Arte de Chicago y en su serie de retratos que responden a su propia discapacidad, así 
como a todo aquel que vive fuera de lo que se percibe como «normal . «

Lehrer dio una charla titulada «Jarred: Self Portrait in Formaldehyde» el 5 de octubre en el Festival de Historia Médica y de las Artes 
en la Academia de Medicina de Nueva York. Se centró en su arte y su interés en aproximar una forma de retrato narrativo en los 
museos médicos, donde la discapacidad y las anomalías son a menudo distanciados de los seres humanos reales que suministran 
los especímenes. «No estoy interesada en cerrar estas exposiciones de museos», dijo en su charla. «Estoy interesada en atraer a la 
gente a una comprensión tan profunda de la variación corporal como sea posible.»

(…)

Lehrer contó su propia experiencia tras visitar el Museo Mütter y caminar a través de sus filas de especímenes anatómicos, sólo 
para encontrarse «repentinamente de pie delante de su propio cuerpo.» Estaba mirando un estante entero de ejemplos de espina 
bífida, una condición con la que nació. (…) Y ella notó que ahora estaba en una historia alternativa suya, ya que, antes de los años 
1950, la mayoría de aquellos con espina bífida murieron temprano. «Como sobreviviente de primera generación», dijo Lehrer, su 
«cuerpo es un marcador en el tiempo»; Si ella hubiera nacido antes, o en otro lugar (todavía hay discusión sobre el tratamiento de 
los niños con espina bífida), ella «podría haber terminado como una herramienta de enseñanza».

(…)

Aún así, una cosa es mostrar las narrativas de la discapacidad y otra mostrar su belleza sin que se convierta en una cosa invertida, 
«belleza del interior». Los retratos de Lehrer son genuinamente bellos, con sus detallados trabajos de grafito, acrílico y carbón, y un 
obvio conocimiento profundo de la anatomía, que no sólo narra una historia compleja, sino que también contiene esa variación. «La 
discapacidad puede hacer que te muevas en danzas inesperadas», dijo. Ese movimiento llega a través de su trabajo.

«Cuando los demás piensan que nuestros cuerpos sólo representan el dolor, ese dolor es la única verdad», dijo Lehrer. Un nuevo 
«tipo» de representación podría encontrar un lugar en la estructura de estos museos y en las clases de anatomía de otras institucio-
nes artísticas. «Mantener la biografía con el cuerpo importa. Es importante que los médicos decidan qué hacer. Es importante cuan-
do un consejero genético habla con unos futuros padres. Es importante cuando un político hace una ley. Sobre todo, es importante 
para esa persona discapacitada, de pie delante de una caja de cristal llena de tarros. «

(en: http://hyperallergic.com/88381/repatriation-through-portraiture-giving-narrative-to-disability/)

Investigador / Investigadora: Mar Gascó
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Autor / Autora: Riva Lehrer
Año: 2004
Nacionalidad: Estados Unidos
Técnicas y medios: Dibujo. Grafito sobre papel
Medidas: 30″ x 40″

Página web: www.rivalehrerart.com
Exposiciones: No hay datos
Bibliografía: 
- Millett-Gallant, Ann (2010): The Disabled Body in Contemporary Art. Palgrave Macmillan. New York.
Webgrafía: 
–http://blogs.haverford.edu/decentered/2014/11/16/portraiture-disability-and-identity-explorations-with-mellon-creative-resi-
dent-riva-lehrer/
–http://hyperallergic.com/88381/repatriation-through-portraiture-giving-narrative-to-disability/
–https://www.youtube.com/watch?v=obJaZtu3Ams

RIVA LEHRER / DRESS

Investigador / Investigadora: Mar Gascó



579



580

Autor / Autora: Riva Lehrer
Año: 2008
Nacionalidad: Estados Unidos
Técnicas y medios: Dibujo. Carboncillo sobre papel
Medidas: 44 «x 108»

Página web: www.rivalehrerart.com
Exposiciones: No hay datos
Bibliografía: 
- Millett-Gallant, Ann (2010): The Disabled Body in Contemporary Art. Palgrave Macmillan. New York.
Webgrafía: 
–http://blogs.haverford.edu/decentered/2014/11/16/portraiture-disability-and-identity-explorations-with-mellon-creative-resi-
dent-riva-lehrer/
–http://hyperallergic.com/88381/repatriation-through-portraiture-giving-narrative-to-disability/
–https://www.youtube.com/watch?v=obJaZtu3Ams

RIVA LEHRER / OTEMS AND FAMILIARS (NADINA LA SPINA: WENDY)

Investigador / Investigadora: Mar Gascó
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Descripción: El cuerpo en el que nacemos es uno de los determinantes más poderosos de lo que seremos. Podemos luchar contra 
esa forma de nuestro cuerpo, o encarnarlo con un potencial inesperado. El cuerpo es el recipiente que nos lleva a nuestros encuen-
tros con el mundo. A través de él, observamos nuestro mundo y éste comienza a percibirnos, en una guerra de por vida, baile de 
perspectivas interiores y exteriores. Las representaciones del cuerpo en el arte figurativo nos permiten ver la interacción entre la 
estructura de un cuerpo y los contornos de una vida.
 
Las convenciones del retrato se basan en actitudes venerables sobre cuerpos aceptables e inaceptables. El retrato tradicional de-
termina quién es digno de ser pintado, o esculpido, o fotografiado. Los retratos documentan lo que consideramos valioso. Comencé 
a crear retratos de temas no convencionales para cultivar mi propio sentido de belleza, importancia y placer visual.
 
Durante quince años, he hecho principalmente imágenes de personas con discapacidades. Para las personas con discapacidades 
visibles, el conflicto entre el interior y el exterior puede ser intensamente problemático. Toda la gente experimenta esta disonancia 
hasta cierto grado; pero si uno habita en un cuerpo socialmente desafiado, prácticamente garantiza una colisión entre la apariencia 
y la verdad. La discapacidad nos ofrece una lupa en una lucha universal.
 
(…)
 
Creo que cuando estamos bajo estrés extremo (y esto puede incluir tanto alegría, como dolor), buscamos imágenes internas que 
nos ayuden a recordar quiénes somos, a dar sentido a nuestra experiencia y a ayudar a estabilizar nuestro mundo interior cuando 
es golpeado fuera de su eje. Totems and Familiars se basa en entrevistas en las que pido a la gente que piense acerca de esas 
imágenes y sus papeles en el desarrollo y la protección de sus seres privados.
 
Empecé pensando en la metáfora y el símil. Estos aspectos del lenguaje se prestan bien a pensar en la supervivencia. Las metáforas 
actúan como puentes de un estado a otro, ofreciendo una transmutación e identificación con el otro. La literatura más temprana 
de un niño está llena de criaturas metafóricas; los animales vestidos, las teteras y los trenes que lo invitan a imaginarse a sí mismo 
como algo completamente diferente. Cada página brillante se abre en una nueva posibilidad. El encuentro con el alienígena le per-
mite localizar sus propios límites. A medida que el niño aprende a disolver el límite entre los estados de ser, él o ella construye un 
vocabulario verbal y visual tanto para la mente consciente como para la inconsciente.

Quería limitar el tipo de puente de estados en este proyecto, mientras que se centra en los tipos de metáforas que surgen en la 
literatura infantil. Elegí las siguientes tres categorías al pedir a los participantes de Totems and Familiars que me dijeran acerca de 
las imágenes importantes que les ayudaron durante tiempos difíciles.

Investigador / Investigadora: Mar Gascó
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1. UN FAMILIAR ANIMAL. 
 
2. UN OBJETO DE ENERGÍA. 
 
3. UN HÉROE. 
 
Estas entidades permiten que los sujetos del retrato trasciendan sus limitaciones inmediatas reimaginando y recordando al yo. Al-
gunas metáforas actúan como una idea de poder; otras ofrecen refugio y serenidad. Algunos eran bastante abstractos (agua), otros 
muy específicos (Gene Kelly). Incluso cuando los sujetos del retrato eligieron metáforas similares, fueron vividos y definidos muy 
diferentemente.

Nadina La Spina nació en un pequeño pueblo de Italia, donde contrajo polio a los 5 años. Su familia se salvó y se mudó a Nueva 
York cuando tenía 12 años, para que Nadina pudiera ser tratada en el NY Hospital para una cirugía especial. Su adolescencia fue 
gastada soportando una amplia ronda de cirugías que tenían como objetivo hacerla caminar. Eventualmente, estas cirugías dañaron 
tanto sus piernas que ambas fueron amputadas. Cuando aún era una niña pequeña, Nadina pensó que ella era la única niña disca-
pacitada del mundo. Su madre le dijo que no era así, hasta que llegó a América pensó que era la única de su clase. En el Hospital 
se reunió con otros niños discapacitados. Algunos también tenían poliomielitis. Su mejor amiga era Wendy, una chica rubia exacta-
mente de su edad. Wendy enseñó a Nadina a hablar inglés reproduciendo 45’s en su tocadiscos. Wendy y Nadina eran muchachas 
muy hermosas. Los visitantes decían: «Oh, eres tan linda, qué vergüenza, qué desperdicio». Wendy tenía espina bífida y tenía la 
impresión, durante años, de que sus muchas cirugías eventualmente la «curarían» para que ya no fuera «diferente». Finalmente, 
alguien le explicó que la espina bífida es permanente. Ella recibió el mensaje de que siempre sería inaceptable. Wendy se suicidó a 
los veintidós años. Nadina ha pasado su vida en una búsqueda para encontrar y apoyar a las mujeres con discapacidades. Como 
mentora, consejera y modelo femenina, ella trabaja para evitar que se deslicen en el tipo de desesperación que destruyó a Wendy. 
En el retrato, Wendy, como un fantasma de la memoria de una niña aún joven, se sienta al lado de Nadina cepillándose el pelo. Na-
dina siente que Wendy todavía está con ella, una compañera invisible de por vida.
Las bolsas IV contienen un vestido flotante y vacío, como homenaje a otras niñas perdidas. Los tres paneles que contienen los 
postes IV también dibujan una especie de «hogar» alrededor de las dos amigas, en reconocimiento a la dedicación de Nadina a la 
vivienda física y espiritual.

(Riva Lehrer, en: http://www.rivalehrerart.com/totems-and-familiars)
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Autor / Autora: Robert Gober
Año: 1984
Nacionalidad: Estados Unidos
Técnicas y medios: Escultura. Materiales:Yeso, madera, acero, chapas de alambre, pintura de esmalte semi-brillante
Medidas: 73 x 63,5 x 52,1 cm

Página web: No hay datos
Exposiciones:
– The Heart is not a Metaphor, exposición retrospectiva en el MoMA, Nueva York (2014-2015)
Bibliografía: No hay datos
Webgrafía: 
– http://www.abc.es/cultura/arte/20141005/abci-robert-gober-moma-nueva-201410051952.html
- https://artblart.com/tag/robert-gober-two-partially-buried-sinks/
– http://www.newyorker.com/magazine/2014/10/13/found-meanings
– http://bombmagazine.org/article/1252/robert-gober
– http://withreferencetodeath.philippocock.net/blog/gober-robert-half-buried-sink/

ROBERT GOBER / THE SILENT SINK

Investigador / Investigadora: Mar Gascó
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Descripción: La realidad dislocada, la humanidad descuartizada y la cotidianeidad sorprendente del estadounidense Robert Gober 
llegan al Museo de Arte Moderno de Nueva York (MoMA) con «The heart is not a methapor (El corazón no es una metáfora)», muestra 
abierta desde este fin de semana hasta el 18 de enero.

Robert Gober (Connecticut, 1954), conocido por un corpus creativo tan llamativo como directo, pertenece a esa generación que 
rompió en los años 80 la tendencia escultórica a la abstracción y lo conceptual para mirar a una realidad que se imponía cruda y 
brutal con la llegada del sida.

«Era un hombre gay en Nueva York, el epicentro de esa epidemia, y era absolutamente imperativo decir quién eras y que eso que-
dara plasmado en tu trabajo», explicó el artista al presentar su primera gran retrospectiva monográfica en Estados Unidos, comisa-
riada por Ann Temkin y Paulina Pobocha, en la que se repasan 40 años de carrera a través de 130 obras.

La realidad filtrada por la mente de Gober dista mucho de ser costumbrismo. Es más: es todo lo contrario. Un queso con pelo largo, 
tuberías que salen de un sillón… Elementos familiares que al alumbrar híbridos se convierten en imágenes sumamente inquietantes.

Ese corazón sin metáforas «que abre preguntas y no las contesta», convirtió el contagio del VIH en un ejército de lavabos sin cañe-
rías que, entre 1983 y 1986, fueron su manera de representar la imposibilidad de «lavarse» el virus.

A veces se convierten en un corazón («The sink inside of me», que significa «el lavabo dentro de mí») y, puntualmente, salen a la 
ventana del museo para convertirse en lápidas en «Two partialy buried sinks» (dos lavabos parcialmente enterrados).

Esos lavabos tan reconocibles son, en realidad, una mezcla de yeso, madera, acero, reja y esmalte, pues lejos del «ready made» de 
Marcel Duchamp, Gober es hijo del «do it yourself» (háztelo tú mismo).

«Mi padre no fue una figura muy presente y de él no aprendí habilidades, pero sí que si quieres una casa tienes que construirla tú 
mismo», explicó, y su carrera ha estado marcada por una siempre atípica exploración de los materiales.

(en: http://www.abc.es/cultura/arte/20141005/abci-robert-gober-moma-nueva-201410051952.html)

Investigador / Investigadora: Mar Gascó
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Autor / Autora: Robert Gober
Año: 1985
Nacionalidad: Estados Unidos
Técnicas y medios: Escultura. Materiales:Yeso, madera, acero, chapas de alambre, pintura de esmalte semi-brillante
Medidas: 76,2 × 83,8 × 68,6 cm c/u a 233,7 cm del suelo

Página web: No hay datos
Exposiciones:
– The Heart is not a Metaphor, exposición retrospectiva en el MoMA, Nueva York (2014-2015)
Bibliografía: No hay datos
Webgrafía: 
– http://www.abc.es/cultura/arte/20141005/abci-robert-gober-moma-nueva-201410051952.html
- https://artblart.com/tag/robert-gober-two-partially-buried-sinks/
– http://www.newyorker.com/magazine/2014/10/13/found-meanings
– http://bombmagazine.org/article/1252/robert-gober
– http://withreferencetodeath.philippocock.net/blog/gober-robert-half-buried-sink/

ROBERT GOBER / THE ASCENDING SINK

Investigador / Investigadora: Mar Gascó
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Autor / Autora: Robert Gober
Año: 1986-1987
Nacionalidad: Estados Unidos
Técnicas y medios: Escultura. Materiales: Hierro fundido y esmalte
Medidas: izquierdo ((99.1 x 64.8 x 6.4 cm) derecho (99.1 x 62.2 x 7 cm)

Página web: No hay datos
Exposiciones:
– The Heart is not a Metaphor, exposición retrospectiva en el MoMA, Nueva York (2014-2015)
Bibliografía: No hay datos
Webgrafía: 
– http://www.abc.es/cultura/arte/20141005/abci-robert-gober-moma-nueva-201410051952.html
- https://artblart.com/tag/robert-gober-two-partially-buried-sinks/
– http://www.newyorker.com/magazine/2014/10/13/found-meanings
– http://bombmagazine.org/article/1252/robert-gober
– http://withreferencetodeath.philippocock.net/blog/gober-robert-half-buried-sink/

ROBERT GOBER / TWO PARTIALLY BURIED SINKS

Investigador / Investigadora: Mar Gascó
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Autor / Autora: Mark Morrisroe
Año: 1988
Nacionalidad: Estados Unidos
Técnicas y medios: Fotografía.
Medidas: 57’7 x 48’1 cm

Página web: No hay datos
Exposiciones:
– Robert Mapplethorpe, en Grand Palais, Galerie sud-est – París (2014)
– Robert Mapplethorpe – Self Portraits, Skarstedt Gallery, Nueva York, EEUU (2013) 
– Robert Mapplethorpe – Portraits, San José Museum of Art, EEUU (2011)
Bibliografía: No hay datos
- Ottmann, K. (1999): Mark Morrisroe. Editorial Twin Palms Publishers, EE.UU
Webgrafía: 
– http://cultura.elpais.com/cultura/2016/03/08/babelia/1457450794_272222.html
– http://www.elmundo.es/cultura/2014/04/12/534886ace2704e63568b4585.html
– http://www.tate.org.uk/art/artworks/mapplethorpe-self-portrait-ar00496
– https://www.guggenheim.org/artwork/5354

ROBERT MAPPLETHORPE / SELF-PORTRAIT

Investigador / Investigadora: Mar Gascó
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Descripción: En este autorretrato blanco y negro, la cabeza del fotógrafo Robert Mapplethorpe, que mira directamente a la cámara, 
está situada cerca de la esquina superior derecha de la imagen, mientras que en la esquina opuesta su mano derecha agarra un 
bastón rematado con un pequeño cráneo humano . Mapplethorpe lleva ropa negra que cubre su torso, cuello y brazos, haciéndo-
los indistinguibles del fondo negro. Esto crea la ilusión de que su cabeza está flotando en el espacio vacío y sirve para enfatizar 
la palidez de su piel. El tamaño de la mano en relación con la cabeza indica que está más cerca de la cámara, lo que sugiere que 
Mapplethorpe se sentó cuando se tomó este tiro, y que la caña y su mano derecha se colocaron enfrente de él.

El retrato fue tomado en 1988 en Nueva York, el año antes de que Mapplethorpe muriera de una enfermedad relacionada con el 
SIDA. Originalmente, Mapplethorpe tenía la intención de tomar una fotografía de su bastón adornado con un cráneo tallado. Sin 
embargo, mientras preparaba el rodaje, decidió ponerse un jersey de cuello alto negro y crear en cambio este autorretrato. El tiro 
fue tomado por el hermano más joven del artista Edward, también un fotógrafo, que fue ayudado por el asistente de estudio de 
Roberto Brian inglés. Edward Mapplethorpe comenzó su carrera bajo el seudónimo Edward Maxey, asumiendo el nombre de soltera 
de su madre, y la influencia del estilo de su hermano es evidente en su trabajo. Patricia Morrisroe, biógrafo de Robert Mapplethorpe, 
señala que Edward «intuitivamente» entendió lo que su hermano esperaba lograr en esta imagen, y enfocó la cámara en la mano 
sosteniendo la caña del cráneo, deslustrando ligeramente la cabeza de Mapplethorpe (Morrisroe 1995, p.335) .

El retrato es un género significativo en el trabajo de Mapplethorpe. Fotografió a otros artistas, escritores, cantantes, coleccionistas 
de arte y curadores, aunque el sujeto más fotografiado fue él mismo. El crítico Peter Conrad afirma que Mapplethorpe consideraba 
que la personalidad era «serial», concepto que aplicó a sus autorretratos (Conrad 1988, p. 12). El artista se representó con cuernos 
de diablo, vestidos de mujer, arrojando un cuchillo dispuesto a empujar (Tate AR00227), y bajo la apariencia de un soldado o te-
rrorista sosteniendo un rifle delante de un pentagrama invertido, un símbolo del diablo (Tate AR00226). Se ha sugerido que en este 
autorretrato de 1988 el artista ya no está jugando un papel. En cambio, es un retrato más íntimo en comparación con las represen-
taciones anteriores de sí mismo. Mapplethorpe aparece macilento y resistido ya que este retrato fue tomado unos meses antes de 
su muerte. El ligero desdibujamiento de su cabeza en relación con su mano da la impresión de que se está desvaneciendo poco a 
poco.

Mapplethorpe produjo un trabajo cada vez más macabro y mórbido en este momento, ejemplificado por sus fotografías de cráneos 
humanos. Consideraba que el cráneo era la más pura imagen escultórica de todos, por sus líneas limpias, sin ser molestado por la 
carne o pelo.

(en: http://www.tate.org.uk/art/artworks/mapplethorpe-self-portrait-ar00496)

Investigador / Investigadora: Mar Gascó
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Descripción: En su propuesta no se encontrarán alimentos convencionales: metáforas acerca del miedo, la soledad, el dolor, los 
sentimientos, el amor se ven convertidos en alimentos. Un banquete nos invita a reflexionar acerca de la influencia de los medios 
de comunicación sobre lo que comemos y en lo que nos podemos convertir tras la ingesta de ciertos alimentos. Nuestras máquinas 
expendedoras (…) nos ofrecen curiosos alimentos: lágrimas, corazones y un sin fin de sentimientos. (Alicia Ventura en el catálogo 
de la exposición Rosalía Banet. Para comerte mejor (2011)

Autor / Autora: Rosalía Banet
Año: 2011
Nacionalidad: España
Técnicas y medios: Escultura/instalación. Materiales varios
Medidas: 183 x 58 x 83 cm

Página web: www.rosalíabanet.com
Exposiciones:
– Rosalía Banet. Para comerte mejor, en Sala cuidArt del Hospital Marina Salud de Denia (2011)
Bibliografía: 
- Rosalía Banet. Para comerte mejor, catálogo de exposición en Sala cuidArt Hospital Marina Salud de Denia (2011)
Webgrafía: 
– http://www.eldiariomontanes.es/v/20130309/cultura/exposicion/menu-artistico-rosalia-banet-20130309.html

ROSALÍA BANET / MÁQUINA EXPENDEDORA DE ENFERMEDADES

Investigador / Investigadora: Mar Gascó
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Descripción: Una reflexión sobre el ser humano dentro de un mundo cada vez más deshumanizado y alienador, un sistema que nos 
hace vivir en permanente conflicto y desequilibrio con nuestra esencia y entorno.

