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RESUMEN

Hablar de la muerte siempre ha supuesto un desafio. Desde los tiempos mas remotos, la
humanidad se ha preguntado qué significa morir y como convivir con esa certeza inevitable.
Sin embargo, ;qué ocurre en una sociedad como la actual, donde la muerte parece haberse
convertido en un tema prohibido, invisible o relegado al silencio! Este interrogante
constituye el nucleo de la investigacion titulada La muerte disefiada: Representacion e

invisibilidad de la muerte en practicas artisticas en Espana (1975-2025).

El estudio parte de una premisa fundamental: se trata de una investigacion inscrita en el
ambito de las Bellas Artes. Aunque la muerte ha sido objeto de reflexion en disciplinas
como la antropologia, la filosofia o la sociologia, el analisis aqui desarrollado no pretende
invadir dichos campos, sino tomar de ellos aportes conceptuales para enriquecer una
mirada estrictamente artistica. La perspectiva se centra en comprender como los lenguajes
visuales y plasticos abordan la representacion de la muerte en el contexto contemporaneo,

evidenciando tanto su invisibilizacion como sus formas de reapropiacion simbodlica.

Los objetivos principales de este trabajo se articulan en torno a cuatro ejes. En primer
lugar, ofrecer un recorrido histérico y conceptual que permita entender la evolucidn
de la representacion de la muerte en el arte hasta la contemporaneidad. En segundo
lugar, analizar el contexto espafnol desde la transicion democratica de 1975 hasta la
actualidad, identificando los factores sociales, politicos y culturales que han influido en esta
transformacion. En tercer lugar, estudiar un corpus de cincuenta artistas que, mediante
diversas estrategias formales y simbdlicas, han abordado el tema de la muerte. Finalmente,
reflexionar sobre el papel del arte en este marco: jrefuerza el silencio social hacia la

muerte o contribuye a devolverla a la conciencia colectiva?
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La metodologia se estructura a partir de un enfoque interdisciplinar, en el que se
integran la antropologia, la filosofia y la sociologia como marcos de referencia, siempre
subordinados a la mirada artistica. El analisis iconografico e iconolodgico de obras
seleccionadas se complementa con fuentes documentales —bibliografia, archivos,
catalogos de exposiciones— Yy con recursos empiricos como entrevistas, visitas de
campo y un focus group. El corpus de estudio se organiza en torno a lo que se ha
denominado estéticas de la invisibilidad, que incluyen procedimientos como la abstraccion,
la fragmentacion del cuerpo, la serialidad, el uso de simbolos anestésicos, la ironia o la

ritualidad.

Los resultados obtenidos muestran un panorama caracterizado por la ambivalencia.
Por un lado, la representacion de la muerte tiende a diluirse, recurriendo a estrategias
que refuerzan su invisibilidad en consonancia con el tabu social contemporaneo. Por
otro, emergen propuestas que recuperan y resignifican simbolos tradicionales —como
las vanitas o el memento mori— para confrontar criticamente esa ausencia. Asimismo,
se constata la influencia de acontecimientos historicos recientes —el terrorismo, la
pandemia de COVID-I9, la revolucion digital— en la configuracion de nuevas formas
de duelo, memoria y ritualidad, incluida la aparicion de la llamada muerte digital y los

memoriales virtuales.

Las conclusiones subrayan que la muerte no ha desaparecido del imaginario cultural, sino
que ha adoptado nuevas formas de representacion acordes con las dinamicas sociales de
ocultamiento y consumo. El arte contemporaneo en Espana se convierte en un espacio
donde esta tension se manifiesta con claridad: unas obras refuerzan la invisibilizacion,
mientras que otras la cuestionan y generan dispositivos simbolicos que permiten reabrir
el didlogo con la finitud. El arte actta asi como un laboratorio de resistencia y reflexion,
capaz de materializar lo inefable y de devolver sentido a lo que la sociedad prefiere

silenciar.

En sintesis, la tesis ofrece una aportacion al campo de las Bellas Artes al analizar como

se representa la muerte en la creacion artistica espanola de los ultimos cincuenta anos.
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El valor del estudio radica en su capacidad para articular, desde una perspectiva visual
y plastica, un fenomeno universal que sigue siendo uno de los grandes silencios de la

cultura contemporanea.

Palabras clave

Arte contemporaneo, muerte, invisibilidad, representacion, Espana (1975-2025)
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ABSTRACT

Talking about death has always been a challenge. Since ancient times, humanity has
wondered what it means to die and how to live with this inevitable certainty. However,
what happens in a society like today’s, where death seems to have become a forbidden,
invisible, or silenced topic? This question is at the heart of the research entitled Designed

Death: Representation and Invisibility of Death in Artistic Practices in Spain (1975-2025).

The study is based on a fundamental premise: it is an investigation within the field
of Fine Arts. Although death has been the subject of reflection in disciplines such as
anthropology, philosophy, and sociology, the analysis developed here does not seek
to invade these fields, but rather to draw conceptual insights from them to enrich a
strictly artistic perspective. The perspective focuses on understanding how visual and
artistic languages approach the representation of death in the contemporary context,

highlighting both its invisibility and its forms of symbolic reappropriation.

The main objectives of this work are articulated around four axes. First, to offer a
historical and conceptual overview that allows us to understand the evolution of the
representation of death in art up to the present day. Second, to analyze the Spanish
context from the democratic transition of 1975 to the present, identifying the social,
political, and cultural factors that have influenced this transformation. Third, to study
a corpus of fifty artists who, through various formal and symbolic strategies, have
addressed the theme of death. Finally, to reflect on the role of art in this context: does
it reinforce social silence regarding death or contribute to bringing it back into the

collective consciousness?
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The methodology is structured based on an interdisciplinary approach, integrating
anthropology, philosophy, and sociology as frames of reference, always subordinated to
the artistic perspective. The iconographic and iconological analysis of selected works is
complemented by documentary sources—bibliography, archives, exhibition catalogs—
and empirical resources such as interviews, field visits, and a focus group. The corpus of
study is organized around what have been termed aesthetics of invisibility, which include
procedures such as abstraction, body fragmentation, seriality, the use of anesthetic

symbols, irony, and ritual.

The results obtained reveal a panorama characterized by ambivalence. On the one hand,
the representation of death tends to be diluted, resorting to strategies that reinforce
its invisibility in line with contemporary social taboos. On the other hand, proposals
emerge that recover and redefine traditional symbols—such as vanitas or memento
mori—to critically confront this absence. Likewise, the influence of recent historical
events—terrorism, the COVID-19 pandemic, the digital revolution—is noted in the
configuration of new forms of mourning, memory, and ritual, including the emergence of

so-called digital death and virtual memorials.

The conclusions underscore that death has not disappeared from the cultural imagination,
but has adopted new forms of representation in line with the social dynamics of
concealment and consumption. Contemporary art in Spain becomes a space where this
tension is clearly manifest: some works reinforce invisibility, while others question it and
generate symbolic devices that allow for a reopening of dialogue with finitude. Art thus
acts as a laboratory of resistance and reflection, capable of materializing the ineffable and

restoring meaning to what society prefers to silence.

In short, the thesis offers a contribution to the field of Fine Arts by analyzing how
death is represented in Spanish artistic creation of the last fifty years. The value of the
study lies in its ability to articulate, from a visual and artistic perspective, a universal

phenomenon that remains one of the great silences of contemporary culture.
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El presente capitulo establece el marco inicial de esta investigacion, situando el objeto de
estudio en torno a la representacion e invisibilidad de la muerte en las practicas artisticas
espanolas entre 1975y 2025. En él se exponen las coordenadas fundamentales que guian
el trabajo: el contexto historico, cultural y social en el que surge la problematica; el
proposito y la justificacion que sustentan la necesidad de abordar un tema tan universal
como silenciado; la finalidad y oportunidad de este estudio en el panorama actual; los
recursos teoricos, documentales y empiricos empleados; y, finalmente, el esquema
general que organiza la tesis. De esta manera, la introduccion no solo delimita el campo
de analisis, sino que también ofrece al lector una vision panoramica del recorrido que
articulara la investigacion, desde sus fundamentos conceptuales hasta su aplicacion

critica en el ambito del arte contemporaneo.
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OBJETO Y CONTEXTO

1.1.1 Objeto material

El objeto material de esta investigacion es la muerte, entendida como fenémeno cultural
y simbdlico, tal y como se representa en las artes visuales contemporaneas en Espana
durante el periodo 1975-2025. Se aborda no sélo como hecho bioldgico, sino como
construccion estética y social que, a lo largo de la historia, ha generado un extenso
repertorio de imagenes, simbolos y rituales. En este marco, la investigacion se centra en
el analisis de obras que reflejan las distintas formas de representacion e invisibilizacion de
la muerte, considerando cémo esta tematica se expresa en medios y lenguajes artisticos

diversos.

