
Helena Cabello y Ana Carceller
(París, 1969) y (Madrid, 1964)
Autorretrato como fin de fiesta, 2001. Impresión digital 
sobre diasec.

Formado en los 90, el equipo Cabello / Carceller cues-
tiona los modos de representación hegemónicos, 
ofreciendo alternativas críticas. Líneas de trabajo 
fragmentarias y multidisciplinares: video, fotografía, 
escritura, dibujo, sonido o creación de ambientes, para 
construir situaciones difíciles de definir. Las artistas 
apuestan por un arte degenerado, (sin género definido) 
donde las imágenes juegan con la confusión y la inde-
terminación de los cuerpos.
Es lo que ocurre en este díptico de autorretratos. Las 
cabezas mojadas inclinadas hacia delante con el agua 
escurriendo no permiten distinguir los rasgos de los/las 
retratados/as. Los trazos borrosos e indefinidos de los 
cuerpos sobre el fuerte color naranja hacen difícil su 
identificación sexual: ni masculino ni femenino en una 
inquietante negación.

Daniel Canogar
(Madrid, 1964)
Arañas I, 2008. Objeto y proyección de diapositivas. 
Gravedad Cero, 1-2-3, 2002. Fotografía digital impresa 
sobre dibond y bastidor de madera.

Estudió Ciencias de la Imagen en la Complutense de 
Madrid y un Máster en fotografía de la Universidad de 
Nueva York en 1990. Canogar hoy es un referente inex-
cusable de la fotografía, no solo como imagen de luz 
sino en su aplicación en las instalaciones. Es lo que 
sucede con la obra Arañas I, un artefacto generador de 
múltiples proyecciones de imágenes de cuerpos literal-
mente enredados, prisioneros de una imaginaria tela de 
araña que vibra cual si tuviera vida propia.
Su trabajo artístico mantiene dos constantes: el cuer-
po humano como protagonista habitual, y la inmate-
rialidad de la imagen como variación de luz. Gravedad 

cero muestra cómo el ser contemporáneo se ha con-
vertido en un astronauta. Me interesa el cuerpo y cómo 

queda éste, cómo se distorsiona con la tecnología. 
Las figuras han perdido el fondo, abstracto y negro; 
despegadas de cualquier referencia terrestre y literal-
mente suspendidas. 

Esther Ferrer
(San Sebastián, 1937)
El libro del sexo. La Caída, 1981. Fotografías sobre pa-
pel y collage. 8 piezas.

Integrante del Grupo ZAJ, junto a Juan Hidalgo y Wal-
ter Marchetti, Esther Ferrer fue una de las principales 
introductoras en España del planteamiento conceptual 
ligado al arte de acción. Mediante la performance, la 
instalación, la fotografía o el object trouvé, trata una 
serie de temas recurrentes a lo largo de su trayectoria: 
el tiempo, el azar, los números primos, la sociedad de 
consumo o el feminismo, son algunos de ellos. Una tra-
yectoria coherente, sólida y sin fisuras de “una mujer de 
acción” transgresora, dinámica, provocadora y lúdica.
A partir de los años 80, Esther Ferrer comenzó una se-
rie de fotografías de partes de su cuerpo: la cabeza, el 
sexo, la mano..., autorretratos que componían libros. El 

libro del sexo recoge retratos de su sexo donde el vello 
púbico es intervenido a modo de collage con objetos o 
pintura, fibras artificiales y dibujos de diferentes colo-
res, serie a la que pertenece esta obra.

Juan Hidalgo
(Las Palmas de Gran Canaria, 1927)
Hombre, mujer y mano, 1977. 28 fotografías sobre papel 
(Serie Erótica).

Junto a Walter Marchetti y Esther Ferrer, Juan Hidalgo 
formó el Grupo ZAJ (1972-1996), en sintonía con los 
planteamientos estéticos e ideológicos de Fluxus y la per-
formance como modo de vida. La formación musical de 
Hidalgo influyó decisivamente en su obra. La importancia 
de la interpretación, el ritmo, la repetición, las variacio-
nes sobre un mismo tema... son elementos intercambia-
bles siempre presentes en sus acciones y trabajos.
Para mí la acción fotográfica se concreta en una imagen 

instantánea y congelada, representación de la muerte. 