[Las Esferas Enfermas son] una serie de esculturas en forma de planetas enfermos, esferas que simulan ser de piel: dermis con in-
fecciones, pruritos y otras alteraciones cuyo origen no se haya en la superficie sino en el interior. Son enfermedades psicosomáticas 
que en este trabajo simbolizan el signo de nuestro tiempo, un tiempo confuso dentro del cual el ser humano se agita entre la obse-
sión, la dispersión y la desidia. Rastros corporales, fragmentos enfermos que aluden a la fragilidad, que muestran la vulnerabilidad 
del ser humano dentro del sistema que habitamos. 

(en: http://twingallery.es/exposicion-rosalia-banet)

Autor / Autora: Rosalía Banet
Año: 2014
Nacionalidad: España
Técnicas y medios: Escultura colgante. Técnica mixta. Materiales: acrílico, óleo, resina plástica, fibra de vidrio, porexpan, cordel 
rojo
Medidas: 30 cm diámetro

Página web: www.rosalíabanet.com
Exposiciones:
– Constelaciones dismórficas, en Twin Gallery, Madrid, España (2015)
Bibliografía: No hay datos
Webgrafía: 
– http://twingallery.es/exposicion-rosalia-banet
– http://semiramisenbabilonia.com/rosalia-banet-la-piel-es-un-punto-de-conexion-con-todo-lo-que-nos-rodea/
– http://www.neo2.es/blog/2015/11/constelaciones-dismorficas/

ROSALÍA BANET / ESFERA ENFERMA 01 (ERYTHEMA IRIS)

Investigador / Investigadora: Mar Gascó
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Descripción: Cartografías del dolor, la primera exposición individual de la artista madrileña en la capital después de casi seis años, 
compuesta por dibujos de mapas de piel como símbolo de la fragilidad del mundo que habitamos, en la que incluía una serie de 
dibujos digitales y un vídeo. La muestra inauguró la temporada 2013-2014 de la galería y se pudo visitar hasta el 18 de octubre. En 
una de sus fábulas más conocidas, Borges imaginó un imperio donde el arte de la cartografía había logrado tal nivel de perfección 
y desmesura que llegaron a fabricar “un Mapa del Imperio que tenía el tamaño del Imperio y coincidía puntualmente con él”. La dis-
tancia había sido abolida y el territorio real igualaba su representación… Rosalía Banet en esta nueva etapa de su trabajo emprende 
una estrategia parecida al confeccionar un mural vertebrado por quince mapas “mudos” cuya silueta y topografía corresponde a 
los países más pobres del planeta. Aparentemente convencionales, a medida que nos aproximamos descubrimos que la escala ha 
sido subvertida hasta lo imposible y nos encontramos ante mapas dérmicos, elaborados con nuestra corteza (como las cartas de 
navegación de antaño, que eran de cuero animal), esto es, cartografías corporales con relieve de piel e hidrografía de sangre. La 
artista ha tomado como referencia pieles reales de personas que de alguna manera representan cada uno de estos países aportan-
do una dimensión humana a un tipo de representación –el mapa– que siempre obedece a unos intereses concretos (económicos, 
políticos, estratégicos… pero nunca humanitarios), para imponer una percepción del mundo, siempre subjetiva y parcial, dirigida al 
poder, la hegemonía y el control sobre el territorio, que se esfuerza por ordenar lo diverso, imponer distancias, fijar límites y “sentar 
verdad”, en un absurdo intento por poseer una imagen íntegra del planeta como un “todo idéntico”, labor a todas luces inabarcable. 
[…] Marta Mantecón, historiadora del arte (en: http://twingallery.es/exposicion-rosalia-banet)

Autor / Autora: Rosalía Banet
Año: 2012
Nacionalidad: España
Técnicas y medios: Técnica mixta, acrílico y lápiz sobre papel
Medidas: 70×100 cm

Página web: www.rosalíabanet.com
Exposiciones:
– Cartografías del dolor, en Twin Gallery, Madrid, España (2013)
Bibliografía: No hay datos
Webgrafía: 
– http://twingallery.es/exposicion-rosalia-banet
– http://www.xtrart.es/2013/09/19/rosalia-banet-cartografia-el-dolor-en-la-madrilena-twin-gallery/
– http://www.20minutos.es/noticia/1911951/0/cartografia-del-dolor/mapas/rosalia-banet/
– http://www.abc.es/cultura/cultural/20131001/abci-cultural-m107-arte-entrevista-201310011452.html

ROSALÍA BANET / CARTOGRAFÍA DEL DOLOR (POBREZA)

Investigador / Investigadora: Mar Gascó
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Descripción: Cartografías del dolor, la primera exposición individual de la artista madrileña en la capital después de casi seis años, 
compuesta por dibujos de mapas de piel como símbolo de la fragilidad del mundo que habitamos, en la que incluía una serie de 
dibujos digitales y un vídeo. La muestra inauguró la temporada 2013-2014 de la galería y se pudo visitar hasta el 18 de octubre. En 
una de sus fábulas más conocidas, Borges imaginó un imperio donde el arte de la cartografía había logrado tal nivel de perfección 
y desmesura que llegaron a fabricar “un Mapa del Imperio que tenía el tamaño del Imperio y coincidía puntualmente con él”. La dis-
tancia había sido abolida y el territorio real igualaba su representación… Rosalía Banet en esta nueva etapa de su trabajo emprende 
una estrategia parecida al confeccionar un mural vertebrado por quince mapas “mudos” cuya silueta y topografía corresponde a 
los países más pobres del planeta. Aparentemente convencionales, a medida que nos aproximamos descubrimos que la escala ha 
sido subvertida hasta lo imposible y nos encontramos ante mapas dérmicos, elaborados con nuestra corteza (como las cartas de 
navegación de antaño, que eran de cuero animal), esto es, cartografías corporales con relieve de piel e hidrografía de sangre. La 
artista ha tomado como referencia pieles reales de personas que de alguna manera representan cada uno de estos países aportan-
do una dimensión humana a un tipo de representación –el mapa– que siempre obedece a unos intereses concretos (económicos, 
políticos, estratégicos… pero nunca humanitarios), para imponer una percepción del mundo, siempre subjetiva y parcial, dirigida al 
poder, la hegemonía y el control sobre el territorio, que se esfuerza por ordenar lo diverso, imponer distancias, fijar límites y “sentar 
verdad”, en un absurdo intento por poseer una imagen íntegra del planeta como un “todo idéntico”, labor a todas luces inabarcable. 
[…] Marta Mantecón, historiadora del arte (en: http://twingallery.es/exposicion-rosalia-banet)

Autor / Autora: Rosalía Banet
Año: 2012
Nacionalidad: España
Técnicas y medios: Técnica mixta, acrílico y lápiz sobre papel
Medidas: 70×100 cm

Página web: www.rosalíabanet.com
Exposiciones:
– Cartografías del dolor, en Twin Gallery, Madrid, España (2013)
Bibliografía: No hay datos
Webgrafía: 
– http://twingallery.es/exposicion-rosalia-banet
– http://www.xtrart.es/2013/09/19/rosalia-banet-cartografia-el-dolor-en-la-madrilena-twin-gallery/
– http://www.20minutos.es/noticia/1911951/0/cartografia-del-dolor/mapas/rosalia-banet/
– http://www.abc.es/cultura/cultural/20131001/abci-cultural-m107-arte-entrevista-201310011452.html

ROSALÍA BANET / CARTOGRAFÍAS DEL DOLOR (SUICIDIOS)

Investigador / Investigadora: Mar Gascó
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Autor / Autora: Rosalind Solomon
Año: 1987-1988
Nacionalidad: Estados Unidos
Técnicas y medios: Fotografía b/n
Medidas: 32 1/3×32 ½ pulgadas c.u

Página web: www.rosalindfoxsolomon.com
Exposiciones:
–Portraits in the time of AIDS, en Bruce Silverstein Gallery de Nueva York (2013)
–Portraits in the time of AIDS, en Grey Art Gallery, Universidad de Nueva York (1988)
Bibliografía: No hay datos
Webgrafía: 
– http://www.rosalindfoxsolomon.com/aids/
– https://www.visualaids.org/events/detail/rosalind-solomon-portraits-in-the-time-of-aids-1988
– http://www.nytimes.com/2013/07/19/arts/design/rosalind-solomon-portraits-in-the-time-of-aids-1988.html
– http://www.artnet.com/galleries/bruce-silverstein/rosalind-solomon-portraits-in-the-time/
– http://www.20minutos.es/noticia/1861645/0/retratos-sida/rosalind-solomon/fotografia/
– http://blogs.elpais.com/con-arte-y-sonante/2013/07/retratos-de-los-tiempos-del-sida.html

ROSALIND SOLOMON / PORTRAITS IN THE TIME OF AIDS

Investigador / Investigadora: Mar Gascó
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Descripción: Todas las fotografías de esta entrada fueron tomadas en un solo año. 1987. Y registran uno de los momentos más 
virulentos de la epidemia de SIDA en Estados Unidos. En aquel tiempo, poco se conocía del origen y desarrollo de esta enfermedad, 
y el miedo, cuando no el pánico, era una compañía insoslayable. La fotógrafa Rosalind Solomon (Illinois, Estados Unidos, 1930) 
convivió con los enfermos y sus familias durante un año y los retrató en los momentos más íntimos: los de la enfermedad y el su-
frimiento. No fue fácil. “Cuando empecé a ser consciente de la epidemia de SIDA en 1987 decidí conocer y fotografiar gente con la 
enfermedad. Leí un artículo en The New York Times apuntando la idea de que las personas con SIDA deberían ser aisladas al igual 
que en otras generaciones había sucedido con los enfermos de lepra. Para entender lo que realmente podría suponer un aislamiento 
de ese tipo visite Agua de Dios, una leprosería en Colombia la cual, afortunadamente, ya está cerrada”, narra Solomon.

La artista se sumerge en la enfermedad y comienzan las decepciones. “Sorprendentemente, los enfermos”, recuerda, “en vez de 
ser tratados con bondad, muchos fueron demonizados, no solo por la sociedad, sino por sus seres queridos. Conocí a padres que 
repudiaron a sus hijos, amantes que abandonaban a sus parejas y una sociedad que los rehuyó”.

Esta desolación la capta la artista de Illinois en 70 imágenes que en 1988 muestra en la Grey Art Gallery de la Universidad de Nueva 
York bajo el título de Portraits in the Time of AIDS (Retratos en los tiempos del SIDA). Las críticas son muy malas. La acusan de 
utilizar y explotar el dolor ajeno. De aprovecharse del sufrimiento. Al menos encuentra el reconocimiento de los fotografiados. La 
mayoría acude a la inauguración y le agradece que les haga visibles cuando muchos quieren ocultarles. Desde entonces, hace 25 
años, esas imágenes han estado guardadas en cajas.

(en: http://blogs.elpais.com/con-arte-y-sonante/2013/07/retratos-de-los-tiempos-del-sida.html)

Investigador / Investigadora: Mar Gascó
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Descripción: Estas imágenes fueron en parte una respuesta a la crisis del SIDA. Las pinturas posteriores también manifiestan su 
sentido de la pérdida que proviene de la enfermedad. Algunas pinturas, tales como 8,122+ a partir de enero de 1986 (1986), llevan 
títulos que reflejan el número de personas que habían muerto de SIDA hasta la fecha; Otras son obras conmemorativas dedicadas 
a individuos; Otros emplean patrones de puntos para sugerir las lesiones producidas por los sarcomas relacionados con el SIDA.

En los años siguientes, Bleckner comenzó sus pinturas de la constelación (1987-93), sugestivas de los cielos nocturnos, y los lien-
zos de la arquitectura del cielo (1988-93), que llaman a la mente interiores abovedados. A principios de los 90, realizó sus primeras 
pinturas celulares, que hacen referencia a las células humanas enfermas. A partir de ese momento, ha seguido pintando aspectos 
del cuerpo vistos a nivel microscópico, incluyendo formas relacionadas con el ADN y las células cancerosas, este último en respues-
ta a la batalla infructuosa de su padre con la enfermedad.

Autor / Autora: Ross Bleckner
Año: 1985
Nacionalidad: Estados Unidos
Técnicas y medios: Pintura. Óleo sobre lino
Medidas: 48″x40″

Página web: www.rbleckner.com
Exposiciones: No hay datos
Bibliografía: No hay datos
Webgrafía: 
– http://www.nytimes.com/1998/11/27/arts/art-review-evocative-cells-uptown-downtown-all-around.html
– https://www.guggenheim.org/artwork/artist/ross-bleckner

ROSS BLECKNER / EX-FRIENDS

Investigador / Investigadora: Mar Gascó
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Autor / Autora: Ross Bleckner
Año: 1998
Nacionalidad: Estados Unidos
Técnicas y medios: Pintura. Óleo sobre lino
Medidas: 84”x72”

Página web: www.rbleckner.com
Exposiciones: No hay datos
Bibliografía: No hay datos
Webgrafía: 
– http://www.nytimes.com/1998/11/27/arts/art-review-evocative-cells-uptown-downtown-all-around.html
– https://www.guggenheim.org/artwork/artist/ross-bleckner

ROSS BLECKNER / ANTIBODY DIVERSITY

Investigador / Investigadora: Mar Gascó



611



612

Autor / Autora: Ross Bleckner
Año: 1998
Nacionalidad: Estados Unidos
Técnicas y medios: Pintura. Óleo sobre lino
Medidas: 120″x108″

Página web: www.rbleckner.com
Exposiciones: No hay datos
Bibliografía: No hay datos
Webgrafía: 
– http://www.nytimes.com/1998/11/27/arts/art-review-evocative-cells-uptown-downtown-all-around.html
– https://www.guggenheim.org/artwork/artist/ross-bleckner

ROSS BLECKNER / TOLERANCE

Investigador / Investigadora: Mar Gascó
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Autor / Autora: Ross Bleckner
Año: 1998
Nacionalidad: Estados Unidos
Técnicas y medios: Pintura. Óleo sobre lino
Medidas: 84″x76″

Página web: www.rbleckner.com
Exposiciones: No hay datos
Bibliografía: No hay datos
Webgrafía: 
– http://www.nytimes.com/1998/11/27/arts/art-review-evocative-cells-uptown-downtown-all-around.html
– https://www.guggenheim.org/artwork/artist/ross-bleckner

ROSS BLECKNER / HEALTHY SPOT

Investigador / Investigadora: Mar Gascó
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Autor / Autora: Ross T. Smith
Año: 1990-1992
Nacionalidad: Nueva Zelanda
Técnicas y medios: Collage fotográfico/fotografía analógica sobre tabla de madera contrachapado
Medidas: 2,4×1,2 m

Página web: No hay datos
Exposiciones:
- George Paton Gallery, University of Melbourne (2014 )
Bibliografía: 
- Martín Hernández, Ruth (2010): «EL CUERPO ENFERMO. UNA APROXIMACIÓN AL ARTE SOBRE VIH/SIDA»
Webgrafía: 
- http://cargocollective.com/rosstsmith/L-amour-et-la-mort-sont-la-meme-chose

ROSS T. SMITH / L’AMOUR ET LA MORT SONT LA MÊME CHOSE

Investigador / Investigadora: Mar Gascó
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Autor / Autora: Samantha Geballe
Año: 2014
Nacionalidad: Estados Unidos
Técnicas y medios: Fotografíaanalógica b/n
Medidas: 24 3/8 x 18 1/8 pulgadas.

Página web: www.samanthageballe.com
Exposiciones: No hay datos
– Alber J. Winn: My Life Until Now, en Blue Sky Gallery. Portland, Oregón (2014)
Bibliografía: No hay datos
Webgrafía: 
–http://www.huffingtonpost.co.uk/entry/samantha-geballe-extreme-weight-loss-photo-series_uk_5805dcb2e4b0dcd0298f9085
–http://metro.co.uk/2016/10/18/heres-what-extreme-weight-loss-actually-looks-like-6197244/
–http://culturainquieta.com/es/foto/item/7110-autorretratos-conceptuales-de-samantha-geballe.html
–http://www.refinery29.com/2016/10/126191/weight-loss-surgery-gastric-bypass-before-and-after-pictures#slide
–http://www.dailymail.co.uk/femail/article-3125177/People-think-worth-dependent-jean-size-Photographer-creates-deeply-emo-
tional-series-self-portraits-express-body-anxiety-gastric-bypass-surgery.html
–http://lenscratch.com/2015/04/samantha-geballe-self-untitled/

SAMANTHA GEBALLE / SELF UNTITLED

S

Investigador / Investigadora: Mar Gascó
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Descripción: Esta no es la historia de otra chica gorda. Hay veces en que asumo que ese papel no me define. No tengo el cuerpo, 
no tengo ninguna razón, pero sería demasiado fácil extender la culpa. Lo que la gente no suele ver son las funciones de la obesidad. 
Me escondo detrás de mi tamaño, enmascaro las vulnerabilidades y creo muros, como una manera de protegerme. Algo que he 
aprendido y retratado en mi arte es que, siendo vulnerable y formando una conexión, he creado una nueva función e incluso una 
curación. Comparto mi cuerpo y mi historia, no una forma de buscar la piedad o definirme a mí mismo como un número, sino un 
lugar para un espectador que pueda decir «He estado allí también».

Tomo autorretratos como una forma de revertir la perspectiva de cómo me veo a mi misma, interpretando el cómo soy vista por los 
demás. (…) Este trabajo no se relaciona exclusivamente con la obesidad o el tamaño. (…) Este es un cuerpo de trabajo que requiere 
de audacia. He tenido que dejar de lado mis temores para transmitir mi mensaje. Creo que el juicio deriva de la falta de información, 
es decir – cuando no sabemos toda la historia, llenamos las piezas que faltan con nuestro propio conocimiento. Creo que la razón 
es que estamos disociados de la humanidad, no permitiéndonos realmente saber que una persona es una persona.

Independientemente de la apariencia, todo el mundo se ha sentido pequeño en algún momento. Mi esperanza es generar la relación 
entre yo y los demás a través de mi trabajo y le pido, como espectador, que busque las similitudes en lugar de las diferencias.

(Samantha Geballe, en: http://www.samanthageballe.com/artist-statements/)

Investigador / Investigadora: Mar Gascó
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Autor / Autora: Santiago Echeverry
Año: 1992
Nacionalidad: Colombia
Técnicas y medios: Videocreación en blanco y negro
Medidas: duración: 2 minutos

Página web: www.santi.tv
Exposiciones: No hay datos
Bibliografía: No hay datos
Webgrafía: 
– http://santi.tv/?f=real&b=asfixia
– http://cinefagos.net/paradigm/index.php/otros-textos/artes-electronicas/1150-santiago-echeverry-video-artista
– http://www.eltiempo.com/archivo/documento/MAM-73587 

SANTIAGO ECHEVERRY / ASFIXIA

Investigador / Investigadora: Mar Gascó
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Descripción: 
«Antes de que aparecieran condones en mi vida …

Es tan fácil poner un condón donde se supone que …

Pero cuando intentas hacer que encaje en tu cabeza, es una historia completamente diferente. Muchos amigos se estaban murien-
do.

Este vídeo fue censurado por la televisión colombiana, por el condón, pero finalmente salió al aire en 1994.»

(Santiago Echeverry, en: http://santi.tv/?f=real&b=asfixia)

Su obra temprana, como lo dictaba la dinámica del video arte nacional, empezó con videos monocanal (grabaciones para ser 
proyectadas o exhibidas en un monitor), sugerentes piezas protagonizadas por él mismo en las que asume con irreverencia y sin 
inhibición alguna su identidad sexual. A partir de los recursos del video arte y el discurso experimental aborda cuestiones sobre la 
diversidad de género, manteniendo un equilibrio entre la carga ideológica y la expresividad del medio.

Obras como Asfixia (1992), Anoche mataron un travesti (1993) o Lecciones de amor (1995) se constituyen en referentes tanto de la 
militancia por la diversidad de género como del uso de los distintos recursos propios del video arte. En Asfixia el mismo Echeverry 
intenta ponerse un condón en su cabeza, creando una potente metáfora del tabú que aún se cernía sobre este objeto y también del 
acecho del SIDA en la comunidad homosexual. Mientras que en Anoche mataron un travesti unía, en un acusador discurso sobre la 
exclusión institucional, el problema de las drogas, la comunidad LGBT y los «desechables» habitantes de la calle. Y en Lecciones de 
amor, a una entrevista en la que un Defensor del pueblo trata de anormales a los homosexuales, contrapone un juego de imágenes, 
texto y música que comentan estética y políticamente aquel discurso de intolerancia oficial.