1.1.2 Objeto formal

El objeto formal de esta investigacion es el estudio del periodo comprendido entre 1975

y 2025, marco temporal en el que se analiza la produccion artistica en torno a la muerte
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en Espana. Este recorte historico responde a un doble criterio: por un lado, la muerte
del dictador Francisco Franco y el inicio de la transicion democratica constituyen un
punto de inflexion en la vida politica, social y cultural del pais; por otro, los casi cincuenta
anos transcurridos hasta la actualidad permiten observar con suficiente distancia como
los acontecimientos de caracter social, politico, econdmico y cultural han configurado

nuevas formas de percepcion y representacion de la muerte.

El enfoque formal de esta investigacion se centra en el contexto sociocultural espanol,
aunque necesariamente dialoga con un horizonte global y occidental, dado que los
procesos de globalizacion, la revolucion tecnologica, los conflictos bélicos, las migraciones
y las transformaciones sociales de las ultimas décadas han tenido repercusiones directas
en la manera en que se concibe y se representa la muerte. En este sentido, el espacio
espanol se entiende no como un marco cerrado, sino como una referencia geografica y

cultural desde la cual se piensa, se produce y se proyecta el arte.

Asimismo, el objeto formal contempla la interaccidon entre arte y sociedad. La
investigacion parte de la premisa de que la produccion artistica no puede desligarse de
los acontecimientos historicos y de las mentalidades colectivas que la atraviesan. Por
ello, se tendran en cuenta factores como la secularizacion, el avance de la medicina y la
biotecnologia, los cambios en la religiosidad, el impacto de los medios de comunicacion
y las transformaciones derivadas del capitalismo y la cultura de consumo, todos ellos

influyentes en la construccion de un imaginario contemporaneo de la muerte.

En resumen, el objeto formal delimita el campo de observacién y analisis: un periodo
historico (1975-2025), un espacio cultural (Espana, en didlogo con Occidente) y un ambito
de produccion (las artes visuales), desde los cuales se abordara como se representa e

invisibiliza la muerte en el arte contemporaneo.
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PROPOSITO

El proposito de esta investigacion es analizar como se representa y se invisibiliza la
muerte en las practicas artisticas contemporaneas en Espana desde 1975 hasta 2025,
atendiendo a la forma en que los cambios sociales, culturales y politicos han condicionado

su percepcion y tratamiento en el ambito artistico. Algunos autores afirman lo siguiente:

Desde hace aproximadamente un tercio de siglo, asistimos a una revolucion brutal de las
ideas y de los sentimientos tradicionales; tan brutal que no ha dejado de sorprender a los
observadores sociales. Es un fenémeno, en realidad, inaudito. La muerte, en otro tiempo
tan presente por resultar familiar, va a difuminarse y a desaparecer. Se vuelve vergonzante

y objeto de tabu. (Ariés, 1967, p. 169)

En el marco de esas transformaciones, resulta clave atender a los diagnosticos que

obligan a reconsiderar la posicion contemporanea ante la muerte.

La vida moderna aporta cierto nimero de elementos (creencias, técnicas, actitudes) que

obligan al hombre de hoy a revisar sus posiciones seculares con respecto a la muerte. Las
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guerras no fueron jamas tan destructivas como las de hoy, ni tan dramaticas las amenazas
de la contaminacion ambiental o de los desechos nucleares, ni tan onerosa y arriesgada
la carrera armamentistica; pero ademas el desprecio del hombre por el hombre se ha
hecho mas manifiesto (ecocidio, genocidio- y etnocidio; aumento de la criminalidad, de los
accidentes de trabajo y de transito; extension de la explotacion capitalista, obsesionada

por el costo de la vida, y que no deja de mercantilizar a la muerte misma). (Thomas, 1975,

p-9)

Esta negacion contemporanea de la muerte se refleja en multiples esferas: médicas,

sociales, culturales y artisticas. Como apunta Jesus M. de Miguel (1995):

Una sociedad feliz que exalta la juventud y la alegria, la aventura de viajar, de estar
permanentemente contento, anula la idea de la muerte. Se prohibe la idea de la muerte.
Es un hecho que ocurre sélo a personas muy viejas, en el hospital o una residencia de
ancianos, en estricto secreto, sin que otras personas se enteren demasiado. Se suprime,
ademas, todo aquello que recuerda a la muerte propia. Pensar en la propia muerte es
una experiencia morbida, representa incluso un sintoma de enfermedad mental. Hablar
de muerte en publico es de mal gusto. La muerte no se ensena en las universidades, no se

investiga, no se publica apenas en Espana sobre el tema. (p. I11)

A partir de este panorama, la investigacion propone explorar como los artistas visuales

han respondido a esta invisibilizacion, qué recursos plasticos y simbdlicos utilizan

para aludir a la muerte y de qué manera sus obras ponen de manifiesto las tensiones

entre memoria, taby, ausencia y representacion. El propdsito dltimo es contribuir a

una comprension critica de la relacion entre arte y muerte en la contemporaneidad

espanola, revelando en qué medida las practicas artisticas funcionan como espacios de

resistencia, cuestionamiento o negociacion frente a la negacion social de la finitud.
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JUSTIFICACION

1.3.1 Motivacion

La eleccion de este tema de investigacion surge de una inquietud personal y académica
en torno a la imposibilidad de representar la muerte y al tabu que la envuelve en nuestra

sociedad contemporanea.

El primer detonante se produjo en el marco de mis estudios de master, durante una
visita al Museo Anatomico Javier Puerta de la Facultad de Medicina de la Universidad
Complutense de Madrid. Alli, la contemplacion de cuerpos en formol y restos 6seos
—convertidos en material didactico bajo una mirada cientifica— me confrontd con
la paradoja de una presencia real de la muerte, despojada de todo simbolismo, pero

cargada de significados culturales, éticos y estéticos.
A partir de esa experiencia surgio la necesidad de reflexionar sobre como las sociedades
contemporaneas afrontan o evitan la representacion de la muerte, y como el arte puede

convertirse en un medio privilegiado para interrogar esa invisibilidad. Este interés inicial
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se cristalizo en el Trabajo de Fin de Master, titulado En un bello jardin entre flores (2012),

que constituyd el germen de la presente investigacion'.

La motivacion se ha visto ademas reforzada por mi propia practica artistica y por el
comisariado de exposiciones colectivas en torno a lo efimero, lo ausente y lo imposible
de representar. Estas experiencias me han permitido comprobar como el arte actual,
lejos de ofrecer respuestas cerradas, abre un espacio de dialogo con el espectador,

interpelandolo frente a su propia finitud.

Del mismo modo, mi experiencia profesional en el ambito del diseno, el marketing y la
publicidad ha incidido en la eleccion del tema. Estos campos, dominados por la logica
de la satisfaccion y el consumo, tienden a invisibilizar cualquier referencia a la muerte, la
enfermedad o el sufrimiento, eliminando de los mensajes todo aquello que no proyecte
bienestar, juventud o felicidad. Esta estrategia de silenciamiento conecta directamente
con el tabu contemporaneo hacia la muerte y con la construccion de un imaginario
colectivo que rehtye de lo que no resulta rentable ni atractivo. Precisamente por ello, el
contraste con el arte se vuelve especialmente significativo: mientras la publicidad borra
la muerte de su discurso, las practicas artisticas la hacen emerger, aunque sea desde la

ausencia, la ironia o la abstraccion.

En este sentido, la motivacion personal se articula con una motivaciéon académica mas
amplia: la necesidad de aportar al campo de la Historia del Arte y de la Antropologia de
la muerte una investigacion que examine cémo, en las Ultimas décadas, el arte espanol
ha reflejado el proceso social de invisibilizacion de la muerte y ha generado nuevas
estrategias simbolicas y visuales para abordar un fenémeno universal y, al mismo tiempo,

silenciado.