Imagen muerta y por ello pura, aséptica, ritual y míni-

ma, nos dice el artista. Hidalgo selecciona la imagen, 
su fragmento, y la compone. Hombre, mujer y mano co-
rresponde a la Serie Erótica donde se van disponiendo 
cronológicamente las imágenes, marcando el proceso: 
la mano se proyecta, se apoya sobre distintos puntos de 
cuatro cuerpos. Cada posición de la mano es un frag-
mento del cuerpo y una unidad fotográfica.

Rogelio López Cuenca
(Nerja, Málaga, 1959)
Hat Home, 1992. Óleo sobre papel fotográfico. 12 piezas.

Licenciado en Filosofía y Letras, Rogelio López Cuenca 
siempre apostó por una temática donde arte, política 
y sociedad de consumo tuvieran un espacio de críti-
ca y reflexión, articulando propuestas que tiene como 
protagonista el lenguaje. Significado y significante 
conforman no solo un mensaje sino también una forma 
estética que redescubre un profundo sentido crítico y 
un agudo sentido del humor.
Home is where hat is es el mensaje oculto, en tipografía 
gótica con óleo rojo, sobre los rostros de personajes pú-
blicos que portan sombreros muy variados y sobre los 
que se dispone el texto, frase que solo se lee cuando el 
fragmento se convierte en unidad. Y así el texto adquie-
re la misma importancia que la imagen. 
 

Enrique Marty
(Salamanca, 1969)
El intruso, 1999. Óleo sobre tabla. 9 piezas.

Marty finalizó sus estudios de Bellas Artes en la Univer-
sidad de Salamanca y goza de una gran trayectoria inter-
nacional. Su obra traspasa siempre los límites del buen 
gusto causando un gran impacto entre lo grotesco y el 
esperpento. La realidad cotidiana a través de lo sórdido y 
de lo perverso, a veces de lo absurdo y de la sátira. Lo más 

siniestro puede estar en tu propia casa. El artista utiliza el 
formato doméstico de una polaroid para tomar imágenes 
de su familia y copiarlas en las tablas que pinta con óleo, a 
la manera más tradicional enraizada en la historia del arte.
A modo de fotogramas de una película de terror, El intruso 
muestra la tensión y la angustia soterrada que aflora en 
todos sus trabajos, sin compasión ni ternura. Un lenguaje 
visual directo, una intensidad teatral en torno a la criatura 
humana en sus patologías psicológicas más cotidianas.

Zush (Albert Porta) 
(Barcelona, 1946)
Ita Docan, 1990-1991. Impresión fotográfica interveni-
da con resinas y acrílico.
Varuno, 1991. Impresión fotográfica intervenida con 
resinas y acrílico.

Albert Porta cambió su nombre por el de Zush en 1968 
(y desde 2000 se hace llamar Evru). De formación au-
todidacta, es uno de los artistas más importantes de 
su generación, pionero en el uso de las nuevas tecno-
logías. La obra de Zush gira en torno a un universo en-
simismado, marcado por la fantasía y la excentricidad, 
que se perfila en estrecha relación con el estado men-
tal de un ser de múltiples personalidades, con raíces en 
el automatismo psíquico del surrealismo.
Dos temas recurrentes: la representación del cuerpo 
humano y el anhelo por delimitar un territorio propio. 
El discurso plástico es muy peculiar: un inframundo 
poblado por seres astrales o mitológicos. Es el caso de 
este Varuno, una suerte de polifemo contemporáneo, 
el cíclope de un solo ojo sustituido por un foco de luz 
interior o de Ita Docan, una figura femenina con doble 
cabeza. Dos imágenes tremendamente poderosas que 
afirman su existencia ante el espectador. 