El origen y talante de su obra queda claramente expresado cuando afirma: «Yo crecí en Bogotá, una ciudad donde la mafia explo-
taba edificios y asesinaba a las personas con sus drogas y bombas, el SIDA estaba matando a mis amigos y escuadrones de la 
muerte estaban amenazando mi vida por ser abiertamente gay. En lugar de ocultarme, me convertí en un artista de nuevos medios 
promoviendo el cambio muy visible en mi entorno a través del video arte, documentales, espectáculos y el activismo político.»

(en: http://cinefagos.net/paradigm/index.php/otros-textos/artes-electronicas/1150-santiago-echeverry-video-artista)

Enlace de vídeo: https://youtu.be/-EdWi_iTeKM

Investigador / Investigadora: Mar Gascó
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Autor / Autora: Santiago Echeverry
Año: 2005
Nacionalidad: Colombia
Técnicas y medios: Net Art. Animación interactiva
Medidas: No hay datos

Página web: www.santi.tv
Exposiciones: No hay datos
Bibliografía: No hay datos
Webgrafía: 
– http://santi.tv/?f=flash&b=sida

SANTIAGO ECHEVERRY / SIDA/AIDS

Investigador / Investigadora: Mar Gascó
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Descripción: En abril de 2005 recibí un correo electrónico desesperado de alguien que argumentó que él tuvo relaciones sexuales 
conmigo hace unos años y que ahora estaba infectado con el VIH. En él me desea que también esté infectado con el virus y que 
«muera y sufra de la peor manera posible». Él usó el apodo George Tower, un nombre que no recuerdo.

Inmediatamente respondí a este correo electrónico pero desafortunadamente mi mensaje fue devuelto. La dirección no existía. En 
mi respuesta le digo que no tengo VIH y que él debería buscar consejo y apoyo porque ser seropositivo no significa que él tiene que 
sufrir y morir. Le digo que él necesita tratamiento y ayuda, y que puedo proporcionarle apoyo si alguna vez lo necesita.

Debido a que el mensaje no se envió, decidí crear SIDA / AIDS como un método para entender lo que estaba pasando por la mente 
de George Tower – a partir de 2015, todavía no sé quién es esta persona. La única forma en que podía hacerle saber a la persona 
que me importaba su enfermedad era creando y publicando esta animación interactiva, deconstruyendo su mensaje buscando 
mensajes ocultos y usando un algoritmo matemático que creé para visualizar el caos que él es. Su correo electrónico se convierte en 
una multitud de palabras que crecen y llenan la pantalla hasta que pierden su significado, adquiriendo sólo un significado estético.

En su mensaje se puede percibir que George Tower tiene mucho miedo a la muerte y no quiere que nadie sepa que es gay por tener 
SIDA, un estigma que aún prevalece en las sociedades donde impera el machismo. También se puede ver que todavía se acordaba 
de mí y él estaba anhelando alguna forma de apoyo. ¿Era George una de esas noches que apenas recuerdas a la mañana siguiente? 
¿O era uno de mis ex-novios que todavía estaba enfadado conmigo forzándose a usar un seudónimo para desahogar su cólera de 
forma anónima? De muchas maneras este proyecto es un estudio de cómo funcionan las leyes de la atracción en el mundo Gay 
Colombiano.

Como parte de SIDA / AIDS creé una pieza de performance donde los usuarios aleatorios pueden controlar la animación que se 
proyecta en mi cuerpo desnudo. El artista se convierte en el centro de la agresión, recordándonos la forma en que el VIH ataca los 
cuerpos y las mentes de los infectados.

El mensaje original no fue alterado, manteniendo todos los insultos, errores tipográficos y errores.

(Santiago Echeverry, en: http://santi.tv/?f=flash&b=sida)

Enlace de vídeo: http://santi.tv/sida/vid/SIDA_AIDS.mp4 40439892 video/mp4 

Investigador / Investigadora: Mar Gascó
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Autor / Autora: Shan Kelley
Año: 2015
Nacionalidad: Canadá
Técnicas y medios: Serie de pinturas «aforísticas».Técnica mixta: pintura al óleo, semen y resina sobre mader
Medidas: 5″ x 7″

Página web: www.shankelley.com
Exposiciones:
– Radiant Presence – International Projection and screening, Varias ciudades (2015)
Bibliografía: No hay datos
Webgrafía: 
– http://shankelley.com/micro-series
– https://www.visualaids.org/artists/detail/shan-kelley

SHAN KELLEY / MICRO SCOPE (WITH CURATORS LIKE THESE, WHO NEEDS A CURE)

Investigador / Investigadora: Mar Gascó
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Autor / Autora: Shan Kelley
Año: 2012
Nacionalidad: Canadá
Técnicas y medios: Objeto. Materiales: munición del calibre 50 con tipografía grabada.
Medidas: No hay datos

Página web: www.shankelley.com
Exposiciones:
- Shan Kelley. Clean, fit and decease free, en Latitude 53 Contemporary, Edmonton, Alberta, Canadá (2015)
Bibliografía: No hay datos
Webgrafía: 
– http://shankelley.com/clean-fit-and-decease-free
– http://shankelley.com/together-forever
- http://www.thebody.com/content/75668/art-positive-an-interview-with-shan-kelly.html

SHAN KELLEY / TOGETHER FOREVER

Investigador / Investigadora: Mar Gascó
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Descripción: De los muchos logros en su vida, el Dr. Paul Ehrlich es acreditado por haber inventado un método de tinción de te-
jidos que conducen a un proceso de identificación de diversas células de la sangre, facilitando así el diagnóstico de diversas en-
fermedades transmitidas por la sangre. Su investigación condujo al concepto de la quimioterapia y la producción de la droga más 
ampliamente prescrita en el mundo después de la penicilina – un antisifilítico llamado Salvarsan.

Este tipo de intervenciones y el tratamiento de la droga fueron popularizados por Ehrlich como «balas mágicas» (…)
 
En el contexto del VIH, y en particular en el contexto de agentes terapéuticos para ayudar a prevenir la transmisión del VIH conocida 
como profilaxis pre-exposición (PrEP), el apoyo y la justificación de este enfoque ha sido un tema polémico. PrEP es una estrategia 
que implica el uso de medicamentos antirretrovirales (ARV) para reducir el riesgo de infección por VIH en personas VIH-negativas. 
Aunque la Administración de Alimentos y Fármacos de Estados Unidos aprobó el TDF / FTC para su uso como profilaxis, la oposi-
ción a esta decisión se hace eco de muchos de los mismos temores y moralizaciones como en el caso de Salvarsan.
(en: http://shankelley.com/together-forever)

Investigador / Investigadora: Mar Gascó
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Autor / Autora: Shimon Attie
Año: 2001
Nacionalidad: Estados Unidos
Técnicas y medios: Fotografía e impression digital-lambda sobre tablero de sintra, laminado y enmarcado
Medidas: 70” x 90″

Página web: www.shimonattie.net
Exposiciones:
– White Nights/Sugar Dreams, Jack Shainman Gallery, Nueva York, EEUU (2002)
Bibliografía: 
- Kuppers, Petra (2007): The Scar of Visibility. Medical Performances and Contemporary Art.University of Minnesota Press.
Webgrafía: 
– http://www.jackshainman.com/artists/shimon-attie/

SHIMON ATTIE / WHITE NIGHTS, SUGAR DREAMS

Investigador / Investigadora: Mar Gascó
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Descripción: En el 2000, Shimon Attie creó White Nights, Sugar Dreams, una instalación de vídeo que hablaba de experiencias 
personales sobre la diabetes (…)
White Nights imita y subvierte la mirada médica que los enfermos y las personas con discapacidad a menudo experimentan frente 
a las máquinas de visualización de la medicina moderna. (…) Attie, que es mejor conocido por sus grandes proyecciones de video 
públicas, crea una sala íntima donde las proyecciones toman tres paredes y las voces tranquilas hablan al visitante de imágenes y 
sentimientos que emergen al vivir con diabetes. Los vídeos no muestran a los entrevistados ni a los entrevistadores que hablan; ni 
se emplean otras convenciones documentales. En cambio, presentan al espectador como un paisaje envolvente y cambiante. Un 
líquido rojo cambia de textura y color a medida que los cristales blancos caen en él, acumulándose en montañas, disolviéndose 
lentamente en el líquido. Un movimiento constante de transformación y cambio se hace visible, y las imágenes fuertes y hermosas 
permiten al visitante entretener nuevas perspectivas sobre un tema médico: la relación de la persona diabética con la sangre y el 
azúcar. .
(…) Attie, quien también tiene diabetes, trabajó en colaboración con la rama de Rochambeau de la Biblioteca de Providence y con 
los estudiantes de RISD, creando horas de entrevistas grabadas en agosto del 2000 con ocho personas que viven con diabetes, 
hablando con ellas acerca de la experiencia de su condición día a día. 
(…)
En White Nights, el cuerpo no está físicamente presente (aparte de la presencia encarnada del visitante, encerrado y dirigido por las 
tres pantallas que dan una clara experiencia espacial). En cambio, el cuerpo se traspone metafóricamente a un paisaje de elemen-
tos: fuerzas elementales de agua y masa sólida, o reuniones, disoluciones, acrecentamientos y cambios. (…) White Nights presenta 
el flujo de tiempo y momentos de cambio (…)

Las imágenes en movimiento rojas y blancas de White Nights connotan paisajes, arena y mar, mareas y montañas. Un redactor 
subtituló las fotos de la instalación de vídeo como «Sweet Mountains» y «Cascading Sugar». Fuera de la crisálida de las paredes de 
vídeo, cuando el espectador se aleja de la exposición, una pared contiene fotos más grandes, congeladas fuera del flujo del bucle 
de vídeo. Estas fotos están en un interesante contraste con los vídeos. En los vídeos, las imágenes nunca son estables, nunca se 
congelan, nunca se pueden agarrar: las montañas se nivelan, los cristales blancos se absorben y luego se disuelven en líquido rojo. 
En cualquier momento dado, somos testigos del cambio y el proceso. La experiencia humana de encarnación se traduce como el 
cambio mismo.

(Petra Kuppers, en The Scar of visibility. Medical Performances and Contemporary Art.University of Minnesota Press. pp. 47-51)

Investigador / Investigadora: Mar Gascó
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Autor / Autora: Shimon Attie
Año: 2001
Nacionalidad: Estados Unidos
Técnicas y medios: Fotografía e impression digital-lambda sobre tablero de sintra, laminado y enmarcado
Medidas: 70” x 90″

Página web: www.shimonattie.net
Exposiciones:
– White Nights/Sugar Dreams, Jack Shainman Gallery, Nueva York, EEUU (2002)
Bibliografía: 
- Kuppers, Petra (2007): The Scar of Visibility. Medical Performances and Contemporary Art.University of Minnesota Press.
Webgrafía: 
– http://www.jackshainman.com/artists/shimon-attie/

SHIMON ATTIE / WHITE NIGHTS, SUGAR DREAMS

Investigador / Investigadora: Mar Gascó
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Descripción: En el trabajo de Simón Arrebola uno de los temas que más predomina es el de la muerte, aunque nunca sobre ningu-
na enfermedad en concreto. Sin embargo, además de su aportación a la colección del proyecto HCV dirigido por la Cátedra Arte y 
Enfermedades bajo el título Laberinto, este artista sevillano ha compartido con nosotros su obra La Hija del aire, inspirada en una 
experiencia cercana a la leucemia.  Unos años atrás, una persona cercana sufrió esta enfermedad en primera persona y uno de los 
tratamientos a los que se sometió fue la transfusión de sangre, ya que el número de glóbulos blancos se habían disparado y estaban 
aniquilando a las células sanas. La transfusión fue un remedio temporal, porque al final el número de leucocitos seguía siendo alto. 
En el cuadro vemos una pecera. En la parte de arriba, va cayendo agua que la va llenando sin éxito, pues finalmente ésta se acaba 
derramando por otro lado. 

Autor / Autora: Simón Arrebola
Año: 2011
Nacionalidad: España
Técnicas y medios: Pintura. Óleo sobre lienzo
Medidas: 41×50 cm

Página web: www.simonarrebola.com
Exposiciones:
– Cuentos, en Galería Ignacio, Sevilla, España (2011)
Bibliografía: No hay datos
Webgrafía: No hay datos

SIMÓN ARREBOLA / LA HIJA DEL AIRE

Investigador / Investigadora: Mar Gascó
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Autor / Autora: Siobhan Hebron
Año: 2016
Nacionalidad: Estados Unidos
Técnicas y medios: Performance realizada el 8 de marzo del 2016
Medidas: No hay datos

Página web: www.siobhanhebron.com
Exposiciones:
– The Head and the Heart, en Galería Hoyt de la USC Keck School of Medicine (2016)
Bibliografía: No hay datos
Webgrafía: 
– http://siobhanhebron.com/essays/
– https://artandcakela.com/2017/03/20/siobhan-hebrons-the-head-and-the-heart-at-usc-keck/

SIOBHAN HEBRON / TWELFTH CYCLE (UNTITLED)

Investigador / Investigadora: Mar Gascó
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Descripción: La obra de Hebrón ha cambiado radicalmente en los últimos dos años. Su trabajo se basó principalmente en la pintura 
hasta el verano de 2014, cuando un diagnóstico de cáncer de cerebro provocó una nueva forma artística y personal de expresión. 
En la exposición, ofrece una experiencia multimedia única, que abarca su experiencia personal del cáncer, así como un alcance 
más amplio que abarca una práctica social feminista con respecto a la enfermedad, las condiciones crónicas, la discapacidad y la 
capacidad. Hebron cree que un diálogo radicalmente honesto es una absoluta necesidad para cambiar las percepciones sociales y 
culturales sobre la salud y la enfermedad.

(…)

«En esta exposición actual es la primera vez que veo todo el trabajo que he hecho desde mi diagnóstico en un mismo lugar. Ver 
todo junto como un cuerpo de trabajo holístico fue realmente significativo «, explica Hebron. «Me encanta que los estudiantes de 
medicina pasen por las imágenes de mí misma tomando quimioterapia, o del pelo que perdí; Las experiencias diarias reales de una 
persona con cáncer, y no sólo un paciente sin rostro en el sistema. Creo que simplemente es esta presentación de mis imágenes 
lo que mejor expresa mis preocupaciones personales, es decir, el posicionamiento del cuerpo de la mujer enferma como un cuerpo 
visible, vital y presente «.v

Ciertamente, las imágenes de la exposición atraen a los espectadores: estamos viendo a una mujer real, así como a un artista pro-
fundamente meticulosa, y viendo la fuerza en la que el artista y la mujer juntas están luchando no sólo por la salud personal, sino 
por un sentido más amplio de la salud y el bienestar, la enfermedad y la comprensión.

Hebrón está muy interesada en la idea de visibilidad, tanto de la enfermedad misma como de la experiencia que crea.

«La abrumadora necesidad en nuestra cultura de ser positivo conduce a oprimir verdaderas enfermedades físicas y emocionales, 
muchas veces hasta el punto en el que luego llega a ser demasiado tarde para hacer algo», relata Hebrón. «Esto es especialmente 
cierto para las mujeres (…) En todo caso, espero que mi trabajo pueda ir hacia la normalización de la enfermedad. Llevándolo a la 
conversación cotidiana, casi de la manera en que la gente habla de contraer la gripe. Si más gente estuviera dispuesta a entablar 
una conversación sobre el cáncer, el SIDA o cualquier enfermedad seria y crónica con tanta franqueza y empatía como lo hacen con 
el resfriado común, eso aliviaría la carga de vivir como una persona enferma inmensamente «.

(en: https://artandcakela.com/2017/03/20/siobhan-hebrons-the-head-and-the-heart-at-usc-keck/)

Investigador / Investigadora: Mar Gascó
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Autor / Autora: Siobhan Hebron
Año: 2016
Nacionalidad: Estados Unidos
Técnicas y medios: Performance realizada el 8 de marzo del 2016
Medidas: No hay datos

Página web: www.siobhanhebron.com
Exposiciones:
– The Head and the Heart, en Galería Hoyt de la USC Keck School of Medicine (2016)
Bibliografía: No hay datos
Webgrafía: 
– http://siobhanhebron.com/essays/
– https://artandcakela.com/2017/03/20/siobhan-hebrons-the-head-and-the-heart-at-usc-keck/

SIOBHAN HEBRON / CYCLE 10 (BRUSHTROKES2 – AFTER HANNAH WILKE)

Investigador / Investigadora: Mar Gascó
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Descripción: Song Yongping trató de equilibrar su carrera artística con el cuidado de su madre inválida y el padre como parte de 
su deber esperado. En 1998 empezó a fotografiar en una serie llamada de My Parents. (…) estas imágenes combinan performance 
con elementos de la vida cotidiana familiar. Karen Smith, crítico de arte y escritor con sede en Beijing, describió estas fotografías 
como «… un testimonio de los lazos familiares, y una triste mirada a la vida de las masas atrapada en la ola de cambio en China hoy 
en día.» La fuerza de este trabajo está en su naturaleza colaborativa. Song Yongping, mientras atendía a las necesidades de sus 
padres, se le dio la oportunidad de honrarles al compartir la creación de su arte con ellos. En la grabación de la eventual pérdida de 
sus padres en 2001, creó un testimonio duradero a sus vidas. 

(en: http://www.getty.edu/art/exhibitions/new_china/)

Autor / Autora: Song Yongping
Año: 1998-2001
Nacionalidad: China
Técnicas y medios: Fotografía analógica b/n. Impresión gelatina de plata
Medidas: 11″x15″

Página web: No hay datos
Exposiciones:
–Photography from the New China, J. Paul Getty Museum. Los ÁNgeles, California (2010-2011)
Bibliografía: 
-Fok, Silvia (2013): Life and Death: Art and the Body in Contemporary China. Intellect, University of Chicago Press, USA
Webgrafía: 
– http://www.getty.edu/art/exhibitions/new_china/
– http://lollybloggy.blogspot.com.es/2010/12/getty-center-song-yongping.html

SONG YONGPING / MY PARENTS

Investigador / Investigadora: Mar Gascó
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Descripción: Apropiándose de la mirada y el lenguaje del informe forense, Calle presenta evidencia de sus actividades quijotescas 
de lo inefable y evanescente. (…) La estructura de su trabajo por lo general implica una interacción perfectamente calibrada entre la 
narrativa y la imagen, de los cuales ambos se acercan constantemente a su único objeto de deseo de encontrar otro punto ciego, 
lo que nunca puede ser capturado a través del lenguaje o  la representación.