1 VV.AA. (2012). Bottom. Galeria Editorial. https://www.bottom-galeria-editorial.com ISBN: 9789207971870
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1.3.2 Dimensioén cultural y antropolégica

El estudio de la representacion e invisibilizacion de la muerte en el arte contemporaneo
espanol resulta pertinente y necesario por varias razones de caracter artistico, social y

antropoldgico.

En primer lugar, la muerte constituye uno de los temas universales en la historia de la
humanidad y, particularmente, en la historia del arte. Desde las primeras expresiones
simbolicas de caracter funerario en la Prehistoria hasta las complejas construcciones
culturales de la modernidad, el arte ha funcionado como un espacio privilegiado para
mediar entre la experiencia vital y la conciencia de la finitud. Sin embargo, en el contexto
contemporaneo asistimos a una transformacion profunda: la muerte, antano familiar y
cercana, se ha convertido en un fenomeno silenciado, oculto y cada vez mas ajeno al

espacio publico.

En segundo lugar, esta investigacion resulta necesaria porque, a pesar de la abundante
bibliografia sobre el arte contemporaneo en Espana, existen pocos estudios especificos
que aborden la representacion de la muerte en las Ultimas cinco décadas. Analizar
este tema permite aportar un marco actualizado para comprender de qué manera los
artistas visuales espanoles han reflejado, cuestionado o problematizado la invisibilidad

de la muerte en el imaginario social.

En tercer lugar, la pertinencia del estudio radica en su dimension interdisciplinar. El analisis
no se limita a una perspectiva histérico-artistica, sino que dialoga con aportaciones de
la filosofia, la antropologia y la sociologia, lo que permite desvelar cémo el nihilismo
contemporaneo, la cultura de consumo, la secularizacion y los avances tecnoldgicos han

modificado el lugar que ocupa la muerte en la conciencia colectiva.
Por ultimo, esta investigacion se justifica en tanto que contribuye a la reflexion critica
sobre un tema que, a pesar de su inevitabilidad, ha sido desplazado del discurso social.

El arte contemporaneo ofrece un espacio de visibilidad frente al tabu, poniendo en
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circulacion imagenes y simbolos que interpelan al espectador, lo confrontan con su
propia finitud y cuestionan la anestesia cultural de nuestro tiempo. Por lo tanto, la
investigacion no solo aporta un estudio especifico sobre un campo poco explorado en la
historiografia del arte espanol contemporaneo, sino que también se propone como una
herramienta para comprender como nuestra sociedad afronta, silencia o transforma la

experiencia de la muerte a través de la creacion artistica.
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OPORTUNIDAD

La presente investigacion se desarrolla en un momento especialmente oportuno,
marcado por la confluencia de factores historicos, sociales y culturales que exigen
una reflexion renovada sobre la representacion de la muerte. El periodo 1975-2025
constituye un arco temporal que permite observar la transformacion de la sociedad
espanola desde la transicion democratica hasta la contemporaneidad, lo que ofrece una
perspectiva de medio siglo para analizar cdmo se ha configurado el imaginario visual
en torno a la finitud. La oportunidad del estudio reside, en primer lugar, en el vacio
académico existente: a pesar del creciente interés por el arte contemporaneo espanol,
son escasas las investigaciones que abordan de manera especifica la representacion o
invisibilizacion de la muerte en las artes visuales. Este déficit historiografico refuerza la
pertinencia de un trabajo que articule la dimension estética con la social, la filosofica y

la antropoldgica.
En segundo lugar, el contexto actual evidencia la urgencia de esta reflexion. La
secularizacion, la cultura de consumo, la medicalizacion de la vida y la digitalizacion de

la imagen han transformado radicalmente la relacion con la muerte. Como advertia
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Jean Baudrillard: “De las sociedades salvajes a las sociedades modernas, la evolucion es

irreversible: poco a poco los muertos dejan de existir” (Baudrillard, 1980, p. 145).

Este proceso ha generado una crisis en los marcos de sentido que tradicionalmente

ofrecian amparo frente a la finitud. En palabras de Fernandez del Riesgo (2007):

Con la crisis de los universos simbdlicos, de los metarrelatos de salvacion, el hombre de
la sociedad de la técnica, del bienestar y del consumo se ha quedado desprotegido y sin
saber a qué atenerse ante las experiencias limites y anomicas, maximamente encarnadas

en la posibilidad del morir. Por ello la muerte se ha convertido en un tema tabd. (p. 352)

Esta invisibilizacion, que convierte a la muerte en un hecho vergonzoso y silenciado,
habia sido ya sefalada por Philippe Aries al apuntar que: “La muerte real, vergonzosa y
silenciada, es uno de los rasgos extranos pero significativos de nuestro tiempo.” (Aries,

2000, p. 224).

En este escenario, el arte adquiere un papel esencial como espacio de resistencia,
cuestionamiento y visibilizacion. Analizar como los artistas espanoles han respondido a
estas transformaciones no solo resulta pertinente, sino necesario para comprender las

tensiones simbolicas de la contemporaneidad.

Finalmente, la oportunidad de este trabajo radica en su capacidad de generar un didlogo
interdisciplinar. La investigacion no solo contribuye a la historiografia del arte, sino
que abre un campo fértil de discusidn con la filosofia, la antropologia, la sociologia y
los estudios culturales, en un momento en que la muerte se presenta como uno de
los grandes temas olvidados de la modernidad. En suma, este estudio se considera
oportuno porque responde a una necesidad investigadora actual, a una exigencia social
de reflexion critica y a una carencia académica en torno a la representacion de la muerte

en el arte contemporaneo espanol.
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RECURSOS

La presente investigacion se apoya en un conjunto de recursos teodricos, documentales,
empiricos y humanos que permiten articular un analisis interdisciplinar entre arte,
filosofia, antropologia y sociologia. Estos recursos se han seleccionado con el proposito de
fundamentar tedricamente el estudio, contextualizarlo historicamente y garantizar la validez

de los resultados obtenidos.

En primer lugar, se han empleado recursos bibliograficos y documentales, fundamentales
para la construccion del marco tedrico. Entre ellos destacan textos de referencia en
historia del arte, filosofia, antropologia y sociologia de la muerte, asi como catalogos de
exposiciones, monografias de artistas y publicaciones periodicas especializadas en arte

contemporaneo.

En segundo lugar, se han utilizado recursos hemerograficos y digitales que han permitido
acceder a bases de datos, archivos de museos, repositorios académicos y colecciones en
linea. El acceso a estos fondos ha sido esencial para identificar obras, contrastar informacién

y ampliar la perspectiva sobre la produccion artistica en torno a la muerte en Espana.
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En tercer lugar, se han considerado recursos técnicos y metodologicos relacionados
con la investigacion cualitativa y el analisis de imagenes. Se han aplicado métodos
de interpretacion iconografica, semidtica y hermenéutica, complementados con

herramientas de gestion y organizacion de referencias bibliograficas y de datos visuales.

Por ultimo, la investigacion se ha nutrido de la colaboracion de profesionales del ambito
académico y artistico. Se han realizado entrevistas, grupos de discusion (focus groups)
y consultas con investigadores de distintas areas —historia del arte, antropologia,
filosofia y sociologia— con el fin de contrastar interpretaciones y enriquecer la lectura
interdisciplinar. Este dialogo con especialistas ha permitido afinar la comprension de los

procesos de representacion e invisibilizacion de la muerte desde multiples perspectivas.
En conjunto, estos recursos han permitido articular una investigacion solida y transversal,

capaz de integrar la dimension estética con la social, y de ofrecer una vision critica sobre

la representacion de la muerte en las artes visuales contemporaneas en Espana.
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HOJA DE RUTA

El presente trabajo se organiza en dos grandes bloques que responden a la necesidad de
articular, por un lado, los fundamentos tedricos y contextuales del tema de investigacion

y, por otro, el andlisis de casos concretos en el ambito del arte contemporaneo espanol.

El primer bloque esta dedicado a sentar las bases tedricas y conceptuales. Comienza con
una aproximacion al concepto de muerte, con el fin de poner de relieve su complejidad y
las multiples dimensiones —bioldgica, cultural, filosofica y simbolica— que la constituyen.
A continuacion, se presenta un recorrido histérico y antropoldgico por los enfoques y
planteamientos en torno a la muerte, con el objetivo de mostrar como ha variado su

concepcion a lo largo del tiempo.