Javier Pérez
(Bilbao, 1968)
Anatomía del deseo, 2000. 65 piezas de porcelana, 
mesa de azulejos y acero y lámpara.

“Con Anatomía del deseo quise llevar al extremo esa 

ambivalencia entre la atracción y la repulsión. Un re-
pertorio de 65 piezas, cuyas diferentes formas mues-

tran una sensualidad individual que choca con la visión 

general del amontonamiento aleatorio en el que están 

dispuestas. Una desmesura igual a la que mostraría un 

cuerpo sobre una mesa de morgue. La frialdad y rigidez 

de la porcelana, semejante a la de un cuerpo muerto, 

se confronta con la sensualidad y calidez de unas for-

mas que parecen hechas para ser acariciadas. Así, el 

espectador debe resolverse ante la incomodidad de una 

doble sensación: el deseo y la repulsión como si de una 

“Vanitas” contemporánea se tratara, la desmedida vo-

luptuosidad de la naturaleza se enfrenta al irremediable 

triunfo de la muerte”. 

Javier Pérez es un artista formado en la Escuela de 
Bellas Artes de Bilbao y en París con una de las tra-
yectorias más singulares de su generación. Su trabajo 
es escaso pero minucioso e impecable con gran cohe-
rencia en torno a temas como el cuerpo humano, la 
inestabilidad, lo efímero y la fragilidad de la condición 
humana que acentúa eligiendo los materiales. 

Pedro G. Romero
(Aracena, Huelva, 1947)
Sin título F 226/F297, 1988-1990. Fotografías sobre pa-
pel procesadas con yodo. 12 piezas.

Pedro G. Romero estuvo vinculado a mediados de los 
años 80 al grupo de artistas conceptuales andaluces 
y ha desarrollado desde siempre, una intensa activi-
dad. Se le reconoce como escritor, artista, conferen-
ciante, crítico, actor, músico o activista cultural. En 
todas sus facetas creativas, indaga continuamente 
sobre la imagen, en sus distintas vertientes, como 
punto de resistencia frente al discurrir del tiempo 
(histórico, biológico, psicológico, verbal), luchando 
contra la muerte.
En 1988-1989, realizó la serie La sección áurea don-
de presenta de forma individual a distintas personas 
con una aureola alrededor del cuerpo jugando así, con 
todos los sentidos posibles del término “aura”, otorga-
dos desde el Renacimiento a Walter Benjamin. La ima-
gen convertida en tiempo detenido, en instante conge-
lado y la preocupación por la identidad del individuo. 
Imagen y apariencia en múltiples desdoblamientos del 
yo que se multiplican hasta conformar una multitud.

Jana Sterbak
(Praga, Checoslovaquia, 1955)
Absorption, Work in progress, 1995. Impresión fotográfi-
ca y texto sobre placa de metacrilato.

Adquirió notoriedad con su célebre vestido realizado 
con carne y a partir de sus piezas de vestuario, la ar-
tista se representa a sí misma y representa sus deseos. 
Nacida en Praga y nacionalizada canadiense, Sterbak 
es una de las más innovadoras del panorama creativo. 
Sus obras son inquietantes e inquisitivas y hacen refe-
rencia al poder, la sexualidad, el control, la privacidad 
o la identidad, al dolor o a la muerte y suelen producir 
en el espectador cierto desasosiego. 
Absorption, Work in progress es una performance con-
vertida en fotografía. Sterbak se transformaba en una 
polilla devoradora de los trajes míticos de Joseph Beuys 
en clara alusión a sus propias referencias históricas y 
literarias. Un discurso personal cargado de ironía, un 
gesto de canibalismo, tributo y negación que transfor-
ma radicalmente, el sentido de lo representado.

Javier Vallhonrat
(Madrid, 1953)
Acaso # 72 (Río), 2003. Impresión digital sobre tabla.