Para la serie Ciegos, Calle fotografió personas que nacieron sin el sentido de la vista y les preguntó acerca de cómo describirían 
«la imagen de la belleza.» (…) Hábilmente infravalora las nociones objetivas sobre la verdad  y la belleza y en su lugar localiza el 
significado del arte sin la infinita e irreducible respuesta del espectador 

(en: http://www.metmuseum.org/toah/works-of-art/2000.409a-d/)

Autor / Autora: Sophie Calle
Año: 1986
Nacionalidad: Francia
Técnicas y medios:  Instalación. Combinaci´on de fotografía y textos sobre pared
Medidas: 120 x 110 cm (texto: 40 x 80 cm) (retrato fotográfico: 41 x 31,5 cm) (2 imágenes fotográficas: 80 x 56 cm)

Página web: No hay datos
Exposiciones:
–M’as-tu vue, Ludwig Forum für Internationale Kunst, Aachen, Germany (2004)
–M’as-tu vue, Martin-Gropius-Bau, Berlin (2004)
–M’as-tu vue, Centre Georges Pompidou, Paris (2003)
–A Suivre, ARC, Musée d’Art Moderne de la Ville de Paris (1991)
Bibliografía: 
-Articulo de revista:  Silva Romero, Ricardo (2012): Sophie Calle Existe, Bogotá, Exclama.
Webgrafía: 
–http://articles.latimes.com/1995-10-20/entertainment/ca-59024_1_sophie-calle
–http://www.metmuseum.org/toah/works-of-art/2000.409a-d/
–https://www.perrotin.com/artists/Sophie_Calle/1/the-blind-at-home/12717

SOPHIE CALLE / LOS CIEGOS

Investigador / Investigadora: Mar Gascó
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Autor / Autora: Susan Aldworth
Año: 2013
Nacionalidad: Reino Unido
Técnicas y medios: Grabado. Monotipo con chine-collé
Medidas: No hay datos

Página web: www.susanaldworth.com
Exposiciones:
-«Susan Aldworth: The Portrait Anatomised» National Portrait Gallery, Londres
Bibliografía: No hay datos
Webgrafía: 
–https://vimeo.com/58779608
–http://www.telegraph.co.uk/women/womens-health/9950244/I-have-epilepsy-and-risked-all-to-protect-my-unborn-child.html
–http://www.gvart.co.uk/wp-content/uploads/2012/03/GV-Art-Susan-Aldworth-The-Portrait-Anatomised-draft.pdf
–http://www.disabilityartsonline.org.uk/npg-portrait-anatomised

SUSAN ALDWORTH / THE PORTRAIT ANATOMISED (ELISABETH)

Investigador / Investigadora: Mar Gascó
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Descripción: Tres personas cuyo sentido de la identidad es desafiado por una condición neurológica común, tendrán sus retratos 
expuestos en la National Portrait Gallery de Londres, de marzo a septiembre del 2013. Elisabeth, Fiona y Max están conviviendo 
con éxito con la epilepsia. Sus retratos de tamaño natural han sido creados por la artista de renombre internacional Susan Ald-
worth, cuyo trabajo explora la relación entre la mente y el cuerpo. «¿Cómo afecta la epilepsia a tu vida? «Estas son las preguntas 
que Aldworth propuso a sus colaboradores. La epilepsia es causada por la interrupción de las cargas eléctricas en el cerebro, y 
aunque afecta a 1 de cada 100 personas en Gran Bretaña, hay muchos conceptos erróneos sobre la condición. Para Elizabeth, ha 
afectado a sus posibilidades de ascenso como oficial de policía y de tener hijos, ya que creía que los medicamentos necesarios 
para controlar la condición podrían aumentar el riesgo de complicaciones durante el embarazo y posibles defectos de nacimiento. 
Otro sujeto, Max, escritor y ex-editor, dice: «Un ataque es un período de vacío. No podemos recordar o decirte lo que pasó. Otros 
pueden decirnos cómo miramos desde fuera o que llegamos a estar acostados en el suelo. Pero la única respuesta es que tuviste 
un ataque. Fiona, una académica, experimenta el estigma como algo que limita su vida y sus relaciones, y afecta su capacidad de 
ser abierta acerca de quién es. «El tiempo que Aldworth pasa con sus sujetos, y su enfoque innovador y mixto de la tipografía, po-
nen de relieve las sinergias y las disparidades entre las concepciones médicas y emocionales de lo que constituye el yo», dijo Inga 
Fraser, curadora adjunta, Contemporary and 20th Century. Es la gran presunción del retrato, que algo del yo interior se revela en la 
apariencia exterior y la obra de Aldworth pone de relieve esta suposición en relación con una cultura visual contemporánea que está 
cada vez más informada por la ciencia. «Los métodos de trabajo únicos de Aldworth combinan procesos de impresión tradicionales 
con imágenes de diagnóstico tales como exploraciones médicas del cerebro, datos de EEG y fotografía digital contemporánea. 
Cada retrato tiene dos metros de altura y está compuesto por nueve estampas separadas. El proyecto ha sido financiado por Guy’s 
y St Thomas ‘Charity y es apoyado por la Sociedad de Epilepsia.

(en: http://www.gvart.co.uk/wp-content/uploads/2012/03/GV-Art-Susan-Aldworth-The-Portrait-Anatomised-draft.pdf)
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Autor / Autora: Susan Aldworth
Año: 2008
Nacionalidad: Reino Unido
Técnicas y medios: Tríptico. Grabado al aguafuerte
Medidas: 65×50 cms c.u.

Página web: www.susanaldworth.com
Exposiciones:
– Coming of Age. The Art and Science of ageing, GV Galerry Art, Londres (2012)
Bibliografía: No hay datos
Webgrafía: 
– https://amford5.wordpress.com/duncan-of-jordanstone-level-2/semester-2/research/susan-aldworth/
– http://www.wales.nhs.uk/sitesplus/documents/863/Arts%20in%20Health%20Newsletter%20May2013.pdf
– http://www.gvart.co.uk/press/GV%20Art%20-%20Coming%20of%20Age%20-%20Press%20Release.pdf

SUSAN ALDWORTH / DISOLUTION I, II Y III

Investigador / Investigadora: Mar Gascó

Descripción: Hice el tres grabados sobre tres mujeres que habían trabajado en el proyecto [Artes y mentes, proyecto que fue docu-
mentado en la exposición UNTOLD, financiada por el Consejo de las Artes], cada uno de los cuales tenían demencia de alguna for-
ma. Me había vuelto muy cercana de cada una de ellas durante el proyecto y quería los grabados para documentar la «disolución» 
del yo que vi progresar debido a sus demencias. Hice la prueba con una nueva técnica de grabado que me permitió combinar las 
imágenes tanto fotográficas como dibujadas. Combiné fotografías de Peggy, Mary y Joan con dibujos de las placas que se encuen-
tran en los cerebros de personas con la enfermedad de Alzheimer. Hice desaparecer las caras en el metal cuando las placas estaban 
en aguafuerte. He disuelto las caras en el ácido, como una metáfora de la forma en que la demencia disuelve el yo. 

(en: https://amford5.wordpress.com/duncan-of-jordanstone-level-2/semester-2/research/susan-aldworth/)
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Autor / Autora: Susan Aldworth
Año: 2012
Nacionalidad: Reino Unido
Técnicas y medios: Litografía.
Medidas: 84x56 cms

Página web: No hay datos
Exposiciones:
- ”Reassembling the Self” GV Art Gallery, Londres (2014) 
- ”Reassembling the Self”, concurrent exhibitions exploring schizophrenia at Hatton Gallery and Vane in Newcastle. (2012)
Bibliografía: No hay datos
Webgrafía: No hay datos

SUSAN ALDWORTH / REASSEMBLING THE SELF 1

Investigador / Investigadora: Mar Gascó
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Autor / Autora: Ted Meyer
Año: 1998
Nacionalidad: Estados Unidos
Técnicas y medios: Pintura o Grabados a partir de las cicatrices del cuerpo
Medidas: Medidas variables

Página web: www.tedmeyer.com
Exposiciones:
– Scarred for Life, de la UCLA Geffen School of Medicine, (2010)
– Scarred for Life, en El Museo de Arte y Cultura, New Rochelle, Nueva York (2010)
– Scarred for Life,Brevard Museum of Art, Melbourne, FL (2007)
Bibliografía: 
- Martínez Rossi, Sandra (2011): La Piel como Superficie Simbólica. Procesos de Transculturación en el Arte Contemporáneo. Te-
zontle Ediciones. Fondo de Cultura Económica de España, S.L.
Webgrafía: 
- http://www.nytimes.com/2006/10/04/arts/design/04scar.html
– https://www.kcet.org/shows/artbound/triumphs-over-trauma-the-scar-prints-of-ted-meyer
– http://dublin.sciencegallery.com/trauma/exhibits/scarred-for-life/
– http://medhum.med.nyu.edu/blog/?p=182

TED MEYER / SCARRED FOR LIFE

T
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Descripción: La guarnición cerrada del Centro Médico del Ejército Walter Reed, con su hospital de tipo bunker, no es el primer lugar 
donde se puede esperar encontrar una exposición de arte en esta ciudad.

E incluso si usted encontró la exposición, dentro del Museo Nacional de Salud y Medicina, justo a la vuelta de la esquina de la vitrina 
que contiene la bala derringer que mató a Abraham Lincoln, probablemente se sorprendería al ver las paredes adornadas con vagas 
impresiones monocromáticas de aspecto conceptual, crestas dentadas y manchas que se asemejan a algún tipo de experimento 
de tarde de Jackson Pollock en préstamo del Guggenheim.

Sin embargo, sus títulos suenan mucho menos a las cartelas de los museos que a las listas de check-in en un centro de trauma 
hospitalario: «Esplenectomía»; «Remoción de Pulmón después del Intento de Suicidio»; «Reconstrucción del brazo después de un 
accidente de motocicleta.»

Estas texturas y superficies aparentemente abstractas son, en realidad, imágenes de cicatrices, muchas de ellas terriblemente im-
presionantes y algunas adquiridas por sus portadores con gran sufrimiento.

Ted Meyer, un artista de Los Ángeles, hizo las impresiones de los últimos años directamente de los cuerpos de amigos, conocidos 
y extraños voluntarios.

En primer lugar aplica tinta de impresión a las cicatrices y la piel alrededor de ellos y luego presiona el papel a la piel para hacer 
varias imágenes de contacto directo, que destaca ligeramente con guache y lápiz.

(…)

Mientras que las impresiones pueden parecer severamente conflictivas, descendientes de las más chocantes cepas de los años 60 
y 70 del arte corporal, el Sr. Meyer profesa no ser un gran fan del arte postmoderno y tembló visiblemente cuando alguien mencio-
na a Chris Burden, un compañero Angeleno que se disparó él mismo el brazo y en otra acción clavó sus manos ten el techo de un 
coche al servicio del arte.

En contraste, Meyer, de 48 años, pintor de larga carrera, ilustrador comercial y autor de dos libros humorísticos sobre gatos, ve las 
cicatrices no tanto como registros sombríos de lesiones e invasiones corporales, sino como evidencia de curación y resistencia.

El tema es mucho más que una preocupación estética para él. Nació con la enfermedad de Gaucher, un desorden genético raro 
que aflige las articulaciones y los órganos. Su bazo fue retirado tenía 6 años, tuvo la primera de dos reemplazos de cadera en sus 
30 años, y sólo recientemente, con la ayuda de una nueva medicación de reemplazo enzimático, ha sido capaz de vivir una vida 
relativamente saludable.

Investigador / Investigadora: Mar Gascó
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En 1998, en una inauguración artística en Beverly Hills, California, el Sr. Meyer conoció a una actriz y bailarina, Joy Mincey Powell, 
que había estado parcialmente paralizada por una caída que la dejó con largas cicatrices de cirugía entrelazadas en la mitad de su 
espalda. La idea de hacer huellas de cicatrices surgió de sus conversaciones, y la mujer se convirtió en la primera de los «modelos» 
de Meyer.

Encontrar otros sujetos dispuestos no fue tan fácil. «Ví a alguien en la cola del supermercado con una gran cicatriz», dijo. «Pero me 
resistí al impulso de acercarme a ellos. Era demasiado espeluznante. «Pero la idea comenzó a extenderse a través de su red de 
amigos, y una procesión comenzó a aparecer en su estudio en el centro de Los Ángeles.

Junto con las cicatrices, los modelos – cuyos cuadros se usan en la exposición pero sin sus nombres – trajeron las historias desga-
rradoras de cómo consiguieron sus trofeos corporales, del daño y de la enfermedad que sobrevivieron. (…)

La Dra. Noe dijo que cuando vio por primera vez las cicatrices de Meyer, hace aproximadamente un año y medio, «simplemente 
hizo clic».

«Hay algo universal en una cicatriz – todos tienen una o conocen a alguien», dijo. «Pero tu cicatriz es tuya, como una huella digital. 
No se parece a nadie, así que hay una gran calidad de lo particular y lo personal, que hizo que el trabajo fuera muy poderoso para 
mí «.

(…)

Después de casi una década de coleccionar cicatrices dignas del arte, el Sr. Meyer dijo que encontrarlas es mucho más fácil ahora 
y él incluso se toma el lujo de ser exigente. «No hay modestia al respecto», dijo. «Puedes estar en medio de una exposición de arte 
y la gente está bajándose sus pantalones y levantando sus camisas y diciendo,» oye, mira mi cicatriz. «»

Como para demostrarlo, en la inauguración, el oficial de asuntos públicos del museo, Steven Solomon, se acercó pronto al señor 
Meyer y, deshaciendo los botones superiores de su camisa de vestir a rayas, mostró con orgullo una reciente cicatriz de la implan-
tación de un Desfibrilador en su pecho – la consecuencia de un ataque al corazón que había sufrido durante la conducción.

-¿Qué piensas? -preguntó el señor Solomon.

El señor Meyer se inclinó y echó un buen vistazo. «Me gusta», dijo. Creo que podemos trabajar juntos.

(en: http://www.nytimes.com/2006/10/04/arts/design/04scar.html)
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Autor / Autora: Ted Meyer
Año: 1987-1992
Nacionalidad: Estados Unidos
Técnicas y medios: ´Pintura. Óleo sobre lienzo
Medidas: 36×48″

Página web: www.tedmeyer.com
Exposiciones:
– Structural Abnormalities, Circa Nueve Gallery, San Diego, CA (1991)
Bibliografía: 
- Holtzmann Kevles, Bettyann (1997): Naked to the bone: medical imaging in the twentieth century, Rutgers University Press, New 
Brunswick, New Jersey
Webgrafía: 
– http://www.jewishjournal.com/community_briefs/article/artist_depicts_pain_of_genetic_ailment_20051202
– http://metroseeker.com/los-angeles/felos/ted-meyer

TED MEYER / STRUCTURAL ABNORMALITIES

Investigador / Investigadora: Mar Gascó
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Descripción: Cuando tenía 6 años, el artista de Los Ángeles Ted Meyer tuvo dos experiencias que cambiaron su vida. Ganó su 
primer premio en una exposición de arte después de copiar un flamenco dibujado por un amigo más mayor. En segundo lugar, le 
diagnosticaron el sufrimiento de la enfermedad de Gaucher después de dolores intensos en sus rodillas y huesos de la cadera.

«Parecía que alguien me estaba rompiendo lentamente los huesos durante días», recordó Meyer.

Inicialmente, sus padres lo llevaron a varios hospitales en el área de Nueva York, donde los médicos perplejos sacudieron la cabeza 
y advirtieron que podrían tener que amputar las piernas del niño. Por último, un interno europeo en el Hospital Mount Sinai reco-
noció los síntomas de la enfermedad de Gaucher, pero en ausencia de un tratamiento efectivo en ese momento, todo lo que podía 
prescribir eran analgésicos.

Durante el año siguiente, el estómago de Meyer se distendió, estaba constantemente fatigado y se lastimaba y sangraba fácilmente. 
Los médicos le quitaron el bazo cuando tenía 7 años, pero eso ofrecía poco alivio. Y sus persistentes hemorragias nasales parecían 
empeorar.

«Yo no iba a la escuela mucho, y era el niño más pequeño de mi clase», recordó Meyer, de 47 años. «Tuve que permanecer en los 
hospitales tres o cuatro veces al año, y hubo algunas semanas en las que no podía mover las piernas en absoluto.»

Los abuelos de Meyer habían emigrado de Lituania, Polonia y Rusia. Sus padres eran portadores del gen anormal que puede cau-
sar la enfermedad, pero no fueron afectados. El hermano mayor de Meyer también tiene la enfermedad de Gaucher, pero un tercer 
hermano nunca la tuvo.

Entre los episodios de dolor y la hospitalización, Meyer desarrolló sus habilidades de pintura y finalmente obtuvo una licenciatura 
en diseño en el Estado de Arizona.

Sus primeros trabajos reflejaban sus propias luchas físicas, y en la serie «Structural Abnormalities», representaba imágenes estruc-
turales contorsionadas.

«Yo estaba en guerra con mi cuerpo, y estas pinturas expresaron mis sentimientos atrapados y aislados», dijo. «Mi condición era tan 
rara que no había nadie con quien pudiera hablar».

(…)

Un gran obstáculo que enfrentan muchos pacientes de Gaucher es el enorme costo de los tratamientos, que puede llegar a 200.000 
dólares al año.

Investigador / Investigadora: Mar Gascó
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«Tengo suerte de tener un seguro a través de un grupo de autores, pero aún así, puedes alcanzar el tope de por vida de $ 2 millones 
en 10 años», señaló Meyer.

Meyer se encuentra entre los 1.000 judíos de la zona de Los Ángeles de ascendencia asquenazí con la enfermedad de Gaucher. Los 
expertos estiman que sólo uno de cada 10 está recibiendo el tratamiento adecuado. Aproximadamente 50.000 judíos del área son 
portadores del gen defectuoso y podrían pasar la enfermedad a la descendencia.

La razón principal de la baja tasa de tratamiento es que muchos médicos de Los Ángeles, incluyendo médicos judíos, no están 
entrenados para reconocer los síntomas de Gaucher, dijo el Dr. Barry Rosenbloom, profesor de UCLA y director del Centro de Tra-
tamiento Comprehensive Gaucher en Tower Hematology Oncology. El centro es listado por la fundación nacional de Gaucher como 
la facilidad primaria del tratamiento en el área de Los Ángeles.

«Una vez diagnosticado correctamente a través de un simple análisis de sangre, los pacientes de Gaucher pueden ser restaurados 
a través del tratamiento dentro de un año», dijo Rosenbloom.

(en: http://www.jewishjournal.com/community_briefs/article/artist_depicts_pain_of_genetic_ailment_20051202)
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Autor / Autora: Therese Frare
Año: 1990
Nacionalidad: Estados Unidos
Técnicas y medios: Fotografía b/n en gelatina de plata
Medidas: No hay datos

Página web: No hay datos
Exposiciones: No hay datos
Bibliografía: No hay datos
Webgrafía: 
– http://lowellmilkencenter.org/therese-frare/
– http://time.com/3503000/behind-the-picture-the-photo-that-changed-the-face-of-aids/
– http://www.vintag.es/2016/11/extraordinary-story-behind-photo-that.html
– http://life.tumblr.com/post/26004578414/peta-and-bill-kirby-share-a-quiet-moment-together

THERESE FRARE / DAVID KIRBY ON HIS DEATHBED, OHIO

Investigador / Investigadora: Mar Gascó
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Descripción: Therese quería tratar el SIDA para su proyecto escolar, pero tenía dificultades para encontrar una comunidad de 
personas que viviesen con la enfermedad dispuestos a ser fotografiados. Comenzó a trabajar como voluntario en el Pater Noster 
House, un hospicio para el SIDA en Columbus y se hizo amigo de Peta, un medio americano nativo, cuidador y cliente VIH positivo. 
«Peta cuidó a David Kirby, un activista gay de una pequeña ciudad de Ohio que había estado alejado de su familia desde que reveló 
su sexualidad.

Therese le preguntó a David si le importaba que le tomaran la foto. Dijo que no, siempre y cuando no hubiera ningún beneficio per-
sonal con su imagen, porque conocía el poder de los elementos visuales para cambiar las percepciones de las personas.

David llamó a sus padres para decirles que se estaba muriendo, y lo recibieron de nuevo en la familia. Sus padres recuerdan haberse 
sentido heridos por la forma en que el personal de salud del pequeño hospital rural trató a David, con guantes y batas a su alrede-
dor. La mujer que entregaba menús a los pacientes se negaba a dejar que David lo tuviera; leía las opciones de la comida desde 
la puerta. Pero en Pater Noster House, David tenía a Peta, quien habló con él, lo sostuvo y alivió su dolor y soledad a través de un 
simple y compasivo contacto humano.

El día que David murió, en abril de 1990 a la edad de 32 años, Therese visitaba Peta. Peta entró en la habitación de David para 
decir adiós y Therese se quedó afuera, tratando de mantenerse fuera del camino. Pero después la madre de David salió y le pidió 
a Therese que tomara fotos de los seres queridos de David diciendo sus últimos adioses para darles algo con que recordarle. The-
rese entró en la habitación y se quedó en silencio, apenas perceptible, en el rincón, como un desconocido que documentaba un 
momento intensamente privado. «Algo verdaderamente increíble» se desplegó ante sus ojos. David, diezmado y demacrado, tomó 
su último aliento y susurró «Estoy listo», escapándose con la presencia de sus seres queridos.

En noviembre de 1990, la revista LIFE publicó la devastadora foto de la familia de David en la hora de su muerte. La gente de todo 
Estados Unidos tuvo que ver una familia, una historia, un dolor emocional cataclísmico y un homenaje al profundo amor a raíz de 
los restos de una enfermedad aterradora. La foto nos recuerda: podría ser tú o yo.

Todos sabemos lo que es perder.

Dos años más tarde, United Colors of Benetton utilizó una versión coloreada de la foto en una campaña publicitaria para aumentar 
la conciencia sobre el VIH / SIDA, provocando una polémica masiva. Los críticos indignados iban desde los católicos romanos, 
que sentían que la foto se burlaba de las imágenes de María acunando a Cristo después de su crucifixión, a los activistas del SIDA, 
quienes veían en la explotación corporativa publicitaria del sufrimiento para vender camisetas. (…)
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Mientras tanto, otro relato de compasión se desplegó ante los ojos de Therese. Permaneció cerca de Peta después de la muerte 
de David, documentando su deterioro de salud a finales de 1991 y 1992 como consecuencia de su estado seropositivo. Los Kirbys, 
que habían visto a Peta confortar a David en sus últimos días, decidieron mostrarle el mismo cuidado. Empezaron a visitar Peta tan 
a menudo como pudieron, convirtiéndose en los padres de la casa donde Peta pasó sus últimos meses antes de morir en el otoño 
de 1992.

Se estima que alrededor de mil millones de personas han visto la fotografía de Kirby en los últimos 20 años, tal como apareció en 
la revista LIFE dos veces (1990 y 2010), el anuncio de Benetton, y cientos de periódicos, revistas y TV en todo el mundo. Fiel a su 
promesa a David, Therese nunca hizo un centavo de la foto, donando todos los ingresos a la investigación del SIDA.