En el tercer capitulo, se desarrolla la representacion de la muerte en la historia del arte
occidental, en conexidn con las formas de enfrentarse a la finitud descritas en el capitulo
anterior. Este analisis permite comprender como los contextos sociales y culturales han
condicionado las imagenes de la muerte y qué caracteristicas definen su representacion

en cada periodo. Finalmente, el cuarto capitulo se centra en el periodo 1975-2025 en
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Espana, estudiando como la muerte ha sido representada en el arte contemporaneo
nacional, y de qué manera los factores sociales, politicos y culturales han configurado
su abordaje artistico, en un contexto marcado por el nihilismo y la invisibilizacion de la

muerte.

El segundo bloque recoge un estudio de casos a partir de una seleccion de cincuenta
artistas que, entre 1975 y 2025, han producido obras relacionadas con la tematica
de la muerte. El analisis de sus trabajos permite identificar las estrategias visuales,
iconograficas y simbdlicas empleadas, asi como los medios y recursos artisticos utilizados
para expresar, problematizar o cuestionar el tabl contemporaneo de la muerte. Este
estudio pone de manifiesto el modo en que las practicas artisticas actuales reflejan las
tensiones culturales de nuestro tiempo y ofrecen nuevas vias de reflexion frente a la

ocultacion social de la finitud.

Finalmente, el trabajo culmina con una sintesis y conclusiones en las que se integran los
hallazgos de ambos bloques. Se senalan las aportaciones del estudio a la historiografia
del arte contemporaneo en Espana y a los estudios interdisciplinarios sobre la muerte,
destacando como el arte constituye un espacio privilegiado para confrontar los silencios,
tabues y transformaciones en torno a la experiencia de la muerte en la sociedad

contemporanea.
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Como se ha senalado anteriormente, nos apoyaremos en disciplinas como la antropologia,
la sociologia, la filosofia y la Historia del Arte para abordar el tema que nos ocupa.
Estas areas del conocimiento, estrechamente vinculadas con nuestra problematica,
nos permitiran comprender con mayor profundidad las causas y caracteristicas de la
representacion contemporanea de la muerte. No obstante, es importante subrayar
que no se busca realizar un estudio exhaustivo desde dichas disciplinas, ya que nuestra
perspectiva principal se enmarca en el ambito de las Bellas Artes. Mas bien, nos

serviremos de los aportes que estas ciencias ofrecen para enriquecer nuestra reflexion.
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ANTROPOLOGIA Y MUERTE

La exposicion de este tema se estructurara en torno a tres ejes principales. En primer
lugar, se abordara el concepto de muerte y se analizaran sus antecedentes hasta llegar a
su concepcion actual. Resultaria dificil comprender plenamente el término sin retroceder
en el tiempo para examinar como ha variado su significado segun el contexto histérico
y cultural. No se trata de trazar una evolucion lineal —ya que, entre otras razones, no
es posible hablar de una evolucion en sentido estricto—, sino de recorrer las distintas
interpretaciones que ha suscitado el concepto. Este analisis previo permitira entender

mejor las motivaciones y las estéticas presentes en las obras que lo abordan.

En segundo lugar, se estudiara la representacion de la muerte desde distintos sistemas
estéticos y conceptuales, en un recorrido que permitira identificar las formas
mas significativas en que ha sido plasmada a lo largo de la Historia, hasta llegar a la

contemporaneidad.

Por dltimo, el tercer apartado se centrara en la representacion de la muerte en Espana

durante los ultimos cincuenta anos. Dado que el estudio se enmarca geograficamente
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en el contexto espanol, se prestara especial atencioén a las manifestaciones artisticas
surgidas en este periodo y a su relacion con los acontecimientos sociales, politicos y

culturales del entorno.

2.1.1 APROXIMACION AL CONCEPTO DE MUERTE

El punto de partida para abordar las teorias previas de este estudio debe ser,
necesariamente, la definicion misma de la muerte y, mas concretamente, su significado
para el ser humano. Aunque en apariencia resulte sencillo definir este concepto (del
lat. mors, mortis), pronto surgen multiples acepciones que evidencian su complejidad y

riqueza simbdlica.

Segun la Real Academia Espanola (s. f.), la muerte es, en su primera acepcion, la “cesacién
o término de la vida”. Sin embargo, en su segunda definicion, se vincula al pensamiento
tradicional como la “separacién del cuerpo y el alma”, introduciendo asi una dimension
espiritual. Su cuarta acepcion la asocia a ideas de destruccion, aniquilamiento o ruina,
mientras que la quinta ofrece una representacion visual iconica: una figura esquelética,
frecuentemente armada con una guadana. Estas definiciones no sélo muestran la
ambigliedad del término, sino que revelan capas conceptuales que van desde lo fisioldgico
hasta lo simbdlico. Con lo que, en términos generales, es posible agrupar las distintas
concepciones de la muerte en tres grandes ejes: bioldgico, fisico y social?.

Desde el plano bioldgico, Thomas (1993) distingue entre muerte clinica, bioldgica y celular:

La muerte clinica (cesacion de los latidos del corazén y de la respiracion) pero reversible; la
muerte bioldgica, que es en ultimo andlisis la destruccion de la estructura de equilibrio que
constituye a un ser vivo superior (..) un proceso irreversible ligado a la lesion de un 6rgano
fundamental; y, por Ultimo, la muerte celular; por error de programacion o mutilacion de origen

accidental: si la detencion cardiaca y respiratoria puede a la postre superarse. (pp. 40—4l)

2 Aunque el término muerte también puede aplicarse a objetos, ideas o procesos no humanos, este estudio se centra en su
relacion con el ser humano, sin dejar de reconocer esa posible ampliacién conceptual.
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En cuantoalamuertefisica, ésta se presenta como una realidad existencial incuestionable e
irreversible. Aunque también encontramos la muerte no como opuesta al nacimiento, sino
como parte complementaria de una misma realidad vital. Estas multiples aproximaciones
permiten vislumbrar la complejidad del concepto de muerte y constituyen un punto de

partida para el recorrido tedrico que aqui se propone.

En efecto, al adentrarnos en su significado, emergen dimensiones como la temporalidad,
la separacion, el corte, la frontera o la transformacion. Es decir, la muerte no sélo puede
concebirse como un fendmeno bioldgico, sino también como un hecho profundamente

cultural.

Sin embargo, sus causas, interpretaciones, creencias sobre una posible vida después
de la muerte, asi como el tratamiento de los restos mortales y los rituales asociados,
han variado significativamente a lo largo del tiempo (Houlbrooke, 1989). Es decir, la
concepcion social de la muerte esta sujeta a transformaciones historicas y culturales, y
en la actualidad conviven distintas formas de entenderla. Como, por ejemplo, Trancho

(2010) expone que:

Todo ser humano atraviesa a lo largo de su vida por dos momentos esenciales: el
nacimiento y la muerte. El primero de ellos suele considerarse como un suceso natural,
alegre, bienvenido; el segundo habitualmente se interpreta como inevitable, pesaroso,
aceptandose bien con resignacion o, en algunos casos, como el umbral hacia otro estado

(p. 205).

Desde una perspectiva historica y cultural, (Aries, 2000) en su libro Historia de la muerte en
Occidente. De la Edad Media hasta nuestros dias, identifica distintos modos en que la sociedad
occidental ha percibido y afrontado la muerte. A lo largo del tiempo, la forma en que las
sociedades comprenden y gestionan la muerte ha variado sustancialmente, hasta el punto
de que hoy podemos pensar la muerte como una nocion indefinida. Nadie puede explicarla
desde una experiencia directa; lo que entendemos por muerte proviene, en gran medida, de

construcciones simbolicas e imaginarios colectivos que dotan de sentido a lo inefable.
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En este sentido, en el mundo contemporaneo, las imagenes desempenan un papel crucial
en la configuracion de estas representaciones. La necesidad de representar lo que no
puede aprehenderse conduce a una estetizacion de la muerte. Como sostiene Joan
Fontcuberta (2016): “no es que ese nuevo mundo vaya a tener un impacto tremendo
sobre la imagen, sino que es precisamente la imagen lo que va a constituir la fibra
principal de ese mundo” (p. 31). En este contexto, no solo vivimos rodeados de imagenes,
sino que el propio mundo se organiza desde ellas, y con ellas construimos nociones

complejas como la de la muerte.