Premio Nacional de Fotografía 1995, Vallhonrat estudió 
pintura en la Complutense de Madrid aunque se convir-
tió en un prestigioso profesional de moda, faceta que 
abandonó para convertirse en referente indispensable 
de la fotografía, entendida no solo como una disciplina 
tradicional, sino como medio de reflexión crítica sobre 
el discurso artístico contemporáneo: Sólo quiero pre-

guntarme si uno puede con la fotografía, hablar estando 

en silencio.
Acaso, (que el artista define como conjunto de acciones 
que conducen a la incertidumbre como método de auto-
conocimiento y modo de proponer preguntas sin respues-
ta), es una serie de obras de carácter conceptual en las 
que Vallhonrat se ocupa de la estrategia de lo emocional, 
el tiempo, el cambio, lo permanente, pero con una po-
sición movediza y nómada, situaciones esclarecedoras 
en aparente contradicción, redefiniendo nuevos límites 
experimentales con referencias lúdicas en deuda con los 
trabajos de Richard Long, Dan Graham o Joseph Kosuth.

Santiago Ydáñez
(Puente Génave, Jaén, 1969)
Sin título, 2004. Acrílico sobre lienzo.

Licenciado en Bellas Artes en Granada, desde media-
dos de los años 90 Ydáñez se dio a conocer con una 
serie de pinturas impactantes que se enfrentaban al 
espectador invadiendo el espacio visual. Un joven ar-
tista aliado con total naturalidad con la “pintura”, des-
de el pleno conocimiento de las técnicas.
Grandes formatos, monocromía, frontalidad, rapidez 
de ejecución… caracterizan su obra convirtiéndose en 
un maestro del género identificado en esos enormes 
rostros pintados, síntesis del total humano. Utilizan-
do un primer plano muy cinematográfico, una factura 
dominada por la pincelada y el gesto de una madurez 
insultante así como un dibujo extraordinariamente 
eficaz, Ydáñez pinta esos formatos tan desmesurados 
mientras se mueve con el cuerpo entero, otorgando a 
cada obra un especial estado de emoción que impone, 
amenaza y ofende groseramente, la mirada de quien 
la mira.



Helena Cabello y Ana Carceller
(París, 1969) y (Madrid, 1964)
Autorretrato como fin de fiesta, 2001. Impresión digital 
sobre diasec.

Formado en los 90, el equipo Cabello / Carceller cues-
tiona los modos de representación hegemónicos, 
ofreciendo alternativas críticas. Líneas de trabajo 
fragmentarias y multidisciplinares: video, fotografía, 
escritura, dibujo, sonido o creación de ambientes, para 
construir situaciones difíciles de definir. Las artistas 
apuestan por un arte degenerado, (sin género definido) 
donde las imágenes juegan con la confusión y la inde-
terminación de los cuerpos.
Es lo que ocurre en este díptico de autorretratos. Las 
cabezas mojadas inclinadas hacia delante con el agua 
escurriendo no permiten distinguir los rasgos de los/las 
retratados/as. Los trazos borrosos e indefinidos de los 
cuerpos sobre el fuerte color naranja hacen difícil su 
identificación sexual: ni masculino ni femenino en una 
inquietante negación.

Daniel Canogar
(Madrid, 1964)
Arañas I, 2008. Objeto y proyección de diapositivas. 
Gravedad Cero, 1-2-3, 2002. Fotografía digital impresa 
sobre dibond y bastidor de madera.

Estudió Ciencias de la Imagen en la Complutense de 
Madrid y un Máster en fotografía de la Universidad de 
Nueva York en 1990. Canogar hoy es un referente inex-
cusable de la fotografía, no solo como imagen de luz 
sino en su aplicación en las instalaciones. Es lo que 
sucede con la obra Arañas I, un artefacto generador de 
múltiples proyecciones de imágenes de cuerpos literal-
mente enredados, prisioneros de una imaginaria tela de 
araña que vibra cual si tuviera vida propia.
Su trabajo artístico mantiene dos constantes: el cuer-
po humano como protagonista habitual, y la inmate-
rialidad de la imagen como variación de luz. Gravedad 

cero muestra cómo el ser contemporáneo se ha con-
vertido en un astronauta. Me interesa el cuerpo y cómo 

queda éste, cómo se distorsiona con la tecnología. 
Las figuras han perdido el fondo, abstracto y negro; 
despegadas de cualquier referencia terrestre y literal-
mente suspendidas. 