(en: http://lowellmilkencenter.org/therese-frare/)
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Autor / Autora: Therese Frare
Año: 1992
Nacionalidad: Estados Unidos
Técnicas y medios: Fotografía b/n en gelatina de plata
Medidas: No hay datos

Página web: No hay datos
Exposiciones: No hay datos
Bibliografía: No hay datos
Webgrafía: 
– http://lowellmilkencenter.org/therese-frare/
– http://time.com/3503000/behind-the-picture-the-photo-that-changed-the-face-of-aids/
– http://www.vintag.es/2016/11/extraordinary-story-behind-photo-that.html
– http://life.tumblr.com/post/26004578414/peta-and-bill-kirby-share-a-quiet-moment-together

THERESE FRARE / PETA AND BILL KIRBY SHARE A QUIET MOMENT TOGETHER IN PETA’S ROOM, OHIO
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Autor / Autora: Valerie Caris
Año: 1993
Nacionalidad: Estados Unidos
Técnicas y medios: Técnica mista/vestimenta. Materiales: Resultados de prueba vih positiva y seda roja.
Medidas: No hay datos

Página web: No hay datos
Exposiciones: No hay datos
Bibliografía: No hay datos
Webgrafía: 
– https://www.visualaids.org/artists/detail/valerie-caris-blitz
– https://www.poz.com/article/Portrait-of-the-Artist-as-a-Sex-Bomb-10617-2086
– https://indypendent.org/2009/08/13/life-art-and-activism-comes-end

VALERIE CARIS / VESTMENT

V
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Descripción: Valerie Caris Blitz fue una antigua pintora, actriz y activista de Nueva York. Influida por «todas las disciplinas de la van-
guardia del siglo XX», estuvo muy involucrada con el ABC No Rio en sus inicios, exponiendo sus pinturas y actuando allí. También 
pasó un tiempo en Berlín, donde la excéntrica vendedora de arte Emanuela Schwankl organizó su primera exposición individual. 
Apareció en más de 40 películas, entre ellas «Sombras de la ciudad» de Ari Roussimoff y Die Bortschaft de Michael Brynntrup (The 
Message). Después de ser diagnosticada con VIH en 1989, su trabajo se volvió más conceptual. Sus piezas «Queen Sex Positive» 
y «Vestment» formaron parte del espectáculo de Sur Rodney Sur «Blood Fairies». En los últimos 10 años, volvió a su primer amor, 
la pintura abstracto-expresionista. «Hay un número de mujeres con SIDA que se convierten en artistas porque el SIDA las empuja 
a la expresión», dijo la performer Penny Arcade. «Valerie era una artista antes de contraer el SIDA, y entonces el SIDA se convirtió 
en su tema».

(en: https://www.visualaids.org/artists/detail/valerie-caris-blitz)

Caris dice: «Mi cuerpo ha sido la principal frontera.» Las imágenes de su cuerpo pueblan su trabajo de collage, y las reflexiones 
sobre su cuerpo ocupan sus actuaciones. Desde que fue diagnosticada con VIH hace 10 años, dice que ha venido a ver a su cuer-
po «como frágil y mortal. Estoy tratando de lidiar con tener una enfermedad sexualmente transmisible -y letal- y de alguna manera 
reconciliar todas las pruebas de laboratorio y cargas virales con la parte de mí que es un ser erótico -que es jugosa, apasionada, 
completamente diferente de la Clínica «. Esta lucha ha producido un trabajo vibrante.

Una de las piezas más sorprendentes de Caris es su escultura 1993 Vestment – una bata de hospital hecha enteramente de impre-
siones de papel de las analiticas y pruebas de sangre de Caris cosidas, forradas con raso y rasgadas ligeramente para revelar una 
fotografía de su propia piel tatuada. El artista y comisario Frank Moore describe bien el efecto: «Los informes del laboratorio son 
muy oficiales y secos, en blanco y negro, pero los rasga lo suficiente para que sepas que hay alguien muy diferente por debajo. Es 
un tema clásico: una hendidura o una vagina, agresiva de una manera femenina.» 

(en: https://www.poz.com/article/Portrait-of-the-Artist-as-a-Sex-Bomb-10617-2086)

Investigador / Investigadora: Mar Gascó
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Autor / Autora: Valerie Caris
Año: 1995
Nacionalidad: Estados Unidos
Técnicas y medios: Técnica mixta/Vestimenta. Materiales: corpiño y bordados
Medidas: No hay datos

Página web: No hay datos
Exposiciones: No hay datos
Bibliografía: No hay datos
Webgrafía: 
– https://www.visualaids.org/artists/detail/valerie-caris-blitz
– https://www.poz.com/article/Portrait-of-the-Artist-as-a-Sex-Bomb-10617-2086

VALERIE CARIS / QUEEN SEX POSITIVE

Investigador / Investigadora: Mar Gascó

Descripción: Valerie Caris Blitz fue una antigua pintora, actriz y activista de Nueva York. Influida por «todas las disciplinas de la van-
guardia del siglo XX», estuvo muy involucrada con el ABC No Rio en sus inicios, exponiendo sus pinturas y actuando allí. También 
pasó un tiempo en Berlín, donde la excéntrica vendedora de arte Emanuela Schwankl organizó su primera exposición individual. 
Apareció en más de 40 películas, entre ellas «Sombras de la ciudad» de Ari Roussimoff y Die Bortschaft de Michael Brynntrup (The 
Message). Después de ser diagnosticada con VIH en 1989, su trabajo se volvió más conceptual. Sus piezas «Queen Sex Positive» 
y «Vestment» formaron parte del espectáculo de Sur Rodney Sur «Blood Fairies». En los últimos 10 años, volvió a su primer amor, 
la pintura abstracto-expresionista. «Hay un número de mujeres con SIDA que se convierten en artistas porque el SIDA las empuja 
a la expresión», dijo la performer Penny Arcade. «Valerie era una artista antes de contraer el SIDA, y entonces el SIDA se convirtió 
en su tema».

(en: https://www.visualaids.org/artists/detail/valerie-caris-blitz)
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Autor / Autora: Vik Muniz
Año: 2014
Nacionalidad: Brasil
Técnicas y medios: Impresión digital a partir de cultivos de células infectadas por virus de la viruela. Otros.
Medidas: No hay datos

Página web: https://www.youtube.com/watch?v=JbTZpCcWLsk
Exposiciones:
- “The Art of Saving a Life” Proyecto comisionado por Bill&Melinda Gates Foundation, Seattle, Washington (EEUU)
Bibliografía: No hay datos
Webgrafía: Proyecto de diario fotográfico. Impresión en gelatina  de plata b/n

VIK MUNIZ / FLOWERS

Investigador / Investigadora: Mar Gascó
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Autor / Autora: William Utermohlen
Año: 2000
Nacionalidad: Estados Unidos
Técnicas y medios: Dibujo a lá´piz sobre papel
Medidas: 40.5x33cm

Página web: www.williamutermohlen.org
Exposiciones:
– William Utermohlen: A persistence of memory, Loyola University Museum of art (2016)
– TRAUMA. Built to break, Trinity College  Science Gallery, Dublín (2016)
– Pusuing the Ephemeral, Painting and Enduring: Alzheimer’s and the Artwork of William Utermohlen, Wakeley Gallery, Ames School 
of Art Wesleyan University, Illinois, USA (2015)
Bibliografía: No hay datos
Webgrafía: 
– http://www.playgroundmag.net/noticias/historias/pintor-alzheimer-retrato-propio-olvido_0_1369663050.html
- http://sociedad.elpais.com/sociedad/2012/09/19/actualidad/1348071805_613092.html
– http://boicosfinearts.com/exhibitions/william-utermohlen-a-persistence.html
– https://dublin.sciencegallery.com/trauma/exhibits/self-portraits/

WILLIAM UTERMOHLEN / HEAD I

W

Investigador / Investigadora: Mar Gascó
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Descripción: En 1995, a William Utermohlen, artista norteamericano afincado en el Reino Unido, le diagnosticaron alzheimer. “A 
partir de ese momento, trató de entenderlo pintándose a sí mismo”, explicó su mujer Patricia a los medios de comunicación el día 
de su muerte, el año 2007. 

En el mundo de la creación es común que el sufrimiento sea origen de las mejores obras de un autor. Como también ha ocurrido a 
muchos artistas a lo largo de la historia, la desaparición de Utermohlen supuso la caída del velo del público hacia su obra, la con-
firmación de su éxito. Su mayor legado fue, precisamente, el que refleja su desaparición como individuo: la serie de autorretratos 
que hizo desde el diagnóstico hasta su fallecimiento ha sido objeto de análisis por parte de médicos, psiquiatras y de aplausos del 
público. “En estas imágenes vemos con intensidad desgarradora los esfuerzos de William en explicar su ser alterado, sus temores y 
su tristeza”, explicó entonces su esposa Patricia. “A veces era consciente de sus fallos técnicos, pero no podía encontrar la manera 
de corregirlos”.

El alzheimer afecta particularmente el lóbulo parietal derecho, que es importante para visualizar algo internamente y luego ponerlo 
en un lienzo. De modo que en sus retratos, la cara de Utermohlen es un mapa del recorrido que la demencia, como enfermedad 
invisible, trazó en su cerebro. Y sus retratos son fotografías de carné que muestran la batalla de un hombre por aferrarse a sí mismo, 
a su memoria. 

(en: http://www.playgroundmag.net/noticias/historias/pintor-alzheimer-retrato-propio-olvido_0_1369663050.html)

Investigador / Investigadora: Mar Gascó
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Autor / Autora: William Utermohlen
Año: 1996
Nacionalidad: Estados Unidos
Técnicas y medios: Pintura. Técnica mixta sobre papel
Medidas: 46.5x33cm

Página web: www.williamutermohlen.org
Exposiciones:
– William Utermohlen: A persistence of memory, Loyola University Museum of art (2016)
– TRAUMA. Built to break, Trinity College  Science Gallery, Dublín (2016)
– Pusuing the Ephemeral, Painting and Enduring: Alzheimer’s and the Artwork of William Utermohlen, Wakeley Gallery, Ames School 
of Art Wesleyan University, Illinois, USA (2015)
Bibliografía: No hay datos
Webgrafía: 
– http://www.playgroundmag.net/noticias/historias/pintor-alzheimer-retrato-propio-olvido_0_1369663050.html
- http://sociedad.elpais.com/sociedad/2012/09/19/actualidad/1348071805_613092.html
– http://boicosfinearts.com/exhibitions/william-utermohlen-a-persistence.html
– https://dublin.sciencegallery.com/trauma/exhibits/self-portraits/

WILLIAM UTERMOHLEN / SELFPORTRAIT RED

Investigador / Investigadora: Mar Gascó
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Autor / Autora: William Utermohlen
Año: 1999
Nacionalidad: Estados Unidos
Técnicas y medios: Óleo sobre lienzo
Medidas: 45.5 × 35.5cm

Página web: www.williamutermohlen.org
Exposiciones:
– William Utermohlen: A persistence of memory, Loyola University Museum of art (2016)
– TRAUMA. Built to break, Trinity College  Science Gallery, Dublín (2016)
– Pusuing the Ephemeral, Painting and Enduring: Alzheimer’s and the Artwork of William Utermohlen, Wakeley Gallery, Ames School 
of Art Wesleyan University, Illinois, USA (2015)
Bibliografía: No hay datos
Webgrafía: 
– http://www.playgroundmag.net/noticias/historias/pintor-alzheimer-retrato-propio-olvido_0_1369663050.html
- http://sociedad.elpais.com/sociedad/2012/09/19/actualidad/1348071805_613092.html
– http://boicosfinearts.com/exhibitions/william-utermohlen-a-persistence.html
– https://dublin.sciencegallery.com/trauma/exhibits/self-portraits/

WILLIAM UTERMOHLEN / ERASED SELFPORTRAIT

Investigador / Investigadora: Mar Gascó
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Autor / Autora: William Utermohlen
Año: 1997
Nacionalidad: Estados Unidos
Técnicas y medios: Óleo sobre lienzo
Medidas: 35.5 × 45.5cm

Página web: www.williamutermohlen.org
Exposiciones:
– William Utermohlen: A persistence of memory, Loyola University Museum of art (2016)
– TRAUMA. Built to break, Trinity College  Science Gallery, Dublín (2016)
– Pusuing the Ephemeral, Painting and Enduring: Alzheimer’s and the Artwork of William Utermohlen, Wakeley Gallery, Ames School 
of Art Wesleyan University, Illinois, USA (2015)
Bibliografía: No hay datos
Webgrafía: 
– http://www.playgroundmag.net/noticias/historias/pintor-alzheimer-retrato-propio-olvido_0_1369663050.html
- http://sociedad.elpais.com/sociedad/2012/09/19/actualidad/1348071805_613092.html
– http://boicosfinearts.com/exhibitions/william-utermohlen-a-persistence.html
– https://dublin.sciencegallery.com/trauma/exhibits/self-portraits/

WILLIAM UTERMOHLEN / SELFPORTRAIT WITH SAW

Investigador / Investigadora: Mar Gascó



693



694

Autor / Autora: 3CM – Yang Cheng Lin
Año: 2014
Nacionalidad: Taiwán
Técnicas y medios: Fotografía digital
Medidas: No hay datos

Página web: www.flickr.com/photos/3cm/
Exposiciones: No hay datos
– Alber J. Winn: My Life Until Now, en Blue Sky Gallery. Portland, Oregón (2014)
Bibliografía: No hay datos
Webgrafía: 
– http://thecreatorsproject.vice.com/es/blog/la-fotgrafa-taiwanesa-3cm-explora-la-manipulacion-del-cuerpo-femenino

3CM – YANG CHENG LIN / RITUALS (Nº 1748)

Y

Investigador / Investigadora: Mar Gascó
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Autor / Autora: Yayoi Kusama
Año: 1965
Nacionalidad: Japón
Técnicas y medios: Instalación
Medidas: Medidas variables

Página web: www.yayoi-kusama.jp
Exposiciones:
– Yayoi Kusama. Obsesión Infinita, en el Centro Cultural Banco de Brasil (2014)
– Yayoi Kusama. Obsesión Infinita, en MALBA, Fundación Constantini, Buenos Aires (2013)
Bibliografía: 
- Kusama, Yayoi (2012): Infinity Mirror Room. Phalli’s Field. Afterralls Books.
Webgrafía: 
– http://www.malba.org.ar/evento/yayoi-kusama-obsesion-infinita/
– http://www.huffingtonpost.com/entry/yayoi-kusama-selfies_us_562687ede4b08589ef493823
– http://www.lanacion.com.ar/1593760-la-princesa-de-los-lunares
– https://www.youtube.com/watch?v=lkoQf8rEfyc
– http://www.swagger.mx/radar/cosas-que-no-sabias-de-la-obsesion-infinita-de-yayoi-kusama
– http://www.elmostrador.cl/cultura/2015/05/29/ultimos-dias-para-visitar-la-exitosa-exposicion-yayoi-kusama-obsesion-infinita/

YAYOI KUSAMA / INFINITY MIRROR ROOM – PHALLIS FIELD (FLOOR SHOW)

Investigador / Investigadora: Mar Gascó
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Descripción: Yayoi Kusama vive en un hospital psiquiátrico cercano a su estudio desde 1977. Las leyendas acerca de su enfer-
medad son innumerables, y apuntan a un desorden obsesivo compulsivo que afecta a Kusama desde la infancia. De todos modos, 
la artista ha recorrido un largo camino, desde los años que pasó pintando en Japón hasta el largo período en que vivió en Nueva 
York, donde llevó a cabo (…) su famosa serie de pinturas sobre redes infinitas, que realizó a su regreso a Tokio. A pesar de su edad 
avanzada (es octogenaria), Kusama sigue desarrollando una gran actividad como creadora y promotora de arte. La historia de sus 
padecimientos psíquicos pone de relieve que, a pesar de sus trastornos mentales, desde el primer momento ha sido una artista cen-
trada y profesional. Siendo muy pequeña, Kusama sufría ya alucinaciones, sobre todo de naturaleza visual. Sin embargo, mediante 
una persistente e inteligente promoción de su obra, y gracias en parte a su belleza física, relativamente pronto supo asegurarse un 
lugar central en el mundo del arte, logrando luego mantenerlo de manera constante (…)

Es indiscutible que el desequilibrio mental de Kusama hunde sus raíces en su biografía. Parece que su padre era un mujeriego ex-
travagante y que su madre la maltrataba. Desde su primera infancia, Kusama sufrió alucinaciones, afección que podría ser el origen 
de sus lienzos obsesivamente repetitivos, así como de los adornos fálicos cosidos a todo tipo de objetos (…)

Sin duda, se conoce sobre todo a Kusama por sus objetos recubiertos de falos, lo que incluye una barca de remos, un sofá y varias 
sillas. Estos trabajos, que podemos suponer nacen del miedo que los genitales masculinos inspiraban en la artista, resultan deci-
didamente chocantes, pero su valor escultórico es innegable. He aquí precisamente un ejemplo en que la ansiedad sexual propia 
de su historia personal se vincula irremediablemente a su obra, pero la energía vital que desprenden estos objetos demuestra que, 
incluso en los momentos de mayor tensión nerviosa, Kusama posee el suficiente sentido estético como para concebir su arte inde-
pendientemente de su propio yo, y crea esculturas cuya existencia es autónoma (…)

Algunos años más tarde, a finales de los 50, Kusama realizó una serie de pinturas de Redes infinitas, telas completamente cubiertas 
de pequeños trazos curvos que forman redes, y de alguna manera nos introducen en el mundo del desorden obsesivo-compulsivo 
de la artista. Estas obras, al igual que los muebles cubiertos de protuberancias fálicas, proporcionaron gran popularidad a Kusama 
durante su prolongada estancia en Nueva York, a la vez que pusieron de manifiesto que su discurso nacía de una neurosis obsesiva, 
condición psíquica que atrajo a su público tanto como su arte (…)

(seguir leyendo en: http://www.fronterad.com/?q=yayoi-kusama-delicada-locura)

Investigador / Investigadora: Mar Gascó



699



700

Autor / Autora: Yishay Garbasz
Año: 2010
Nacionalidad: Israel
Técnicas y medios: Testículos removidos durante la cirugía conservados en formaldeido. Otros. 
Medidas: Aproximadamente 2x1x1 c.u

Página web: www.yayoi-kusama.jp
Exposiciones:
– “Have We Met Before?” Ronald Felman Gallery, Nueva York. EEUU (2012)
Bibliografía: No hay datos
Webgrafía: No hay datos

YISHAY GARBASZ / EAT ME DAMIEN

Investigador / Investigadora: Mar Gascó
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Autor / Autora: Yishay Jusidman
Año: 1997-1999
Nacionalidad: México
Técnicas y medios: Pintura-díptico; Óleo y temple al huevo sobre madera.
Medidas: 90x53 cm – 12x16 cm

Página web: http://www.yishaijusidman.com/bajo-tratamiento/
Exposiciones:
– “en•treat•ment” EN Ramis Barquet Gallery, New York (1999)
Bibliografía: 
- Barro, David y otros. (2010): Muestra la herida | La enfermedad. Arte y medicina 1. Dardo DS.
Webgrafía: No hay datos

YISHAY JUSIDMAN / BAJO TRATAMIENTO «J.N.»

Investigador / Investigadora: Mar Gascó
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Autor / Autora: Yishay Jusidman
Año: 1995-1998
Nacionalidad: México
Técnicas y medios: Pintura-díptico; Óleo y temple al huevo sobre madera.
Medidas: 90x53 cm – 12x16 cm

Página web: http://www.yishaijusidman.com/bajo-tratamiento/
Exposiciones:
– “en•treat•ment” EN Ramis Barquet Gallery, New York (1999)
Bibliografía: 
- Barro, David y otros. (2010): Muestra la herida | La enfermedad. Arte y medicina 1. Dardo DS.
Webgrafía: No hay datos

YISHAY JUSIDMAN / BAJO TRATAMIENTO «B.T.»