En conclusion, el andlisis del concepto de muerte desde multiples perspectivas —
bioldgica, fisica, social y simbolica— revela su caracter complejo, ambiguo y culturalmente
construido. Lejos de ser una nocidon univoca o puramente bioldgica, la muerte se
presenta como una frontera difusa cuya interpretacion ha variado en funcion del tiempo
y del contexto. A través de las definiciones institucionales, los enfoques filosoficos,
antropologicos y las representaciones simbolicas, comprendemos que la muerte no es
simplemente un hecho biologico, sino un fenomeno cargado de sentido, mediado por

creencias, rituales y formas de representacion.

Esta riqueza interpretativa obliga a considerar la muerte no sélo como un final, sino
como un espejo que refleja las estructuras culturales, religiosas, cientificas y artisticas
de cada sociedad. En este sentido, su representacion en el arte, los discursos cientificos
o las practicas sociales no responde tUnicamente a una necesidad de comprension, sino
también a una voluntad de construccion de sentido. Comprender como una sociedad
representa y se relaciona con la muerte es, en ultima instancia, una via privilegiada para

comprender como se concibe la vida.
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2.1.2. BREVE RECORRIDO HISTORICO SOBRE LAS
CONCEPCIONES Y TEORIAS SOBRE LA MUERTE

En este apartado se abordaran las diversas actitudes que el ser humano ha adoptado
frente a la muerte a lo largo de la Historia. Para ello, ademas del analisis desde la
Historia del Arte, nos apoyaremos en los campos de la filosofia y la antropologia, con el
fin de obtener una vision mas amplia y comprender mejor el pensamiento de cada época

en relacion con la muerte.

La filosofia mantiene una relacion estrecha y fundacional con la muerte, ya que su
origen como disciplina se vincula con Socrates y su reflexion sobre el morir. Michel
de Montaigne (1808), inspirandose en una idea de Ciceron, afirmaba que “filosofar es
aprender a morir’”, recordando que “filosofar no es otra cosa que prepararse para
morir” (libro |, capitulo XIX). En la misma linea, Choron (1973) sostiene que la muerte
actia como desencadenante del pensamiento filosofico. Alexandre Kojeve (2013),
uno de los mas destacados estudiosos de Hegel, defiende que la filosofia dialéctica o
antropologica del pensador aleman es, esencialmente, “una filosofia de la muerte” (p.
48). Por su parte, Schopenhauer (1981) declara que “la muerte es el genio inspirador,
el Musagetas de la filosofia. (...) Sin ella dificilmente se hubiera filosofado” (p. 81). Estas
reflexiones muestran que la filosofia, mas que ofrecer respuestas definitivas sobre la
muerte, ha funcionado como una herramienta para pensarla y, en consecuencia, para
pensar la vida. Por ello, acudir a los discursos filosoficos resulta clave para entender

como el ser humano ha enfrentado el enigma de su propia finitud.

Asimismo, la antropologia, como ciencia que estudia las respuestas del ser humano
ante su entorno sociocultural y las relaciones que en él establece, ha estado desde sus
inicios estrechamente vinculada al estudio de la muerte. Como afirma Fernandez del

Riesgo (2007), la muerte constituye un problema global que interpela la totalidad de la

3 Traducido de: Philosopher, cést apprendre a mourir
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existencia, pues preguntarse por la muerte es preguntarse por el sentido de la vida, de la
historia, por la validez de las exigencias éticas absolutas, la esperanza de la vida humana
y su alcance. Desde esta perspectiva, la muerte no es solo un acontecimiento bioldgico,
sino una construccion simbdlica que articula creencias, practicas y valores. Por tanto, la
antropologia sera otro de los pilares fundamentales en este recorrido por las distintas

concepciones de la muerte a lo largo del tiempo.

Si bien no se pretende aqui realizar un estudio exhaustivo de las diversas corrientes
filosoficas ni de la antropologia en su totalidad, si se considera necesario aproximarse a
estos campos para contextualizar el pensamiento humano en torno a la muerte (Fig. 1).
Aunque estas disciplinas no ofrezcan verdades absolutas sobre el fenomeno, sus aportes
permiten vislumbrar las mentalidades de cada época y descubrir vinculos profundos entre
la concepcion de la muerte y su representacion artistica. Este estudio sera un apoyo

fundamental para abordar el siguiente bloque sobre la representacion de la muerte.

A continuacion, se propone un recorrido historico que recoge las principales mentalidades

de cada época, asi como su contexto social y cultural, con el objetivo de comprender

Fig. 1: Disciplinas para el estudio de la temética de la muerte

HISTORIA DEL
ARTE

FILOSCFIA

HISTORIA

Elaboracion propia
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las diversas concepciones que ha tenido la muerte a lo largo del tiempo. Este analisis
permitira identificar las distintas interpretaciones que el término ha ido adquiriendo
y sehalar en qué medida difieren de la vision contemporanea. Es importante subrayar
que, aunque este enfoque se apoya en disciplinas como la filosofia, la historia y la
antropologia, el recorrido se plantea desde una perspectiva fundamentalmente artistica.
El proposito es enriquecer y fundamentar el estudio posterior sobre la representacion
de la muerte en el ambito de las artes visuales. Y, por otro lado, ha de puntualizarse que
la intencion no es definir exactamente las fechas de cada etapa de la Historia en las que
se ha dividido el estudio para una mejor organizacion, pues seria un error, como sehala

Maravall (1975):

Las épocas historicas no se cortan y aislan unas de otras por el filo de un afo, de una
fecha, sino que (...) se separan unas de otras a lo largo de una zona de fechas, mas o menos
amplia, a través de las cuales maduran y después desaparecen, cambiandose en otras,

pasando indeclinablemente a otras su herencia (p. 61)

Sino que, lo que se pretende es destacar las caracteristicas del periodo en cuestion
relacionadas estrechamente con el tema que nos ocupa. Entendemos y estamos de
acuerdo con Maravall que cada concepcion no deja de existir de repente, sino que son
una serie de circunstancias las que hacen que el pensamiento social que se tiene sobre

la muerte cambie gradualmente hacia otras ideas.

2.1.2.1 El hombre de neandertal: cuando morir nos hizo humanos

Como senalan Morin (2003) y Thomas (1975), el ser humano se define como tal
desde el momento en que comienza a culturizar la muerte. Es decir, cuando empieza
a comprenderla Mas Alla del simple hecho biolodgico, lo que lo diferencia radicalmente
del resto de los animales. Thomas (1975) sostiene que: “se podria afirmar que entre las
especies animales vivas, la humana es la Unica para quien la muerte esta omnipresente

en el transcurso de la vida, aunque no sea mas que en fantasia” (p. 12).
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Resulta especialmente significativo que, desde la Prehistoria, no se haya identificado
ningin grupo humano primitivo que haya abandonado a sus muertos sin algun tipo de
atencion o cuidado funerario, independientemente de la forma adoptada. “No existe
practicamente ningun grupo arcaico, por primitivo que sea, que abandone a sus muertos
o que los abandone sin ritos” (Morin, 2003, p. 23). En el Neolitico (4000-2000 a.C.),
el ser humano se volvié sedentario, desarrollo la agricultura y la ganaderia, y comenzé
a agruparse en asentamientos permanentes, construyendo las primeras edificaciones
(Morin, 1994). En este contexto social emergieron tanto el culto a los muertos como

rituales vinculados a la observacion astronomica.

Aunque el Museo Arqueoldgico Nacional* advierte que los restos funerarios conservados
son escasos debido a los importantes vacios de informacion en estos periodos, existen
evidencias de practicas funerarias ya desde el Paleolitico Medio, asociadas a poblaciones
neandertales. Posteriormente, en el Paleolitico Superior, Homo sapiens empez6 a practicar
inhumaciones individuales en sus propios lugares de asentamiento. Asi lo demuestra el
proyecto Deathreavol®, desarrollado por el Centro Nacional de Investigaciéon sobre la

Evolucion Humana (CENIEH) en Espana.