Esther Ferrer
(San Sebastián, 1937)
El libro del sexo. La Caída, 1981. Fotografías sobre pa-
pel y collage. 8 piezas.

Integrante del Grupo ZAJ, junto a Juan Hidalgo y Wal-
ter Marchetti, Esther Ferrer fue una de las principales 
introductoras en España del planteamiento conceptual 
ligado al arte de acción. Mediante la performance, la 
instalación, la fotografía o el object trouvé, trata una 
serie de temas recurrentes a lo largo de su trayectoria: 
el tiempo, el azar, los números primos, la sociedad de 
consumo o el feminismo, son algunos de ellos. Una tra-
yectoria coherente, sólida y sin fisuras de “una mujer de 
acción” transgresora, dinámica, provocadora y lúdica.
A partir de los años 80, Esther Ferrer comenzó una se-
rie de fotografías de partes de su cuerpo: la cabeza, el 
sexo, la mano..., autorretratos que componían libros. El 

libro del sexo recoge retratos de su sexo donde el vello 
púbico es intervenido a modo de collage con objetos o 
pintura, fibras artificiales y dibujos de diferentes colo-
res, serie a la que pertenece esta obra.

Juan Hidalgo
(Las Palmas de Gran Canaria, 1927)
Hombre, mujer y mano, 1977. 28 fotografías sobre papel 
(Serie Erótica).

Junto a Walter Marchetti y Esther Ferrer, Juan Hidalgo 
formó el Grupo ZAJ (1972-1996), en sintonía con los 
planteamientos estéticos e ideológicos de Fluxus y la per-
formance como modo de vida. La formación musical de 
Hidalgo influyó decisivamente en su obra. La importancia 
de la interpretación, el ritmo, la repetición, las variacio-
nes sobre un mismo tema... son elementos intercambia-
bles siempre presentes en sus acciones y trabajos.
Para mí la acción fotográfica se concreta en una imagen 

instantánea y congelada, representación de la muerte. 

Imagen muerta y por ello pura, aséptica, ritual y míni-

ma, nos dice el artista. Hidalgo selecciona la imagen, 
su fragmento, y la compone. Hombre, mujer y mano co-
rresponde a la Serie Erótica donde se van disponiendo 
cronológicamente las imágenes, marcando el proceso: 
la mano se proyecta, se apoya sobre distintos puntos de 
cuatro cuerpos. Cada posición de la mano es un frag-
mento del cuerpo y una unidad fotográfica.

Rogelio López Cuenca
(Nerja, Málaga, 1959)
Hat Home, 1992. Óleo sobre papel fotográfico. 12 piezas.

Licenciado en Filosofía y Letras, Rogelio López Cuenca 
siempre apostó por una temática donde arte, política 
y sociedad de consumo tuvieran un espacio de críti-
ca y reflexión, articulando propuestas que tiene como 
protagonista el lenguaje. Significado y significante 
conforman no solo un mensaje sino también una forma 
estética que redescubre un profundo sentido crítico y 
un agudo sentido del humor.
Home is where hat is es el mensaje oculto, en tipografía 
gótica con óleo rojo, sobre los rostros de personajes pú-
blicos que portan sombreros muy variados y sobre los 
que se dispone el texto, frase que solo se lee cuando el 
fragmento se convierte en unidad. Y así el texto adquie-
re la misma importancia que la imagen. 
 

Enrique Marty
(Salamanca, 1969)
El intruso, 1999. Óleo sobre tabla. 9 piezas.