Investigador / Investigadora: Mar Gascó
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ENFERMEDADES



708

Song Yongping / My parents
Javier Velasco / Amnesia amniótica
Javier Velasco / Amnesias I
Joseph Grigely / 162 White conversations
Joseph Grigely / White noise
Nancy Burson / Untitled
Matej Peljhan / Metamorphhosis «The thinker»
Matej Peljhan / Auto/manual
Frida Kahlo / Las dos fridas
Frida Kahlo / Árbol de la esperanza mantenme firme
Frida Kahlo / Columna rota
Richard Avedon / Andy warhol
David jay / The unknow soldier

ACCIDENTES DIVERSOS

A
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Ted Meyer / Scarred for life
Nobuyoshi Araki / Chiro ai-shi
Elaine Whittaker / I caught at the movies
Philip Lorca Dicorcia / Vittorio scarpatti
Alicia Framis / Cinema with hospital
Álex Francés / Crecer
Barbara Hammer / Optical Nerves
Eric Fong / Reflection (05)
Nancy Burson / Untitled kid
Rosalía Banet / Máquina expendedora de enfermedades
Rosalía Banet / Esfera enferma 01 (erythema iris)
Rosalía Banet / Cartografías del dolor (suicidios)
Rosalía Banet / Cartografías del dolor (pobreza)
Elmgreen&Dragset / Temporarily placed
Miriam Vega / Mentira-verdad
Miriam Vega / Todos mis galones

ACERCAMIENTOS A LAS ENFERMEDADES



710

Rebecca Horn / Overflowing blood machine
Rebecca Horn / Unicorn
Rebecca Horn / Arm extensions

AFECCIÓN PULMONAR



711

Ivonne Theiin / I guess i got it lucky
Richard Billingham / Ray’s a laught

ALCOHOLISMO



712

Daniel Regan / The alopecia project

ALOPECIA



713

Ivonne Theiin / Zweiunddreissig kilo (32 kg)
Judith Shaw / Feminine deceit
Judith Shaw / Self reflection
Judith Shaw / Black And White
Alicia Framis / Anorexic center

ANOREXIA



714

Meeri Koutaniemi / Inner sight
Sophie Calle / Los ciegos

CEGUERA

C



715

Siobhan Hebron / Twelfth cycle (untitled)
Siobhan Hebron / Cycle 10 (brushtrokes2 - after hannah wilke)
Ross Bleckner / Antibody diversity
Ross Bleckner / Healthy spot
Ross Bleckner / Tolerance
Carlos Carnal / Recuperar la luz
Angela Ellsworth / Hot air
Angela Ellsworth / Hemaderby
Cristian Gil GIl / Tumor de wilms y metástasis pulmonares y hepáticas múltiples
Her/She senses / (Imag(in)ed malady)
Her/She senses / Caffeine and carotene
Angelo Merendino / My wife’s fight with breast cancer
Jo Spence / Narratives of dis-esase (exiled)
Katharina mouratidi / Breast cancer (1)
Katharina mouratidi / Breast cancer - Faces (05)

CÁNCER



716

Elaine Whittaker / Screened for

CÓLERA



717

Frank Moore / Angel
Frank Moore / Wizard
Elaine Whittaker / Renee - malaria
Elaine Whittaker / Sarah - dengue fever
Rosalía Banet / Esfera enferma 01 (erythema iris)

CONSECUENCIAS DE LA CONTAMINACIÓN



718

Rosalía Banet / Cartografía del dolor (pobreza)

CONSECUENCIAS DE LA POBREZA



719

3cm - Yang Cheng Lin / Rituals (nº 1748)
Libia Posada / Evidencia clínica 1
Libida Posada / Evidencia clínica II: retratos

CONSECUENCIAS DE LA VIOLENCIA



720

Elaine whittaker / Sarah - dengue fever

DENGUE

D



721

Christian Hopkins / Fallen angel
Christian Hopkins / Sleep
Christian Hopkins / Inner demons

DEPRESIÓN



722

Aroana Pague Russel / Skin (rrrrr)
Ariana Pague Russel / Save face (rant)
Ariana Pague Russel / Blouse (flounce)

DERMATOGRAFISMO



723

Katherine sherwood / Ever after: venuses of the yelling clinic (olympia)
Katherine sherwood / Facility of speech
Katherine sherwood / Secret agent

DERRAME CEREBRAL



724

Katherine dowson / My soul

DISLEXIA



725

Matej Peljhan / The little prince

DISTROFIA MUSCULAR



726

Shimon Attie / White nights, sugar dreams

DIABETES



727

Rosalía Banet / Cartografía del dolor (pobreza)

DOLOR



728

Elaine Whittaker / Ebola graph (a la derecha: sierra leone)
Luke Jerram / Glass microbiology (ebola)
Laura Splan / Vigilant (filoviridae ébola)

ÉBOLA

E



729

Alejandro Kirchuk / La noche que me quieras
Heta Huchka / Present
William Utermohlen / Selfportrait red
William Utermohlen / Head I
William Utermohlen / Erased selfportrait
Susan Aldworth / Disolution I, II y III
Annie Cattrell / Partying
Annie Cattrell / Memory I memory II

ENFERMEDAD DE ALZHEIMER



730

Guillermo Ramírez Torres / S/T (descendimiento #1)
Guillermo Ramírez Torres / (Sur)face
Guillermo Ramírez Torres / Every forest has his own history
Guillermo Ramírez Torres / Retrato cicatrizal

ENFERMEDAD DE CHARCHOT MARIE TOOTH



731

Mar Gascó / Biopsy

ENFERMEDAD DE CROHN



732

Ted Meyer / Structural abnormalities

ENFERMEDAD DE GAUCHER



733

Paloma Navares / Tránsito
Paloma Navares / Unidad 0
Paloma Navares / Lágrimas de verano

ENFERMEDAD DEGENERATIVA DE LA VISTA



734

Celeste Martinez / Evidencia
Celeste Martinez / Vestimenta de una niña urbana
Celeste Martinez / Lagrimas en el muro
Celeste Martinez / Hermanas

ENFERMEDADES DE LA PIEL



735

Susan Aldworth / The portrait anatomised (elisabeth)

EPILEPSIA



736

Hannah Laycock / Perceiving identity “untitled(wing)”
Hannah Laycock / Perceiving identity “untitled(forest)”
Hannah Laycock / Perceiving identity “untitled(berries)”
Elizabeth Jameson / Divine and conquer
Elizabeth Jameson / Conversation with myself: brain diaries III
Elizabeth Jameson / Lesion I+II. Axial Mri views of the artist’s brain

ESCLEROSIS MÚLTIPLE



737

Riva lehrer / Totems and familiars (nadina la spina: wendy)
Riva lehrer / Dress
Riva lehrer / At 54

ESPINA BÍFIDA



738

Dominic Quagliozzi / Image crafting series (blue tube)
Dominic Quagliozzi / Google 65 roses
Dominic Quagliozzi / Vest sessions
Bob Flanagan / Wall of pain
Bob Flanagan / Implements of love
Bob Flanagan / Video casket

FIBROSIS QUÍSTICA

F



739



740

Mar Gascó / E-T-H-E-R-E-A-L

HEPATITS C

H



741

Eric Fong / Threshold
Chantal Pollier / Wound
Chantal Pollier / Oculi arbor nervous (open tree nerves)

HERIDAS



742

Heta Kuchka / Temporarily out of order

HERNIAS DE DISCO



743

Laura Splan / Doiles

HERPES



744

Ángela de la Cruz / Drop (navy/turquoise)
Ángela de la Cruz / Compresed (blue)
Ángela de la Cruz / Throw (light blue)
Ángela de la Cruz / Thight (light blue/turquoise)

ICTUS CEREBRAL

I



745

Antonie d’ágatha / Insomnia (hamburg 2002)

INSOMNIO



746

Luna Coppola / L’oposite
John A. Douglas / Body fluid (the seven cycles)
John A. Douglas / Body fluid I (after njp)
John A. Douglas / The visceral garden

INSUFICIENCIA RENAL



747



748

Simon Arrebola / La hija del aire

LEUCEMIA

L



749



750

Luke Jerram / Glass microbiology (malaria)
Elaine Whittaker / Renee - malaria

MALARIA

M



751

Adrés Serrano / The morgue (fatal meningitis)

MENINGITIS



752

Laura Splan / Vigilant (Filoviridae ébola)

MICROBIOS



753

Rachel Jablo / My days of loosing words (untitled)
Rachel Jablo / My days of loosing words (melting)

MIGRAÑA CRÓNICA



754

Félix González-Torres / Untitled (bed)
Félix González-Torres / Untitled (perfect lovers)
Félix González-Torres / Untitled (golden)
Andrés Serrano / The morgue (fatal meningitis)
Andrés Serrano / The morgue (infestious pneumonia)

MUERTE



755



756

Andrés Serrano / The morgue (infestious pneumonia)

NEUMONÍA

N



757



758

John Isaacs / Bad miracle
John Isaacs / I can’t help the way i feel
Samantha Gevalle / Self untitled

OBESIDAD

O



759

Riva Lehrer / Circle stories (rebecca maskos)

OSTEOGÉNESIS IMPERFECTA



760

Harriet Sanderson / Molt, with scurs (blue suede shoes)
Harriet Sanderson / Limbus
Harriet Sanderson / Limbus (greeter)
Riva lehrer / Totems and familiars (nadia la spina: wendy)

POLIO

P



761

Frank More / Patient
Frank More / Angel
Frank More / Wizard
Eric Fong / Shanghai remedies (mr. hu, retired martial arts teacher)
Libida Posada / Hierbas de sal y tierra o estudios para cartografía distópica
Libida Posada / Máquinas de curar
Damien Hirst / Medicien cabinets
Damien Hirst / Sinner

PROCESOS DE CURACIÓN
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Alexa Wright / A view from inside

PSICOSIS
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Alexa Wright / Skin (noella)
Cecily Brennan / Woman with koebnersing psoriasis
Cecily Brennan / I don’t know why it starts and i don’t know why it goes
Cecily Brennan / man with pustular psoriasis

PSORIASIS
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Alexa Wright / After image (rd)

SÍNDROME DEL MIEMBRO FANTASMA

S
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Laura Splan / Vigilant (filoviridae ébola)

SALMONELA
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Liz Atkin / Acrylic
Yayoi Kusama / Boat
Yayoi Kusama / Infinity mirror room - pallis field (floor show)
Jorge Blasco / Toc. una colección propia

TRASTORNO OBSESIVO COMPULSIVO

T
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Ton Oursler / Judy
Kitty Fedorec / Doggerland
Daniel Regan / Fragmentary 
Daniel Regan / Insula

TRASTORNOS DE PERSONALIDAD
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Linda Troeller / Tb-aids diary

TUBERCULOSIS
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Mary Ellen Mark / Ward 81

TRASTORNOS MENTALES



770

Katharine Dowson / Memory of a brain malformation

TUMOR CEREBRAL
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Mark Morrisroe / Self protrait
Mark Morrisroe / Sin título
Barton Lindice Benes / Hourglass
Robert Mapplethorpe / Self-protrait
Javier Codesal / Tras la piel
Alone Reininger / Ken Meeks, patient with aids, being cared for by a friend, san francisco, calidornia
Alone Reininger / Scott mayfield, aids patient with nurse jerry cirasuola
Max Greenberg / Bondage
Max Greenberg / Cocktailed
Katharine dowson / A window to the future of am vih vaccine
Joe De Hoyos / Celebrity aids (debbie harry)
Joe De Hoyos / Celebrity aids (dvid bowie)
Masami Teraoka / Aids serie (geisha and aids nightmare)
Masami Teraoka / Aids serie (geisha in bath)
Masami Teraoka / Aids serie (geisha and aids nightmare)
Masami Teraoka / Aids serie (father and son)

VIH / SIDA

V
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Alexa Wright / Skin (maxine)

VITÍLIGO
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Laura Splan / Doilies

VIRUS
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EXPOSICIONES



777



778

Comisariado: Visual AIDS, en colaboración con: Bill Arning, Ian Alteveer, Chris Vargas, Rae Lewis-Thornton, Mark S. King, Allen 
Frame, Maria Mejia, Jack Mackenroth, and Kimberly Drew
Año: 2015
Lugar: Brooklyn Museum (Brooklyn), Studio Museum (Brooklyn) , BRIC, Columbia University School of Arts (Broadway-NY), End 
AIDS 2020 Coalition, Fashion Institute of Technology (Nueva York), International Center of Photography (Nueva York), New Museum 
(Bowery-NY), etc
Artistas participantes: Stephen Andrews, AZT, Jurgen Baldiga, Bizzy Barefoot, Barton Lidice Beneš, Luis Carle, Walt Cessna, 
Tseng Kwong Chi, Lucretia Crichlow, Darkroom Danny, Chloe Dzubilo, Brent Nicholson Earle, Rotimi Fani-Kayode, Benjamin Fre-
drickson, Tim Greathouse, Max Greenberg, Carlos Gutierrez-Solana, Veritee Reed Hall, John Hanning, W. Benjamin Incerti, Derek 
Jackson, Shan Kelley, Kia Labeija, Nancer LeMoins, David McDiarmid, Joyce McDonald, Kissa Millar, Mark Morrisroe, Jon Nalley, 
Ray Navarro, Luna Luis Ortiz, Richard Renaldi, Hunter Reynolds, Juan Rivera, Eric Rhein, Jeffrey Scott, Steed Taylor, Hector Tosca-
no, L. Robert Westeen, Jorge Veras, Bruce Volpone, Albert Winn, Martin Wong, David Wojnarowicz, Lina Yaroslavska

Página web: https://www.visualaids.org/projects/detail/radiant-presence

RADIANT PRESENCE

Investigador / Investigadora: Mar Gascó
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Descripción: RADIANT PRESENCE es una presentación de diapositivas digitales con imágenes de Visual AIDS ‘Artist + Registry, la 
mayor base de datos de obras de artistas con VIH / SIDA. RADIANT PRESENCE presenta ilustraciones de artistas que viven con VIH 
/ SIDA y de aquellos que ya no están con nosotros. La obra de arte está intercalada con estadísticas e información actuales sobre 
el VIH / SIDA en la actualidad.

(…)

En este punto de la epidemia del SIDA, más de 39 millones de personas han muerto de causas relacionadas con el SIDA. Sin em-
bargo, la naturaleza de la crisis ha cambiado, de modo que casi la misma cantidad de personas, 36 millones, viven hoy con el VIH. 
En este contexto, RADIANT PRESENCE muestra la resiliencia y vitalidad de los miembros artistas de Visual AIDS y su obra de arte, 
preservando el resplandor de los que han pasado, provocando el diálogo sobre las necesidades y experiencias de las personas que 
viven con el VIH.

La PRESENCIA RADIANTE provoca conversaciones sobre la criminalización y el estigma del VIH, el acceso al tratamiento, la demo-
grafía cambiante de las personas que viven con el VIH y el efecto desproporcionado de la epidemia en las comunidades de color y 
mujeres transgénero.

RADIANT PRESENCE está inspirada en el 25 aniversario de Electric Blanket, un visionado de diapositivas épico sobre el SIDA crea-
do por los fotógrafos Nan Goldin, Allen Frame y Frank Franca para Visual AIDS, que intercala el trabajo de más de 200 fotógrafos 
con textos de diapositivas que incluyen datos demográficos, datos y Eslóganes sobre el SIDA en todo el mundo. La presentación 
de diapositivas, proyectada inicialmente en la fachada de Cooper Union el 1 de diciembre de 1990, fue proyectada más adelante en 
los muros y edificios públicos a nivel internacional.

(en: https://www.visualaids.org/projects/detail/radiant-presence)

Enlace del vídeo: https://vimeo.com/148264400
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Comisariado: Jorge Blasco
Año: 2016
Lugar: Museo de Arte Contemporáneo de Castilla y León y DomusArtium 2002. I
Artistas participantes: Lara Almarcegui, Aziz + Cucher, Erick Beltrán, Eelco Brand, Fernando Bryce, BielCapllonch, Diller + Sco-
fidio, TillFreiwald, Carmela García, Juan Hidalgo, ZhanHuan, Ellen Kooi, Jorge Macchi, RyanMcGinley, JosephineMeckseper, Ana 
Mendieta, Aleksandra Mir, SvenPahlson, Concha Prada, Sergio Prego, Jorge Quijano, y Kiki Smith, Hugo Alonso, Ana Laura Aláez, 
Alfredo Alcaín, Emilia Azcárate, Jorge Barbi, Carmen Calvo, Yamandú Canosa, Florentino Díaz, Roland Fischer, Ferrán García Sevilla, 
Susy Gómez, J.A González de la Calle, José María Guijarro, Mona Hatoum, Juan Francisco Isidro, Fran López Bru, Chema Madoz, 
Christopher Makos, Luis Marco, Rafael Navarro, Ana Teresa Ortega, Concha Prada, James Rielly, Elena del Rivero, José Sanleón, 
Rafa Sendín, Rui Toscano, Valentín Vallhonrat, Manolo Velasco, Charlie White.

Página web: http://www.plataformadeartecontemporaneo.com/pac/musac-y-da2-analizan-el-trastorno-obsesivo-compulsivo/

RADIANT PRESENCE

Investigador / Investigadora: Pepe Miralles

Descripción: TOC. Una colección propia”, un proyecto expositivo en dos sedes en las que se realiza un acercamiento al Trastorno 
Obsesivo Compulsivo (TOC) a través de 70 obras de cincuenta artistas nacionales e internacionales pertenecientes a las coleccio-
nes de las dos instituciones. Esta exposición propone alejarse de la relación clásica entre arte y enfermedad mental para lograr que 
el visitante pueda llegar a intuir lo que es sufrir este trastorno. Para ello no se recurre ni al arte realizado por personas diagnosticadas 
con enfermedad mental que tanto ha interesado a los facultativos; ni a la iconografía del loco, la histérica o el alienado que puede 
encontrarse en numerosas obras de arte. Por contra, se parte de una selección de obras que no necesariamente tratan la obsesivi-
dad, procedentes de las colecciones del MUSAC, DA2 y La Fundación Coca-Cola y realizada por el comisario de la muestra, Jorge 
Blasco, quien conoce de cerca la enfermedad. Las obras han sido elegidas por la facilidad con la que podría activarse una posible 
escritura sobre ellas y abarcan técnicas que van desde la pintura, a la instalación, la fotografía, el vídeo, o el dibujo.
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Comisariado: Pepe Miralles
Año: 2016
Lugar: Sala de exposiciones del Hospital Dénia Marina Salud, Dénia (España)
Artistas participantes: Javier Codesal, Mar Gascó, David Escalona, Ismael Teira, Sandra Ferrer Gallego, Josep Tornero, Julia Lle-
rena, Gloria Rico Calavellino, Carlos Sebastia

Página web: http://arteyenfermedades.blogs.upv.es/alli-adentro/

ALLÍ ADENTRO

Investigador / Investigadora: Teresa Pensado

Descripción: La exposición se compone de dos partes de trabajos. En primer lugar y de manera destacada los resultados de las 
tres residencias que se han realizado en el Hospital Dénia Marina Salud, dentro de uno de los proyectos organizados por la Cátedra 
Arte y Enfermedades, en el contexto del proyecto cuidArt, del hospital. En estas residencias participaron los artistas: Javier Codesal, 
Mar Gasco y David Escalona. Por otra parte se han incluido trabajos producidos por la Cátedra Arte y Enfermedades para el pro-
yecto Perspectives – Art, Liver Diseases and Me, en el que pacientes y artistas establecían vinculos para poder producir obras que 
abordaran, desde distintas perspectivas, la vivencia de la hepatitis C.
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Comisariado: Pepe Miralles
Año: 2015
Lugar: Sala de exposiciones del la Universitat Politènica de València (España)
Artistas participantes: SinQuenza, Dadi Dreucol, María Prada, Javier Palacios, Pablo Vindel, Filippo Messina, Señor Cifrián, Señor 
Cifrián, Señor Cifrián, Antoine Abel, Yolanda Ríos, Anaïs Florin,  Nathalie Ghiglione, Verónica Francés, Beatriz Ros, Luis Lisbona,  
Gustavo Torres, Olga Martí, Ruxandra Vincea, Silvia Carpizo, Daniel Winterberg, Luismi Romero, Nuria Noguera, Bastian Bischoff, 
Hannes Wünsche, Tina Wagner, Meritxell Ahicart, Alejandro Mañas, Estela Sanchis, Giovanni Sellari, Santiago Rodríguez, Félix 
Gilabert, Susana Vellarino, Sergio Porlán, Sophie Pellegrino, Hildegarde Laszak, Alejandro Maureira, Alejandro Maureira, Helena 
Azkarragaurizar, Maite Mentxaka, William Bruet, Kemen Iruretagoiena, Carlos Tmori, Adriana Baradri, Albert Lozano, Manuela Ro-
dríguez, JRM (Jérémie Vernet), Estela Sanchis, Alejandro Maureira, Patricia Emma Scialpi

Página web: http://arteyenfermedades.blogs.upv.es/doble-retorno/

DOBLE RETORNO. ARTE Y ENFERMEDAD EN DIÁLOGO

Investigador / Investigadora: Teresa Pensado

Descripción: Comisariada por el artista visual y profesor del Departamento de Pintura UPV Pepe Miralles, la exposición es el resul-
tado de acciones narrativas, sucesivas y casuales, entre pacientes y 48 artistas, llevadas a cabo con el propósito de generar entre 
ambos espacios de intercambio de experiencias y descripciones de formas de entender la vida desde la enfermedad.