Los neandertales realizaron diversas acciones en torno a los cuerpos sin vida, como su
proteccion con piedras, lo que sugiere una intencion de preservar o prolongar algun tipo
de existencia tras la muerte. Como afirma Morin (2003), “el que no se abandone a los
muertos implica su supervivencia” (p. 23). Durante el Neolitico y el Calcolitico (5600—2200
a.C.) se han encontrado mas evidencias del culto a los muertos. Segin el Museo Arqueologico
Nacional, durante estos periodos proliferaron los enterramientos de las comunidades
campesinas, que vivian en poblados y enterraban a sus difuntos en las cercanias. Inicialmente,

las sepulturas eran individuales, ubicadas en fosas, cuevas o grietas naturales; sin embargo, con

4 Consultese: Museo Arqueoldgico Nacional. Arqueologia de la muerte: Enterramientos colectivos. Objetos de esparto.
Recuperado el 9 de mayo de 2025, de https://www.man.es/man/exposicion/recorridos-tematicos/arqueologia-muerte/1-primeros-
enterramientos.html

5 DEATHREVOL es un proyecto Starting Grant del Consejo Europeo de Investigacion (ERC-2020-STG n? 949330) que se lleva a
cabo en el Centro Nacional de Investigacién sobre la Evolucion Humana — CENIEH (Espafia). También es posible gracias al apoyo
de la Fundacién Espafiola para la Ciencia y la Tecnologia — FECYT (FCT-20-15661; FCT-21-17052; FCT-22-18357). El objetivo de este
proyecto es determinar cuando surgio la cultura de la muerte y como se expreso a lo largo del Paleolitico. https://deathrevol.com/
es/
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el paso del tiempo —especialmente en el Calcolitico— las tumbas colectivas sustituyeron a
las individuales (Morin, 2003; Trancho, 2010). En este contexto se desarroll6 la arquitectura
megalitica, que abordaremos mas adelante. Un estudio® encabezado por Nohemi Sala,
investigadora del Centro Mixto UCM-ISCIII de Evolucion y Comportamiento Humanos,
publicado en Journal of Archaeological Science, respalda la hipotesis de que el yacimiento
de Atapuerca (Burgos) podria representar el primer comportamiento funerario

documentado en la historia de la humanidad.

Como ya se ha senalado, no solo se enterraban a los muertos, sino que, ademas, se hacia
de forma conjunta, agrupandolos en un mismo espacio (Aranburu, Arsuaga, & Sala, 2017).
Este hecho constituye un indicio temprano del surgimiento del comportamiento social.
A diferencia del uso de herramientas —rasgo también presente en otras especies—, la
practica de enterrar a los muertos representa una dimension exclusivamente social del

ser humano (Morin, 2003).

Finalmente, es importante destacar que las formas de tratamiento del cadaver fueron
diversas. Como senala Trancho (2010), ademas de las inhumaciones en cuevas, timulos,
fosas, cistas o silos, la cremacion también fue una practica extendida. Esta coexistié con
las inhumaciones desde finales del Neolitico (p. 206) y se expandié posteriormente por
las culturas etrusca, helénica y romana, hasta que el Cristianismo comenzé a influir en
dichas costumbres. En estas civilizaciones, ademas, se desarrollaron rituales asociados
a ambas formas de tratamiento del cuerpo. A pesar de la creciente ritualizacion, Morin
(2003) advierte que la conciencia de la muerte en estas culturas era, en muchos sentidos,
contradictoria: "por un lado, se reconocia como un acontecimiento inevitable; por otro,

se negaba como transito hacia la nada" (p. 24).

En conclusion, las evidencias arqueologicas halladas en el yacimiento de Atapuerca

apuntan a que estos hominidos poseian ya una cierta percepcion de la muerte, expresada

6 Véase: Pagina web Fundacidn Atapuerca: Recuperado el 2 de febrero de 2025, de
https://www.atapuerca.org/ficha/zc3dd9b95-ba09-4be8-6c5e0e005e79d1fc/un-nuevo-estudio-refuerza-la-idea-de-que-en-
atapuerca-se-documenta-el-primer-comportamiento-funerario-de-la-historia-de-la-humanidad
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a través de practicas funerarias rudimentarias. Esto sugiere que, desde el Paleolitico
Inferior y Medio, existia una conciencia incipiente de la muerte, la cual evoluciono
progresivamente desde acciones pragmaticas hasta expresiones simbolicas y rituales
complejas. Como consecuencia del surgimiento del culto a los muertos y sus rituales
asociados, los seres humanos dieron origen a las primeras formas arquitectonicas: la

arquitectura megalitica (del griego mega, 'grande’, y lithos, 'piedra’).

2.1.2.2 De la Edad Antigiia a la Antigiiedad Clasica

Antiguo Egipto

En Egipto, los asentamientos prehistoricos surgidos a lo largo del rio Nilo evolucionaron
hacia sociedades complejas alrededor del ano 3500 a.C. En estas civilizaciones, la
concepcion de la muerte ocupaba un lugar central en el pensamiento colectivo, lo
cual se refleja en las monumentales construcciones funerarias destinadas a garantizar
la inmortalidad del difunto. Estas edificaciones, que hoy constituyen algunos de los
vestigios mas impresionantes de la historia egipcia, son testimonio del profundo culto
a los muertos que caracterizo a esta civilizacion. La vigencia simbdlica de este legado
se evidencio en la fastuosa ceremonia organizada en 202 para trasladar las momias de

varios faraones al nuevo Museo Nacional de la Civilizacion Egipcia’.

Los egipcios concebian la muerte como una enfermedad que separaba el cuerpo de sus
tres almas. En este marco, el cuerpo adquiria un valor esencial, ya que debia mantenerse
integro para asegurar la vida en el Mas Alla. La momificacion era solo una parte del
complejo proceso ritual destinado a vencer el paso del tiempo y la finitud de la existencia
(Seyfried, 2022). El cuerpo, susceptible a la descomposicion, debia preservarse mediante

técnicas que impidieran su putrefaccion. En el arte y la iconografia funeraria, se aspiraba

7 Véase Canal FRANCE 24 Espafiol.(4 de abril de 2021 ) Egipto: 22 momias fueron trasladadas al recién remodelado Museo
de la Civilizacion Egipcia. [Archivo de Video] https://www.youtube.com/watch?v=91Q_rdK17NO#:~:text=un0%20a%20uno0%20
los.,museo%20nacional%20de%20la%20civilizaci%C3%B3n Recuperado el 3 de septiembre de 2023.
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a representar al difunto de manera idealizada y atemporal, con el propésito de facilitar

su fusion con el Cosmos y la eternidad®.

Una de las creencias mas significativas en la vision egipcia de la muerte era la del juicio
final. Seglin esta concepcion, los muertos eran sometidos a un interrogatorio en el que
se evaluaba si habian cumplido con las normas de la vida terrenal. Solo aquellos que
superaban esta prueba podian evitar trabajos en la otra vida y conservar su cuerpo
para alguna forma de resurreccion. Para prepararse adecuadamente para este juicio,
los egipcios contaban con el Libro de los Muertos, una guia ritual indispensable para su
transito hacia el Mas Alla. Esta nocion de juicio post mortem influyd posteriormente en
las religiones abrahamicas —cristianismo, judaismo e islam— aunque con variaciones
doctrinales. Igualmente, la idea de preservar el cuerpo en un féretro como simbolo de

perpetuidad y espera de la resurreccion también tuvo continuidad en estas tradiciones.

El socidlogo, antropdlogo y etndlogo francés Louis-Vincent Thomas (1975) sostiene
que, en las sociedades arcaicas, la muerte impresionaba primero en el plano imaginario.
Estas comunidades percibian la muerte como algo contagioso, vinculado al proceso de
descomposicion del cadaver, y por ello desarrollaron una multiplicidad de ritos para
evitar dicho contagio, asi como para facilitar el paso del difunto al mundo espiritual.
Segun Thomas: “Repugnante, como en efecto les resultaba la idea de una muerte
definitiva y total, la muerte sélo podia ser para ellos una muerte-renacimiento (... De
ahi surge la idea de que los desaparecidos viven en otra parte su vida propia como

vivientes” (p. 182).

Para comprender mejor la importancia que adquirié la muerte en el Antiguo Egipto,
basta observar como su concepcion influyé incluso en la organizacion del territorio.
La distribucion geografica de las necropolis, templos funerarios y lugares de culto

estaba intimamente relacionada con las creencias sobre el Mas Alla, mostrando como

8 Friederike Seyfried, directora del museo egipcio de Berlin en Canal ARTE.tv Documentales (2022) Documental Historia de la
muerte. [Archivo de Video] https://www.youtube.com/watch?v=jdsTk9jFZIs Recuperado el 3 de septiembre de 2023. Disponible en:
https://drive.google.com/file/d/13tzKPgmb7JOPOQhseKMPTXyGgs6jybxy/view?usp=drive_link
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Fig. 2: Las dos orillas, ciudades de los vivos y de los muertos. Jean-Claude Golvin.