Marty finalizó sus estudios de Bellas Artes en la Univer-
sidad de Salamanca y goza de una gran trayectoria inter-
nacional. Su obra traspasa siempre los límites del buen 
gusto causando un gran impacto entre lo grotesco y el 
esperpento. La realidad cotidiana a través de lo sórdido y 
de lo perverso, a veces de lo absurdo y de la sátira. Lo más 

siniestro puede estar en tu propia casa. El artista utiliza el 
formato doméstico de una polaroid para tomar imágenes 
de su familia y copiarlas en las tablas que pinta con óleo, a 
la manera más tradicional enraizada en la historia del arte.
A modo de fotogramas de una película de terror, El intruso 
muestra la tensión y la angustia soterrada que aflora en 
todos sus trabajos, sin compasión ni ternura. Un lenguaje 
visual directo, una intensidad teatral en torno a la criatura 
humana en sus patologías psicológicas más cotidianas.

Zush (Albert Porta) 
(Barcelona, 1946)
Ita Docan, 1990-1991. Impresión fotográfica interveni-
da con resinas y acrílico.
Varuno, 1991. Impresión fotográfica intervenida con 
resinas y acrílico.

Albert Porta cambió su nombre por el de Zush en 1968 
(y desde 2000 se hace llamar Evru). De formación au-
todidacta, es uno de los artistas más importantes de 
su generación, pionero en el uso de las nuevas tecno-
logías. La obra de Zush gira en torno a un universo en-
simismado, marcado por la fantasía y la excentricidad, 
que se perfila en estrecha relación con el estado men-
tal de un ser de múltiples personalidades, con raíces en 
el automatismo psíquico del surrealismo.
Dos temas recurrentes: la representación del cuerpo 
humano y el anhelo por delimitar un territorio propio. 
El discurso plástico es muy peculiar: un inframundo 
poblado por seres astrales o mitológicos. Es el caso de 
este Varuno, una suerte de polifemo contemporáneo, 
el cíclope de un solo ojo sustituido por un foco de luz 
interior o de Ita Docan, una figura femenina con doble 
cabeza. Dos imágenes tremendamente poderosas que 
afirman su existencia ante el espectador. 

Javier Pérez
(Bilbao, 1968)
Anatomía del deseo, 2000. 65 piezas de porcelana, 
mesa de azulejos y acero y lámpara.

“Con Anatomía del deseo quise llevar al extremo esa 

ambivalencia entre la atracción y la repulsión. Un re-
pertorio de 65 piezas, cuyas diferentes formas mues-

tran una sensualidad individual que choca con la visión 

general del amontonamiento aleatorio en el que están 

dispuestas. Una desmesura igual a la que mostraría un 

cuerpo sobre una mesa de morgue. La frialdad y rigidez 

de la porcelana, semejante a la de un cuerpo muerto, 

se confronta con la sensualidad y calidez de unas for-

mas que parecen hechas para ser acariciadas. Así, el 

espectador debe resolverse ante la incomodidad de una 

doble sensación: el deseo y la repulsión como si de una 

“Vanitas” contemporánea se tratara, la desmedida vo-

luptuosidad de la naturaleza se enfrenta al irremediable 

triunfo de la muerte”. 

Javier Pérez es un artista formado en la Escuela de 
Bellas Artes de Bilbao y en París con una de las tra-
yectorias más singulares de su generación. Su trabajo 
es escaso pero minucioso e impecable con gran cohe-
rencia en torno a temas como el cuerpo humano, la 
inestabilidad, lo efímero y la fragilidad de la condición 
humana que acentúa eligiendo los materiales. 

Pedro G. Romero
(Aracena, Huelva, 1947)
Sin título F 226/F297, 1988-1990. Fotografías sobre pa-
pel procesadas con yodo. 12 piezas.