La muestra, que contiene 48 obras realizadas con diversas técnicas (audiovisuales, escultura, fotografía, etc.) por artistas de diver-
sas universidades europeas en el marco del proyecto Perspectives, Art, Inflammation and Me.
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Comisariado: Lorena Amorós, Pepe Miralles
Año: 2014
Lugar: Centro Párraga, Murcia (España)
Artistas participantes: Alejandro Mañas, Alfonso Baya, Art al Cuadrat, Beatriz Ros, Juan Diego Gonzálvez, Meritxell Ahicart, Nuria 
Noguera, Santiago Rodríguez y Verónica Francés

Página web: http://arteyenfermedades.blogs.upv.es/empatia/

EMPATÍA. DIÁLOGOS CON Y DESDE LA ENFERMEDAD

Investigador / Investigadora: Teresa Pensado

Descripción: La muestra expositiva Empatía. Diálogos con y desde la Enfermedad presenta los diferentes procesos creativos que 
han desarrollado diez artistas emergentes para la ejecución de una obra ideada para el proyecto Perspectives – Art inflammation 
and me, gestionado en parte por la Cátedra Arte y Enfermedades, cuya sede se encuentra en la Facultat de Belles Arts de València 
(UPV).

Esta iniciativa artística ha reunido a creadores y a personas afectadas por enfermedades inflamatorias autoinmunes con el objetivo 
de ofrecer una panorámica interpretativa y heterogénea de lo que supone vivir con una de estas dolencias.La exposición no pre-
senta la obra final llevada a cabo para este proyecto, sino la documentación de los distintos ensayos previos a la configuración de 
la pieza, junto con los bocetos y las maquetas, los fragmentos de conversaciones mantenidas con los pacientes y las derivaciones 
consecuentes de re-lecturas de las distintas obras una vez concluidas. Estas derivas artísticas, que describen la colaboración entre 
los artistas y la realidad que afecta a los pacientes, permiten dar muestra de los prolegómenos de la obra, decir lo anterior, no solo 
con la intención de mostrar el proceso creativo sino como espacio necesario de interlocución.



789



790

Comisariado: Sofía Barrón, Judith Navarro
Año: 2006
Lugar: Sala Thesaurus, La Nau, Valencia (España)
Artistas participantes: Pepe Espaliú, Alejandro Kuropatwa, Liliana Maresca, Alicia Lamarca, Eduardo Nave, Pepe Miralles, Javier 
Codesal, Paco de la Torre, Antuan, Patricia Gómez, Fernando Bellver

Página web: https://books.google.es/books?id=_EAibRIA4YEC&pg=PA1956&lpg=PA1956&dq=el+arte+latex&source=-
bl&ots=uAmxVkOiTi&sig=Ub3GzipRqy2BVHooR8BQ7gYbYsI&hl=es&sa=X&sqi=2&ved=0ahUKEwji9qnFxJHQAhVIvhQKHX9SDL-
4Q6AEILTAD#v=onepage&q=el%20arte%20latex&f=false

EL ARTE LÁTEX. REFLEXIÓN, IMÁGENES Y SIDA

Investigador / Investigadora: Pepe Miralles
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Descripción: El Arte Látex, imágenes, reflexión y SIDA, reúne a mas de una decena de artista provenientes de diversas corrientes 
contemporáneas y que trabajan en diferentes soportes plásticos.

La enfermedad, desde sus comienzos, ha sido tratada tanto por artistas americanos como europeos variando sustancialmente la 
manera de abordarla, tanto clínica, social y culturalmente desde los años 80 hasta la actualidad.

La muestra, si bien refleja el sentimiento de estas primeras intervenciones a través de la obra del español Pepe Espaliu con obras 
como El nido, el carrying o la serie patrones y los argentinos Alejandro Kuropatwa, con su serie Cóctel y Liliana Maresca con el vídeo 
Frenesí, se centra en la visión actual de la pandemia, visión sintetizada de manera contundente en las creaciones de los fotógrafos 
Alicia Lamarca y Eduardo Nave, cuyos proyectos comparten la contraposición a reportajes que muestran el SIDA como enfermedad 
terminal y sin esperanza y acentúan el reflejo de la cotidianeidad en la vida de las personas afectadas por el VIH/SIDA.

Por otro lado, se ha tratado de reunir a figuras de la talla de Pepe Miralles –fundador del Colectivo Local Neutral y del Proyecto 1 de 
Diciembre– y Javier Codesal que destacan por haberse acercado de forma continuada a la enfermedad a través de sus creaciones. 
Pepe Miralles, ha ido incluso mas lejos abordando también una faceta divulgativa y didáctica, materializada en la exposición en 
forma de Centro de Documentación, lugar de consulta y acción, donde el visitante podrá analizar la realidad del SIDA en la sociedad 
actual con la perspectiva de 20 años de pandemia.

Codesal, nos enseña a través de sus DÍas de SIDA su manera de mirar el SIDA. Reivindica su rechazo a imágenes que plasman el 
miedo, pero a la vez es contrario a los iconos donde el miedo ha desaparecido pero también cualquier huella de la enfermedad.

La cultura artística española se ha visto salpicada de puntuales exposiciones y acciones aisladas:

En 1995 tuvo lugar en Sevilla 50 artistas contra el SIDA, y en 1996, la Fundación madrileña Art Reale acogió Frente al SIDA, donde 
setenta participantes reflexionan sobre la pandemia. Paco de la Torre, participó en esta multitudinaria muestra y retoma el tema en 
El Arte Látex, mediante 6 pinturas donde reflexiona sobre el no – contact indagando en el destino de los sentidos y el devenir del 
contacto sexual.

Las acciones artísticas frente al SIDA en territorio latinoamericano también tendrán representación en esta muestra, a través de la 
obra de la venezolana Liliana. En 1997, presenta su instalación Give-see-take y vuelve a tratar la temática 9 años después en El 
arte Látex con la instalación Protecting sice 1564, donde sorprenderá su rotunda visión sobre la actitud de la iglesia frente al SIDA. 
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La pluralidad será una constante en la muestra y por ello también se pueden encontrar, nuevas participaciones artísticas de crea-
dores que se enfrentan al tema por primera vez, junto a obras realizas con anterioridad.

Entre los artistas que han realizado su primera inmersión en el SIDA se encuentra Antuan, artista de origen cubano afincado en 
Miami, cuya trayectoria artística está impregnada de obras con un marcado trasfondo social. Su instalación Testimonios, se sirve 
de la letra como instrumento de acercamiento al espectador valiéndose de una cuchara y tenedor para que nos “sentemos” a esta 
peculiar mesa a saborear el dulce y amargo sentido de las palabras.

Del mismo modo, se han retomado obras de artistas por su punzante mensaje y la capacidad de reflexión que pueden provocar en 
el espectador dado su rico contenido visual. Es el caso de las Cajas de resonancia y de música de Patricia Gómez cuya poética 
coincide perfectamente con el mundo de sensaciones que queremos transmitir.

Maldita Bendición, obra de Fernando Bellver, personaliza en forma de desnudez de mujer –coincidiendo con la artista ya mencio-
nada- la temática que nos ocupa abarcando la vertiente de la prevención. Ambas obras se complementan y contraponen, la figura 
femenina de Bellver, provoca, se muestra osada y aventurada, mientras que la de Patricia Gómez, se recoge sobre sí misma, se 
oculta.

Por último, para ampliar, tanto la información al visitante como la visión social del SIDA, se han realizado dos audiovisuales. Uno de 
ellos será el motor de arranque de la exposición, donde se abordará principalmente el tema de la prevención –principal preocupa-
ción a nivel mundial-. Se sucederán testimonios reales de personas entrevistadas que coinciden con el sector de la población más 
susceptible de contagio. Imágenes de campañas y recortes de prensa dinamizarán y enriquecerán dichos testimonios. Sin duda 
provocarán una reflexión sobre el estado de la cuestión.

El segundo audiovisual aunará escenas cinematográficas contundentes que abordan la temática del sida desde sus orígenes hasta 
la actualidad.

El Arte Látex pretende un acercamiento al SIDA a través de diversas estrategias artísticas. Será posible escuchar, ver , aprender 
y reconocer el SIDA de forma global, viéndose ampliada la información con el catálogo sobre la muestra donde no sólo se tratan 
temas artísticos y culturales sino también médicos y psico-sociales.

Nuestra  mayor motivación es que la muestra no deje indiferente y que ante la realidad del SIDA el espectador sienta que a él tam-
bién le afecta.

http://www.uv.es/cultura/c/docs/expartlatexcast.htm
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Comisariado: Asociación de Fotógrafos de la Comunidad Valenciana (AFCV)
Año: 2006
Lugar: La Sala Naranja, Valencia (España)
Artistas participantes: Alberto García-Álix, Álex Francés, Luis Baylón, Concha Prada, Ciuco Gutierrez, Vanessa Prado, Mike Steel 
y Mili Sánchez, Mónica y G.G., Paco y Manolo, Jose Vicente Monzó, Francisco Jarque, Eugenio Vizuete, José Luis Abad, Kike Sem-
pere, Juan Carlos Barberá, Silvia Antolín, Antonio Ramos Díaz, Lucky Vila, Chi Chi la Rue, Ray Manta, Traid Davis

Página web: https://lasalanaranja.wordpress.com/2006/11/24/stop-sida/

LAS CARAS DEL VIH/SIDA, RETRATO FOTOGRÁFICO DE 25 AÑOS DE LUCHA

Investigador / Investigadora: Mar Gascó

Descripción: El día 1 de diciembre se celebra el Día Internacional del SIDA . Una fecha muy especial ya que se cumplen 25 años de 
lucha contra la que es considerada la plaga del siglo XX. Con este motivo la Asociación de Fotógrafos de la Comunidad Valenciana 
(AFCV) ha organizado la muestra ‘Las caras del SIDA’, que tendrá lugar en La Sala Naranja de Valencia, del 24 de noviembre y al 
15 de diciembre, y para la que cuenta con la participación de más de 20 artistas entre fotógrafos, vídeo DJs o peformers de sólida 
trayectoria profesional. Alberto García–Alix, desde la experiencia cercana, posa su mirada en el enfrentamiento social de un virus 
que nos acompaña a diario pero que en la pieza de Mike Steel también alberga una luz, una esperanza. En el recorrido se suman nu-
merosas visiones, como las más orgánicas de Concha Prada o las de la realidad familiar de Luis Baylón. El proceso de transmisión, 
el aislamiento, el dolor y el desgarro… son otros puntos de vista que quedan recogidos por Mónica y G.G., Álex Francés, Vanessa 
Prat, José Vicente Monzó y Mili Sánchez. Porque todos los prismas son válidos para enfrentarse a la enfermedad: la visión de la flor 
herida de Paco Jarque, el toque ‘kitch’ que ofrece Ciuco Gutiérrez, más las múltiples percepciones del colectivo integrado por Irene 
Martínez, Estefanía Millán, Ana Mª Guillot, Antonio Pineda e Irene Ortega.
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Comisariado: Susan Aldworth
Año: 2014
Lugar: GV Art Gallery, Londres (Reino Unido)
Artistas participantes: JSusan Aldworth, Camille Ormston, Kevin Mitchinson

Página web: http://www.gvart.co.uk/wp-content/uploads/2012/03/GV-Art-Reassembling-the-Self-Press-Release.pdf

REASSEMBLING THE SELF

Investigador / Investigadora: 

Descripción: Exposición centrada en el estudio de la condición de la esquizofrenia, entrelazando el arte, la ciencia, la psiquiatría y 
las historias individuales en una exploración de uno mismo, la percepción y la fragilidad de la identidad humana. Obras de Susan 
Aldworth, así como Camille Ormston y Kevin Mitchinson, artistas con un diagnóstico de esquizofrenia, son expuestas en la misma. 
Esta exhibición, es una consecuencia de la residencia de investigación de la comisaria y artista Susan Aldworth entre los años 2010 
y 2012 en el Instituto de Neurociencia de Newcastle, donde Aldworth eligió la esquizofrenia como objeto de estudio, sirviéndole de 
pretexto para trabajar mano a mano con neurólogos, psiquiatras y pacientes.
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Comisariado: María Cobo
Año: 2012
Lugar: Sala de Columnas de la Beneficiencia, Logroño (España). Itinerante
Artistas participantes: Kerry Mansfield, Carlos Canal, Pierre Radisic, Jo Spence, Laura Herrero, Katharina Mouratidi, María Cobo, 
Enrique Escorza, Rosa S. Ramiro, Raquel Tomás

Página web: http://heroinasovictimas.blogspot.com.es/

¿HEROÍNAS O VÍCTIMAS? MUJERES QUE CONVIVEN CON EL CÁNCER

Investigador / Investigadora: 

Descripción: El objetivo de esta exposición es generar un debate en torno a la vivencia del cáncer a través de obras que rompen 
con la idea de frontera, imaginaria y aterradora, construida entre la vida de los sanos y la de los enfermos. Mediante la represen-
tación de historias personales se trata de perturbar y retar a nuestra mirada, al dejar al descubierto los tabúes y supuestos de la 
convivencia con esta enfermedad.
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Comisariado: Ted Meyer
Año: 2007
Lugar: Galería de LRG, Escuela David Geffen de Medicina, Los Ángeles (EEUU)
Artistas participantes: Nathaniel Cassel, Terry Ward, Barbara Mann, Bruce Dean, Van Nuys, Richard Gleaves, Tracy Miller, Robins, 
Rob Hasick, Heather Círcle, Natalie Holland, Patrick McGilligan.

Página web: http://magazine.uclahealth.org/body.cfm?id=6&action=detail&ref=1118

PAIN: A MAIL-IN ART SHOW

Investigador / Investigadora: Mar Gascó

Descripción: ¿Qué sucede cuando se publica una gran convocatoria mundial sobre el arte y el dolor? El mundo responde. El dolor 
de la soledad. El dolor de estrés post-traumático. El dolor de la estenosis espinal, de los fibromas uterinos. ¿Cómo explicar el dolor 
de uno a otra persona, para que sea real para ésta? Dibujándolo,quizás Hemos pedido a artistas de todo el mundo que envíen por 
correo algunas imágenes de sus experiencias de dolor. Todo lo que pedimos es que la imagen llegue a través del correo e ilustrar el 
dolor de alguna forma. Puede ser que no todos parezcan dolorosos para el espectador, pero sí lo hacen al artista. Postales de Asia, 
Europa, América del Sur, así como en todo los EE.UU. y Canadá.
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COLECCIONES
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Titularidad: Mixta
Lugar: Bill & Melinda Gates Foundation, Seattle, (EEUU)
Artistas participantes: Annie Leibovitz, Katharine Dowson, Martha Rosler and Josh Neufeld, Vik Muniz, Lang Lang

Página web: http://artofsavingalife.com/

THE ART OF SAVING A LIFE

Investigador / Investigadora: Mar Gascó

Descripción: The Art of Saving A Live es una colección de historias acerca de cómo la vacunación continúa cambiando el rumbo 
de la historia permitiendo «sentir» el amplio impacto de la inmunización y el esfuerzo de la lucha por proteger a cada niño de la en-
fermedad. Historias contadas por más de 30 artistas de renombre internacional dentro del campo de las artes visuales, la literatura, 
la música o el cine.
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Titularidad: Privada
Lugar: Diversas sedes de AbbVie S.L.
Artistas participantes: Adrian Alvarez, Agustín Moreno García, Alejandro Mañas, Art al Quadrat, Beatriu Codonyer, Enrique Ferre 
Ferri, Guibert Rosales, Guillermo Ros, Iris Bonora, Jesús Sanchez Fajardo, Jorge Julve, Katrina Blurrun, Marco Ranieri, Meritxell 
Ahicart, Verónica Francés, Alejandro Maureira, Beatriz Ros, Esther Gatón, Kinda Youssef, Zeus Sánchez, Gustavo Torres, Sandra 
Revuelto, Sergi Mesa, Sergio Porlán, Aaron Duval, Adriana Baradri, Ana Peñas, Anaïs Florin, Carlos Reig, Carmen Carrión, Chiara 
Sgaramella, Dadi Dreucol, David Roldán, Estela Sanchis, Javier Palacios, Luis Lisbona, Luismi Romero, Nerea Ferrando, Olga Marti, 
Pablo Vindel, Ramón Espacio, Señor Cifrián, Silvia Carpizo

Página web: http://arteyenfermedades.blogs.upv.es/imids/

PERSPECTIVES – ART, INFLAMMATION AND ME

Investigador / Investigadora: Teresa Pensado

Descripción: La producción de esta colección de obras, gestionada desde la Cátedra Arte y Enfermedades de la Universitat Poli-
tècnica de València, se ha llevado a cabo situando el trabajo de los artistas frente a una enfermedad inflamatoria autoinmune. Todas 
estas obras se han realizado usando una estética dialógica. De esta manera, la producción de la obra se establece en el intercambio 
(artista-paciente) mediante la conversación basada en el principio de reciprocidad. La conversación y la empatía son dos de los 
aglutinantes de todo este proceso que van mezclándose hasta que surge el relato que irá conformando la producción de la obra. 
Este modo de hacer, esta poética, no se plantea como objetivo principal establecer relaciones, sino contornos qué nos pasa. Por 
lo tanto no es necesaria la escenificación del proceso ni crear dispositivos espaciales para que esto ocurra y los demás lo vean. El 
diálogo se convierte en acompañamiento. Todo ocurre detrás del telón. La obra es lo que no se ve.

En esta colección han participado las facultades de Bellas artes de Valencia, Altea, Barcelona, Bilbao, Cuenca, Granda, La Laguna, 
Madrid, Málaga, Murcia Pontevedra, Salamanca Sevilla Teruel y la École Supérieure d’Art Toulon, la Accademia di Belle Arti di Brera 
y el Alberta College of Art and Design artistas que produjeron cada uno una obra. La producción fue dirigida por Pepe Miralles.

Han participado un total de 149

(enlace: -http://www.abbvie.co.uk/art-perspectives.html)
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ARCHIVOS
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Titularidad: Privada
Lugar: Diversas sedes de AbbVie S.L.
Artistas participantes: Adrian Alvarez, Agustín Moreno García, Alejandro Mañas, Art al Quadrat, Beatriu Codonyer, Enrique Ferre 
Ferri, Guibert Rosales, Guillermo Ros, Iris Bonora, Jesús Sanchez Fajardo, Jorge Julve, Katrina Blurrun, Marco Ranieri, Meritxell 
Ahicart, Verónica Francés, Alejandro Maureira, Beatriz Ros, Esther Gatón, Kinda Youssef, Zeus Sánchez, Gustavo Torres, Sandra 
Revuelto, Sergi Mesa, Sergio Porlán, Aaron Duval, Adriana Baradri, Ana Peñas, Anaïs Florin, Carlos Reig, Carmen Carrión, Chiara 
Sgaramella, Dadi Dreucol, David Roldán, Estela Sanchis, Javier Palacios, Luis Lisbona, Luismi Romero, Nerea Ferrando, Olga Marti, 
Pablo Vindel, Ramón Espacio, Señor Cifrián, Silvia Carpizo

Página web: http://arteyenfermedades.blogs.upv.es/imids/

ANARCHIVOSIDA

Investigador / Investigadora: 

Descripción: La producción de esta colección de obras, gestionada desde la Cátedra Arte y Enfermedades de la Universitat Poli-
tècnica de València, se ha llevado a cabo situando el trabajo de los artistas frente a una enfermedad inflamatoria autoinmune. Todas 
estas obras se han realizado usando una estética dialógica. De esta manera, la producción de la obra se establece en el intercambio 
(artista-paciente) mediante la conversación basada en el principio de reciprocidad. La conversación y la empatía son dos de los 
aglutinantes de todo este proceso que van mezclándose hasta que surge el relato que irá conformando la producción de la obra. 
Este modo de hacer, esta poética, no se plantea como objetivo principal establecer relaciones, sino contornos qué nos pasa. Por 
lo tanto no es necesaria la escenificación del proceso ni crear dispositivos espaciales para que esto ocurra y los demás lo vean. El 
diálogo se convierte en acompañamiento. Todo ocurre detrás del telón. La obra es lo que no se ve.

En esta colección han participado las facultades de Bellas artes de Valencia, Altea, Barcelona, Bilbao, Cuenca, Granda, La Laguna, 
Madrid, Málaga, Murcia Pontevedra, Salamanca Sevilla Teruel y la École Supérieure d’Art Toulon, la Accademia di Belle Arti di Brera 
y el Alberta College of Art and Design artistas que produjeron cada uno una obra. La producción fue dirigida por Pepe Miralles.

Han participado un total de 149

(enlace: -http://www.abbvie.co.uk/art-perspectives.html)
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Titularidad: Pepe Miralles
Lugar: Archivo online
Artistas participantes:  La Radical Gai, AIDS Graphics, Gran Fury, Pepe Espaliú, etc.