Fuente: Historia National Geographic https://historia.nationalgeographic.com.es/edicion-impresa/articulos/valle-reyes-descanso-
eterno-faraones_17259 Recuperado el 4 de febrero de 2025

Musée Departemental Arles Antique. Editions Errance. Infograffa interactiva sobre el mapa: https://app.widgets.thinglink.com/acces
sibility/1500448066342223873

la cosmovision religiosa egipcia impregnaba tanto la vida cotidiana como la planificacion

del espacio.

Las riberas del Nilo: vida y muerte

El rio Nilo dividia simbdlicamente a Egipto en dos regiones opuestas: la ribera oriental
y la ribera occidental. La orilla oriental, ubicada al este, se asociaba con la vida, el
renacimiento y el sol naciente. En esta zona se construian las ciudades y los templos
dedicados a los dioses vivos. En cambio, la ribera occidental, situada al oeste —donde se
oculta el sol al final del dia— se vinculaba con la muerte. Por esta razon, la mayoria de

las necropolis y tumbas se localizaban en la margen occidental del Nilo (Fig. 2).
Las principales necropolis del Antiguo Egipto se situaban en el desierto occidental,
ya que los egipcios creian que el reino de los muertos, el Duat, se encontraba en el

oeste. Ademas, el entorno arido de esta region favorecia la conservacion de los cuerpos
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momificados gracias a su clima seco. Entre las necropolis mas destacadas se encuentran
Guiza —con las piramides de Keops, Kefrén y Micerinos—; Saqqara —donde se halla
la piramide escalonada de Zoser—; y el Valle de los Reyes y el Valle de las Reinas, que
albergan las tumbas reales del Imperio Nuevo. Junto a estas necrépolis se construian
templos mortuorios dedicados al culto de los faraones difuntos. Un ejemplo emblematico

es el templo de Hatshepsut, edificado en Deir el-Bahari, cerca de Tebas.

En cuanto a la division politica y geografica entre el Alto y el Bajo Egipto, el Alto
Egipto se ubicaba en el sur y se caracterizaba por albergar templos vinculados con la
preparacion para la vida en el Mas Alla, como los de Karnak y Luxor. Por su parte, el
Bajo Egipto, situado al norte, se relacionaba con la administracion del culto funerario y

con las practicas de momificacion, especialmente en su capital, Menfis.

En conclusion, la geografia del Antiguo Egipto no sdlo determind la distribucion de
asentamientos y templos, sino que también reflejo profundamente la cosmovision
egipcia en torno a la vida y la muerte. La division simbdlica entre la ribera oriental —
asociada a la vida— y la occidental —vinculada con la muerte— estructuré tanto el
paisaje funerario como las practicas religiosas. Las necropolis situadas en el desierto
occidental, junto con los templos mortuorios, dan cuenta de la complejidad del culto a
los difuntos y de la importancia de asegurar la continuidad en el Mas Alla. Asimismo, la
organizacion territorial entre el Alto y el Bajo Egipto refuerza esta vision dual, donde
cada region cumplia funciones complementarias dentro del sistema religioso y funerario.
En conjunto, estos elementos evidencian como los egipcios integraron la muerte en

todos los aspectos de su vida social, politica y espiritual.

Figuras relevantes en Egipto

La concepcion de la muerte en el Antiguo Egipto constituye uno de los pilares

fundamentales de su pensamiento religioso y cultural. Lejos de ser vista como un fin

absoluto, la muerte era entendida como un transito hacia otra forma de existencia,
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profundamente regulada por rituales, normas éticas y creencias mitologicas. En este
contexto, diversas deidades desempenaban roles esenciales en el acompanamiento, juicio
y destino de las almas, reflejando una vision compleja y altamente simbdlica del Mas Alla.
Osiris, dios del inframundo, reina como sefor de la resurreccion y actlia como juez de
las almas. Anubis, por su parte, preside el proceso de momificacion y guia a los difuntos
en su transito hacia el Mas Alla. Isis y Neftis, hermanas de Osiris, desempenan un papel
protector, acompanando a los muertos y facilitando su regeneracion espiritual. Thoth,
junto a la diosa Ma’at —simbolo del orden y la verdad—, se encarga de asegurar que el
juicio final sea justo, registrando y pesando las virtudes del alma. En caso de que el alma
no superara este juicio, el castigo era severo: Ammit, una criatura hibrida con cuerpo
de ledn, cocodrilo e hipopotamo, devoraba el corazéon impuro, condenando al difunto
al olvido eterno (Armour, 2006). También es significativa la figura del escultor en esta
cosmovision, ya que se le consideraba el que mantiene vivo, otorgando poder vivificador
a las imagenes funerarias. Ejemplos de ello son la elaboracion de mascaras mortuorias y
el cuidado en los procesos de embalsamamiento, concebidos como formas de asegurar

la permanencia del difunto en el Mas Alla.

En sintesis, para los antiguos egipcios la muerte no representaba un final definitivo,
sino un proceso de transicion hacia la inmortalidad. Este transito estaba mediado por
rituales, juicios y la intervencion divina, en los que cada deidad cumplia una funcién

precisa para determinar el destino final del alma.

Mesopotamia y el inframundo

No se puede omitir a Mesopotamia en este recorrido historico sobre las concepciones
de la muerte, ya que sus culturas —al igual que las del Antiguo Egipto— coexistieron
durante milenios, influyéndose mutuamente en aspectos artisticos, religiosos y
tecnologicos mediante intercambios culturales y comerciales. No obstante, también
existen diferencias notables en la evolucion de ambas civilizaciones y en sus respectivas

visiones del Mas Alla.
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En lo que respecta a la concepcion de la muerte, las civilizaciones mesopotamicas —como
los sumerios, acadios, babilonios y asirios— mantenian una vision marcadamente pesimista.
Creian en un inframundo oscuro y sombrio, donde los difuntos llevaban una existencia triste
y carente de recompensa. Esta idea permeaba su arte, arquitectura funeraria y literatura. Con
el desarrollo de la escritura cuneiforme, estas creencias y rituales funerarios comenzaron a

ser registrados, permitiendo su transmision a lo largo del tiempo.

Segun esta cosmovision, los muertos descendian al inframundo conocido como Irkalla
o Kur, un reino regido por la diosa Ereshkigal. Alli, no existia un sistema de recompensa
o castigo como en el caso egipcio, sino un destino comun y sombrio para todos, un
lugar donde las almas vagaban como sombras, en un estado de miseria perpetua,
alimentandose de polvo y barro (Mark, 2017). En consecuencia, la vida después de
la muerte era concebida de manera profundamente negativa. A pesar de esta vision
sombria, los rituales funerarios eran esenciales. Para que el espiritu del difunto pudiera
descansar en paz, era necesario realizar ceremonias adecuadas. De lo contrario, el
alma podia transformarse en un edimmu, un espiritu vengativo que atormentaba a los
vivos. El abandono de los muertos se consideraba un acto peligroso, ya que los espiritus
olvidados podian quedar atrapados en el mundo terrenal, causando infortunios (Mark,

2009).

Aunque los mesopotamicos no creian en un juicio moral tras la muerte como ocurria en
Egipto. Se pensaba que los dioses del inframundo llevaban un registro de las acciones de
los difuntos. La calidad de la existencia en el Mas Alla podia variar segun el estatus social
del fallecido y las ofrendas que recibiera, lo que implicaba cierto grado de jerarquizacion

espiritual, aunque sin la nocion de justicia divina o resurreccion.

Culturas prehelénicas: minoicos y micénicos

A diferencia de otras civilizaciones contemporaneas, los minoicos (3000—1450 a.C.)

no representaban de manera explicita el inframundo ni el juicio de los muertos. Se
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cree que su vision de la vida y la muerte era mas ciclica, profundamente vinculada a los
ritmos de la naturaleza y a los conceptos de fertilidad y regeneracion. Aunque no se han
conservado textos religiosos minoicos que detallen sus creencias sobre el Mas Alla, los
arqueodlogos han podido inferir ciertos aspectos de su cosmovision a través del analisis
de practicas funerarias y objetos rituales’. Durante el periodo prepalacial, los minoicos
enterraban a sus muertos de forma colectiva, en estructuras que imitaban viviendas o
en cuevas funerarias, donde también se realizaban ofrendas (Mandalaki, 2015, p. 122).
Estas practicas sugieren una concepcion comunitaria de la muerte, en continuidad con

la vida terrenal.