Pedro G. Romero estuvo vinculado a mediados de los 
años 80 al grupo de artistas conceptuales andaluces 
y ha desarrollado desde siempre, una intensa activi-
dad. Se le reconoce como escritor, artista, conferen-
ciante, crítico, actor, músico o activista cultural. En 
todas sus facetas creativas, indaga continuamente 
sobre la imagen, en sus distintas vertientes, como 
punto de resistencia frente al discurrir del tiempo 
(histórico, biológico, psicológico, verbal), luchando 
contra la muerte.
En 1988-1989, realizó la serie La sección áurea don-
de presenta de forma individual a distintas personas 
con una aureola alrededor del cuerpo jugando así, con 
todos los sentidos posibles del término “aura”, otorga-
dos desde el Renacimiento a Walter Benjamin. La ima-
gen convertida en tiempo detenido, en instante conge-
lado y la preocupación por la identidad del individuo. 
Imagen y apariencia en múltiples desdoblamientos del 
yo que se multiplican hasta conformar una multitud.

Jana Sterbak
(Praga, Checoslovaquia, 1955)
Absorption, Work in progress, 1995. Impresión fotográfi-
ca y texto sobre placa de metacrilato.

Adquirió notoriedad con su célebre vestido realizado 
con carne y a partir de sus piezas de vestuario, la ar-
tista se representa a sí misma y representa sus deseos. 
Nacida en Praga y nacionalizada canadiense, Sterbak 
es una de las más innovadoras del panorama creativo. 
Sus obras son inquietantes e inquisitivas y hacen refe-
rencia al poder, la sexualidad, el control, la privacidad 
o la identidad, al dolor o a la muerte y suelen producir 
en el espectador cierto desasosiego. 
Absorption, Work in progress es una performance con-
vertida en fotografía. Sterbak se transformaba en una 
polilla devoradora de los trajes míticos de Joseph Beuys 
en clara alusión a sus propias referencias históricas y 
literarias. Un discurso personal cargado de ironía, un 
gesto de canibalismo, tributo y negación que transfor-
ma radicalmente, el sentido de lo representado.

Javier Vallhonrat
(Madrid, 1953)
Acaso # 72 (Río), 2003. Impresión digital sobre tabla.

Premio Nacional de Fotografía 1995, Vallhonrat estudió 
pintura en la Complutense de Madrid aunque se convir-
tió en un prestigioso profesional de moda, faceta que 
abandonó para convertirse en referente indispensable 
de la fotografía, entendida no solo como una disciplina 
tradicional, sino como medio de reflexión crítica sobre 
el discurso artístico contemporáneo: Sólo quiero pre-

guntarme si uno puede con la fotografía, hablar estando 

en silencio.
Acaso, (que el artista define como conjunto de acciones 
que conducen a la incertidumbre como método de auto-
conocimiento y modo de proponer preguntas sin respues-
ta), es una serie de obras de carácter conceptual en las 
que Vallhonrat se ocupa de la estrategia de lo emocional, 
el tiempo, el cambio, lo permanente, pero con una po-
sición movediza y nómada, situaciones esclarecedoras 
en aparente contradicción, redefiniendo nuevos límites 
experimentales con referencias lúdicas en deuda con los 
trabajos de Richard Long, Dan Graham o Joseph Kosuth.

Santiago Ydáñez
(Puente Génave, Jaén, 1969)
Sin título, 2004. Acrílico sobre lienzo.

Licenciado en Bellas Artes en Granada, desde media-
dos de los años 90 Ydáñez se dio a conocer con una 
serie de pinturas impactantes que se enfrentaban al 
espectador invadiendo el espacio visual. Un joven ar-
tista aliado con total naturalidad con la “pintura”, des-
de el pleno conocimiento de las técnicas.
Grandes formatos, monocromía, frontalidad, rapidez 
de ejecución… caracterizan su obra convirtiéndose en 
un maestro del género identificado en esos enormes 
rostros pintados, síntesis del total humano. Utilizan-
do un primer plano muy cinematográfico, una factura 
dominada por la pincelada y el gesto de una madurez 
insultante así como un dibujo extraordinariamente 
eficaz, Ydáñez pinta esos formatos tan desmesurados 
mientras se mueve con el cuerpo entero, otorgando a 
cada obra un especial estado de emoción que impone, 
amenaza y ofende groseramente, la mirada de quien 
la mira.