Página web: http://ciaen.com/archivo-arte-vihsida/

ARCHIVO ARTE Y VIH/SIDA

Investigador / Investigadora: Pepe Miralles

Descripción: Recopilación sin orden de prácticas artísticas, activismos culturales, asociaciones, materiales visuales y contenidos 
procedentes de otros ángulos.
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ACTIVIDADES EDUCATIVAS
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Dirigido por: Sebastià Mascaró, Sonia Justo, Pepe Miralles, Ricard Mamblona
Organizado por: Área de Desarrollo Educativo y Formación de Es Baluard, Museu d’Art Modern i Contemporani de Palma, EPSAL 
(Espai de psicologia i salut) y FICAE – Festival Inernacional de Cortometrajes y Arte sobre Enfermedades
Tipología del proyecto: Festival de cine y mesas redondas
Año: 2006

Página web: http://www.esbaluard.org/es/activitats/675/miradas-cinematograficas-en-torno-a-la-enfermedad

MIRADAS CINEMATOGRÁFICAS EN TORNO A LA ENFERMEDAD JORNADAS EN HOSPITALES PÚBLICOS FICAE [ES BALUARD]

Investigador / Investigadora: Pepe Miralles
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Contenidos: Presentamos las jornadas realizadas en hospitales públicos de Mallorca, dentro de la Sección Nómada de la primera 
edición de FICAE (Festival Internacional de Cortometrajes y Arte sobre Enfermedades) organizado por la Cátedra Arte y Enferme-
dades de la Universitat Politècnica de València y como uno de los compromisos claros de Es Baluard por trabajar en lugares y ám-
bitos sociales diversos. Este festival, de carácter temático, tiene por objetivo fomentar la sensibilización y conciencia social sobre 
la enfermedad como proceso de vida, así como desestigmatizar ciertas enfermedades por medio de visiones que van más allá del 
prejucio o del desconocimiento. En este caso y en la isla, se han enmarcado en la línea programática y estable Arte y Salud, de Es 
Baluard. Conjuntamente en la organización de las mismas participa EPSAL (Espai de psicologia i salut).

Esta sección del festival presenta una selección de los cortometrajes a concurso organizados en cuatro bloques temáticos y, a 
través de las proyecciones y su posterior debate. Con ello, se tratará de dar respuesta a cuestiones que consideramos que son 
necesarias seguir planteando, en este caso en colaboración con distintos agentes socio sanitarios desde los propios hospitales y 
asociaciones de pacientes. Conducido por una mirada cinematográfica, se analizará la realidad de cuatro grandes grupos de en-
fermedades como son las enfermedades de transmisión sexual, la salud mental, las enfermedades auto inmunes y las oncológicas.

Paralelamente un grupo de estudiantes universitarios desde la Facultad de Enfermería y Fisioterapia de la UIB, llevarán a cabo unas 
actividades educativas en torno al proyecto.

Estas jornadas se llevarán a cabo en cuatro hospitales públicos de Mallorca: Hospital de Manacor, Hospital Comarcal de Inca, Hos-
pital Son Llàtzer y Hospital Universitario Son Espases.

Para finalizar se realizará en Es Baluard Museu d’Art Modern i Contemporani de Palma, una jornada con el objetivo de presentar las 
conclusiones de los debates que se han establecido en cada uno de los hospitales, contando con representantes de los mismos y 
profesionales del ámbito cinematográfico, como el reconocido Jordi Costa.

Durante toda la semana de duración de estas jornadas en el Intermedi de Es Baluard Museu d’Art Modern i Contemporani de Palma, 
y en su horario de apertura, se podrán visualizar una selección de las películas presentadas en la sección oficial de FICAE, en su 
edición de 2014.
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Impartido por: Javier Codesal
Organizado por: Área de Desarrollo Educativo y Formación de Es Baluard, Museu d’Art Modern i Contemporani de Palma
Tipología del proyecto: Taller en diversas fases
Año: 2015

Contenidos: Es Baluard junto con el artista Javier Codesal llevan trabajando varios meses en un proyecto sobre arte y salud cuya 
primera fase estuvo centrada en los profesionales socio-sanitarios y se llevó a cabo entre los meses de febrero y abril de 2015.

Con las líneas establecidas junto a este artista, se da un paso más en fortalecer el vínculo entre los sectores sanitario y creativo esta-
bleciendo plataformas mixtas entre ambos. Se ha trabajado desde la horizontalidad, y por primera vez, con la participación conjunta 
de diversas unidades del ámbito. El proyecto se focaliza en profesionales del mundo socio-sanitario, usuarios y público en general.

Tras la primera fase se ha establecido un programa de desarrollo específico entre el 25 de mayo y el 5 de junio de 2015. En esta se-
gunda etapa, Javier Codesal y el equipo educativo del museo trabajarán con los participantes a partir de la colección de Es Baluard. 
En este proceso participarán usuarios de distintas unidades de salud mental de Mallorca y personas totalmente desvinculadas del 
mundo de salud mental confiriendo así, de una manera real, un carácter integrador, normalizador y desestigmatizador al proyecto.

Este proyecto se enmarca en el Área de Desarrollo Educativo y Formación de Es Baluard, que trabaja el museo como espacio in-
clusivo y normalizador en su propio espacio y fuera de él, consolidándose en la investigación de varias líneas específicas, siendo 
una de ellas la de arte y salud.

Página web: http://www.esbaluard.org/es/activitats/637/otra-visita

OTRA VISITA. EJERCICIO DE IMITACIÓN A PARTIR DEL FILME ‘UNA VISITA AL LOUVRE’ DE JEAN-MARIE STRAUB Y DANIÈLLE HUILLET

Investigador / Investigadora: Pepe Miralles
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Impartido por: Manuel Hernández Belver, Glòria Picazo, Sebastià Mascaró, Sonia Justo, Carles Gispert, Roser Sanjuan, Fuensanta 
Espulga, Albert Rosinés, Cécile Poblon, Xavier Antich, Francesc Torres
Organizado por: Es Baluard Museu d’Art Modern i Contemporani de Palma
Tipología del proyecto: Seminario en museo
Año: 2012

Contenidos: El seminario “Arte Contemporáneo en el hospital” está dirigido a profesionales de la educación artística y la educación 
en museos pero también a los profesionales del ámbito sanitario y psicosocial. Su objetivo es tratar las posibilidades y beneficios 
de trabajar a partir de las prácticas artísticas contemporáneas en contextos hospitalarios. 

Este seminario supone el cierre del proyecto del mismo nombre “Arte Contemporáneo en el hospital”, desarrollado durante los años 
2011 y 2012 por Es Baluard Museu d’Art Modern i Contemporani de Palma, el Centre d’art la Panera (Lérida) y el Centre Régional 
d’Initiatives pour l’art contemporain, Le Bbb (Toulouse). Durante este período de tiempo, los centros participantes en el proyecto han 
llevado a cabo diferentes actuaciones e intervenciones artísticas dentro de los hospitales de referencia de sus diferentes territorios, 
con la intención de acercar las prácticas artísticas contemporáneas al ámbito sanitario, con tal de mejorar la calidad de vida de los 
usuarios y romper la rutina hospitalaria. El proyecto ha sido posible gracias a la convocatoria Cultura Euroregión 2010.
 
El seminario ofrecerá los resultados de los diferentes proyectos de los tres centros de arte implicados en el programa “Arte Con-
temporáneo en el hospital» y reunirá a especialistas del ámbito de la cultura contemporánea que actualmente estén trabajando en 
este terreno. El encuentro cuenta con el reconocimiento del Colegio Oficial de Psicòlogos de las Islas Baleares y del Colegio Oficial 
de Enfermeria de las Islas Baleares. Así mismo se concederá un crédito de libre elección a los estudiantes de la UIB (en trámites).

Página web: http://www.esbaluard.org/es/activitats/352/seminario-arte-contemporaneo-en-el-hospital

PROGRAMA ARTE CONTEMPORÁNEO EN EL HOSPITAL

Investigador / Investigadora: Pepe Miralles
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Impartido por: María Mallo, Álvaro Terrones, Daniel tomás Marquina, Pablo Martínez Caulín, María Ortega, Pamen Pereira, Carlos 
Domingo, Nico Munuera, Marta García Cano, Erica Landfords, Noemí Avila, Isabel Soler, Viralata, Elisa Peris, Vanesa Mariño
Organizado por: Cátedra de empresa DKV Arte & Salud de la Facultat de Belles Arts de la Universitat Politècnica de València
Tipología del proyecto: Talleres en hospitales
Año: 2010-2014

Contenidos: En cuidArt no solo se contemplan las obras de arte, sino que se puede observar el trabajo de los artistas e incluso 
participar en él. En algunos espacios del Hospital de Dénia Marina y Salud  se desarrollan regularmente intervenciones artísticas en 
las que todo el proceso se realiza ante los propios pacientes.

La creatividad es una maravillosa capacidad que todos compartimos, y que nos ayuda a afrontar con una perspectiva distinta nues-
tro día a día. En las áreas de oncología y hemodiálisis, los artistas diseñan intervenciones específicas para el espacio, que luego 
realizan en presencia (y a menudo con la ayuda) de los propios pacientes.

Las intervenciones están diseñadas para no interferir en el tratamiento médico, constituyendo en cambio un elemento de distrac-
ción y apoyo. Formar parte de un proceso creativo ayuda a los pacientes de estos servicios a asimilar su tratamiento con una actitud 
más positiva y vitalista.

Página web: http://arte.dkvseguros.com/cuidart/arte-en-vivo/

ARTE EN VIVO

Investigador / Investigadora: Pepe Miralles
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Impartido por: No hay datos
Organizado por: DKV Salud y seguros médicos
Tipología del proyecto: Talleres en hospitales
Año: No hay datos

Contenidos: El proyecto cuidArt cuenta con un intenso programa de actividades para pacientes, que complementan su tratamiento 
médico y mejoran su experiencia hospitalaria. Numerosos estudios sostienen que la participación en este tipo de actividades produ-
ce mejoras en el sistema inmunológico, la autoestima o la capacidad de socialización, contribuyendo a su proceso de recuperación

En el Hospital de Denia Marina Salud  los pacientes pueden participar en actividades de arteterapia, musicoterapia y animación 
teatral. Todos los talleres son diseñados y realizados por expertos del ámbito terapéutico y artístico con amplia experiencia, aseso-
rados por profesionales médicos de las áreas implicadas.

Los talleres se realizan actualmente con pacientes de los servicios de hemodiálisis, oncología, psiquiatría, ictus, neonatología y re-
habilitación pediátrica. Las actividades se adaptan a las necesidades de los pacientes de cada área, para complementar de manera 
eficaz su tratamiento médico.

Los ejercicios realizados durante algunas de las actividades se presentan además en la sala de exposiciones cuidArt cada año. Los 
participantes comparten así con otros pacientes y usuarios del centro los resultados de una experiencia hospitalaria muy distinta a 
la esperada.

Página web: http://arte.dkvseguros.com/cuidart/programa-talleres-para-pacientes/

CUIDART. PROGRAMA DE TALLERES PARA PACIENTES

Investigador / Investigadora: Pepe Miralles
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Impartido por: Manuel Hernández Belver, Noelia Antúnez del Cerro, Noemí Ávila Valdés, Marta García Cano
Organizado por: Grado en Bellas Artes, Universidad Complutense de Madrid y Madrid Salud
Tipología del proyecto: Talleres en museos, centros de día
Año: 2011-2016

Contenidos: En el contexto de acuerdos de colaboración y asesoría mutua con Madrid Salud y también en el contexto de la labor 
docente en varias asignaturas del Grado en Bellas Artes,como «Artista, creatividad y educación» impartidas por los profesores Ma-
nuel H. Belver, Noelia Antúnez, Daniel Zapatero y Marta García Cano y de la asignatura «Educación Artística en Contextos de Salud 
y Bienestar» impartida por Noemí Ávila en el Máster en Educación Artística en Instituciones Sociales y Culturales de la Facultad de 
Bellas Artes (https://www.ucm.es/med-art/), en los últimos años, un gran número de estudiantes han participado en este proyecto.

Sin duda, todas estas propuestas no habrían podido llevarse a cabo sin el trabajo y el compromiso de los estudiantes como agentes 
creadores y dinamizadores de los proyectos, pero también de todo un equipo de profesores, investigadores y profesionales.

Página web: https://www.ucm.es/arteysaludproyectos/proyectos-de-arte,-salud-y-bienestar

PROYECTOS DE ARTE, SALUD Y BIENESTAR

Investigador / Investigadora: Pepe Miralles
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COLECTIVOS
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Miembros del colectivo: Aimar Arriola, Nanci Garín y Linda Valdés
Lugar: Transitorio

Contenidos: Equipo re es una plataforma de investigación y producción trabajando en el cruce entre las políticas del cuerpo y el 
archivo. Desde 2012 han desarrollado iniciativas de investigación y de organización de actividades públicas en lugares como: Mu-
seo de Arte Contemporáneo MAC, Santiago, Chile; Universidad de Concepción, Concepción, Chile; La Purée Associació Cultural, 
Barcelona; Museo Reina Sofía, Madrid; UNIA arteypensamiento, Sevilla; Loop, Barcelona, entre otros.

Página web: http://www.esbaluard.org/es/activitats/637/otra-visita
Enlaces: 
- https://www.tabakalera.eu/es/equipo-re
- http://www.loop-barcelona.com/2014/festival/video-interview-with-equipo-re/?lang=es

EQUIPO RE

Investigador / Investigadora: Pepe Miralles
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Miembros del colectivo: José García Fernandez , Sejo Carrascosa, Ricardo Llamas, Paco Vidarte, Eduardo Nabal, Juan Argelina
Lugar: Madrid (España)

Contenidos: La Radical Gai nace en 1991 en Madrid en el barrio de Lavapiés (a escasas calles de la Puerta del Sol) donde viven los 
inmigrantes más pobres en casas aún sin rehabilitar en esos años, de calles oscuras, de precariedad y abandono.
“Alguien tendrá que hacer la prevención”. Con estas seis palabras al pie de página, La Radical Gai firmaba los panfletos con que le 
plantó cara a la desidia gubernamental tanto del PSOE y del PP en el combate de la pandemia del sida en España.
Eran los duros primeros años de la década del ’90 donde murieron millones de personas y donde se perdió una brillante parte de la 
vanguardia activista LGBTI mayoritariamente varones homosexuales.
Con gran influencia en las experiencias político-militantes del ACT-UP New York, o ACT-UP París, aparece en forma de cachetazo a 
la inacción gubernamental, a la de la administración pública, de los partidos políticos o del sector biomédico, pero también (y ante 
la falta de medidas sanitarias, sociales y políticas en las timoratas mentes del gobierno del PSOE de Felipe González) a la incom-
prensible tibieza de las organizaciones LGBTI “oficiales” (Javier Sáez, sociólogo y activista gay español que se incorporó a LRG a 
mediados de los 90, nos relató que “la mayoría de los grupos gays de España no querían hablar de eso en aquel momento porque 
daba mala imagen”.

Pecorado, Gustavo (2015): La Radical Gai: sobrevivientes que vuelven de la guerra. En, http://revistafurias.com/la-radical-gai-so-
brevivientes-que-vuelven-de-la-guerra/ [Consulta 04-08-2015]

Página web: No hay datos
Enlaces: 
- http://revistafurias.com/la-radical-gai-sobrevivientes-que-vuelven-de-la-guerra/
- https://www.youtube.com/watch?v=z-JrvnRwL44

LA RADICAL GAI

Investigador / Investigadora: Pepe Miralles
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Miembros del colectivo: María Jesús Talavera, Pepe Miralles
Lugar: Valencia (España)

Contenidos: Colectivo Local Neutral es un grupo formado por María Jesús Talavera y Pepe Miralles. Nace en el seno del Comité 
Ciudadano Anti-SIDA de la Comunidad Valenciana a partir de una experiencia de talleres centrados en la creatividad, la reinserción 
social y la búsqueda de empleo. Su objetivo es realizar una serie de trabajos públicos que incidan sobre la problemática del SIDA, 
desde los aspectos preventivos hasta la consideración social de los enfermos. Estuvo activo durante 1996-1997.
El proyecto presentado por el Comité Ciudadano Anti-SIDA de la C.V. propone colocar en los espacios destinados a la publicidad 
que ocupan las vías públicas de la ciudad de Valencia, una serie de carteles a partir de cuatro modelos diferentes -y los máximos 
posibles- que contendrán fundamentalmente frases que hagan referencia a la relación entre el sexo y su practica y el SIDA, así como 
a todos los miedos que envuelven esta cuestión.

Página web: http://www.pepemiralles.com/colectivo-local-neutral/
Enlaces: 
- https://books.google.es/books?id=_EAibRIA4YEC&pg=PA1976&lpg=PA1976&dq=colectivo+local+neutral&source=bl&ots=uAmx-
VgOnWo&sig=QVrfmowGYSm0IH8b6-B-kNknx5Q&hl=es&sa=X&ved=0ahUKEwiS4LbDsZDQAhVD8RQKHWutAS4Q6AEILTAD#-
v=onepage&q=colectivo%20local%20neutral&f=false

COLECTIVO NEUTRAL

Investigador / Investigadora: Pepe Miralles
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Miembros del colectivo: Dada la cantidad de personas que participaron es imposible concretar este dato
Lugar: Nueva York (EEUU)

Contenidos: ACT UP (en español: Pórtate mal) es el acrónimo de la AIDS Coalition to Unleash Power (Coalición del sida para 
desatar el poder), un grupo de acción directa fundado en 1987 para llamar la atención sobre la pandemia de sida y la gente que la 
padecía, con objeto de conseguir legislaciones favorables, promover la investigación científica y la asistencia a los enfermos, hasta 
conseguir todas las políticas necesarias para alcanzar el fin de la enfermedad.
ACT UP se fundó en marzo de 1987 en el Centro para la comunicad lésbica, gay, bisexual y trangénero de Nueva York. Se organizó 
una conferencia en la que participaron varios oradores. En su turno Larry Kramer centró su discurso en acciones para luchar contra 
el sida. Criticó la labor de la organización Gay Men’s Health Crisis (GMHC), a la que consideraba políticamente inoperante. Kramer 
había sido cofundador de GMHC pero había dimitido del consejo administrativo en 1983. Según Douglas Crimp Kramer hizo una 
pregunta a la audiencia: «¿Queréis iniciar una nueva organización dedicada a la acción política?» La respuesta fue un sonoro sí. 
Unas 300 personas se reunieron dos días más tarde para formar ACT UP.

https://es.wikipedia.org/wiki/ACT_UP

Página web: www.actupny.org
Enlaces: 
– http://archives.nypl.org/mss/10
- http://www.unaids.org/es/resources/presscentre/featurestories/2012/april/20120423actup

ACT UP / NUEVA YORK

Investigador / Investigadora: Pepe Miralles
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Miembros del colectivo: Pepe Miralles, Juan Vicente Aliaga, José Miguel G. Cortés, Carmen Saura, y un numeroso grupo de alum-
nos y alumnas de la Facultad de Bellas Artes de Valencia
Lugar: Valencia (España)

Contenidos: Proyecto 1 de diciembre es un grupo formado por artistas, estudiantes de arte y profesores universitarios, que preten-
de incidir, por medio de manifestaciones artísticas de carácter crítico, en la crisis del SIDA, y preocupados por evitar su propaga-
ción, acabar con la marginación y humillación que sufren los enfermos y ayudar a propagar la necesidad del respeto y el derecho a 
la diferencia de todos los seres humanos. El nombre de este grupo rinde homenaje al acto que por primera vez en 1989 se realizó 
en Nueva York en el día mundial de lucha contra el SIDA. Al cerrar sus puertas este día, los museos y galerías americanas dejaban 
claro que ante la reciente amenaza del SIDA el arte no era suficiente.
Proyecto 1 de diciembre nace en el marco específico del mundo universitario y cultural. El campo artístico se nos queda pequeño 
para el trabajo que deseamos llevar adelante. Nuestra pretensión es conseguir obras y proyectos efectivos, contundentes, explica-
tivos y concienciadores de una realidad que a todos nos compete e implica.

Página web: http://www.pepemiralles.com/proyecto-1-de-diciembre/
Enlaces: 
-https://books.google.es/books?id=_EAibRIA4YEC&pg=PA1977&lpg=PA1977&dq=Proyecto+1+de+Diciembre+el+arte+latex&-
source=bl&ots=uAmxVgOpTi&sig=4ODdBerI49PCEUzOXFRhxpzxtFc&hl=es&sa=X&ved=0ahUKEwiDzNKRspDQAhUFvxQKHZVh-
DtkQ6AEIJTAB#v=onepage&q=Proyecto%201%20de%20Diciembre%20el%20arte%20latex&f=false

PROYECTO 1 DE DICIEMBRE

Investigador / Investigadora: Pepe Miralles
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Arte y Enfermedades es un grupo que se crea como lugar de archivo colectivo de proyectos y acciones que se enmarquen en la 
encrucijada arte/enfermedad. Este grupo es una iniciativa de Pepe Miralles y está vinculado a las actividades que se realizan en la 
Cátedra Arte y Enfermedades de la Universitat Politècnica de València.

https://www.facebook.com/groups/arteyenfermedades/
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Pepe Miralles

Estructura del archivo
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Estructura de documentación
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pepemiralles00@gmail.com
jmiralle@pin.upv.es

Pepe Miralles