En contraste, la civilizacion micénica desarrollé una vision de la muerte mas
jerarquizada, influida por sus creencias religiosas, sus practicas funerarias y su
estructura social de caracter marcadamente guerrero. Para los micénicos, la muerte
implicaba la prolongacion del estatus social alcanzado en vida, lo cual se manifestaba
en la riqueza del ajuar funerario y en la monumentalidad de las tumbas. Las élites
eran enterradas con armas, joyas y objetos de prestigio, lo que podria indicar tanto
una creencia en la vida después de la muerte como la importancia de preservar la
memoria del difunto. La omision de los ritos funerarios se consideraba un agravio a la
dignidad humana, tal como lo recoge Homero en la lliada'® (Segala & Estalella, 1976,
Canto 23, vv. 70—73). Los micénicos practicaban inhumaciones en tumbas individuales
o familiares, acompanadas de ofrendas y rituales post mortem, ya que se creia que el

espiritu del difunto podia ejercer cierta influencia sobre los vivos.

Como puede observarse, existian marcadas diferencias entre ambas culturas. Segun
Mandalaki y Rethemiotkis (2015), la concepcion de la muerte en la civilizacion minoica
esta estrechamente vinculada a la fertilidad, la regeneracion y los ciclos naturales,
mientras que la vision micénica se relaciona mas con la jerarquia social, el poder y la

gloria. Estas diferencias se reflejan también en las formas de enterramiento: los minoicos

9 Véase tour virtual: Museo Arqueoldgico de Heraklion, Creta. https://heraklionmuseum.gr/en/virtual-tour/#tour (room X)

10 Canto 23.70-73: Patroclo a Aquiles “Entiérrame cuanto antes, para que pueda pasar las puertas del Orco; pues las almas, que
son imagenes de los difuntos, me rechazan y no me permiten que atraviese el rio y me junte con ellas; y de este modo voy errante
por los alrededores del palacio, de anchas puertas, de Pluton.”
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preferian tumbas colectivas o de pozo con ajuares modestos, en contraste con las
tumbas monumentales e individuales reservadas a la aristocracia micénica (pp. 134—135).
En conclusion, los minoicos concebian la muerte como parte de un ciclo natural,
destacando su vinculo con la fertilidad y la regeneracion. Por su parte, los micénicos
tenian una vision mas estructurada y elitista, en la que la muerte servia para reafirmar
el estatus social y la memoria del difunto. Aunque ambas civilizaciones compartieron
ciertos elementos culturales, sus concepciones funerarias revelan profundas diferencias

derivadas de las estructuras sociales y valores que definian a cada una.

Cultura grecorromana

Desde los inicios del pensamiento filosofico, la muerte suscité un profundo interés.
Anaximandro de Mileto (610-547 a.C.) sostenia que el arj¢ —el principio de todas las
cosas— era el apeiron, lo indeterminado. Esta nocion ya implicaba una percepcion de
la transitoriedad y fugacidad de lo existente (Abellan, 2015). Los filosofos presocraticos
fueron los primeros en buscar explicaciones racionales sobre el mundo, dejando atras
los relatos miticos. Aunque centraron su atencion principalmente en la naturaleza y el
origen del cosmos, también reflexionaron sobre el alma, la vida y, en menor medida, la

muerte.

Heraclito de Efeso (c. 533—475 a.C.) concebia la vida y la muerte como momentos
dentro de un flujo constante de transformacion. Su célebre maxima panta rhei'’ alude a
esta dinamica eterna. Para él, la muerte no constituia un final absoluto, sino un cambio
de estado. Como se recoge en sus fragmentos: “A los hombres aguarda muertos lo
que no esperan ni se imaginan (..) la muerte (la propia) es lo nunca presente, lo no
esperable ni imaginable en cuanto tal” (Heraclito, como se cita en Lizano, 2004, p. 80).

Este pensamiento resuena siglos mas tarde en los versos de Antonio Machado:

11 Traduccidn: todo fluye en la vida.
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Todo pasa y todo queda,

pero lo nuestro es pasar,

pasar haciendo caminos,
caminos sobre el mar

(Machado, 1912, Campos de Castilla)

Pitagoras (c. 570—495 a.C.) introdujo la idea de la transmigracion de las almas, afirmando
que el alma, prisionera del cuerpo, se liberaba tras la muerte para iniciar un proceso
de purificacion antes de encarnar nuevamente. Parménides (c. 515-450 a.C.), por su
parte, defendia que el ser era eterno e inmutable, por lo que el cambio —y por ende la

muerte— era una mera ilusion perceptiva.

A diferencia de estos pensadores, Anaxagoras (c. 500—428 a.C.) y Democrito (c. 460-370
a.C.) ofrecieron una vision materialista. Para ellos, el alma no era inmortal ni separable
del cuerpo: su existencia dependia de la organizacion fisica de la materia. Anaxagoras
introdujo el Nous (mente) como principio ordenador, mientras que Democrito sostuvo
que todo surgia del azar y la necesidad de los atomos. En ambos casos, la muerte
implicaba la disolucion de la estructura material del ser humano, sin posibilidad de

trascendencia (Abellan, 2015).

A pesar de sus diferencias, los presocraticos coincidieron en rechazar explicaciones
miticas y abordaron la muerte desde una perspectiva racional. Esta transicion hacia el

logos marcé un punto de inflexion en la historia del pensamiento occidental.

En la cultura grecorromana, la concepcion del Mas Alla no se encomendaba a una
doctrina religiosa institucionalizada, sino a la mitologia. EIl Hades —tanto dios del
inframundo como el lugar en si, representaba el destino final de las almas (Cartwright,
2012). Esta idea del inframundo como gruta oscura encuentra ecos visuales en la
arquitectura megalitica y sus tumbas de corredor. Una representacion destacada del
Hades la encontramos en la obra de Joachim Patinir, El paso de la laguna Estigia (1520—

1524) (Fig. 3). Silva (2007) analiza este oleo renacentista, conservado en el Museo del
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Fig. 3: El paso de la laguna Estigia (1520-1524). Patinir, Joachim

Fuente: Museo Nacional del Prado. https://www.museodelprado.es/coleccion/obra-de-arte/el-paso-de-la-laguna-estigia/c51349b6-
049e-476c-a388-5ae6d301e8cl

1 —
Prado, destacando que funciona como un memento mori, advirtiendo al espectador sobre
la necesidad de prepararse espiritualmente para la muerte (pp. 150—163). Influida por
la antigliedad clasica, la pintura refleja la vision cristiana, donde el rio Estigia divide el
mundo de los bienaventurados del de los condenados, simbolizando una vida después de

la muerte basada en la moralidad del individuo.

En el centro de la escena, Caronte, el barquero de Hades, transporta las almas por el rio
Aqueronte. Solo los difuntos que portaban un ébolo bajo la lengua podian pagar el viaje,
practica funeraria que se extendié en Roma. Quienes no lo tenian debian vagar durante
cien anos por la orilla hasta ser aceptados gratuitamente. Junto a Caronte, aparecen otras
figuras miticas como Tanatos, dios de la muerte pacifica, representado como un joven

alado, y las Moiras, divinidades encargadas de tejer, medir y cortar el hilo de la vida.

Los griegos distinguian diversos destinos para las almas: los Campos Eliseos (para los

virtuosos), el Tartaro (para los malvados) y los Prados Asfédelos (para las almas comunes).
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Fue con la llegada del cristianismo que estas visiones fragmentadas se integraron bajo

una doctrina unificada sobre la vida después de la muerte.

Socrates, segun Platon en la Apologia, defendia que la muerte no debia temerse, ya que
era una de dos cosas: o un suefo sin suefos, o una migracion del alma a otro lugar. En

cualquiera de los casos, seria un bien:

Reflexionemos también que hay gran esperanza que la muerte sea un bien [...] Si es una
ausencia de sensacion es como una noche que se duerme y se descansa sin sofar [..] Si
la muerte fuera como emigrar de aqui a otro lugar y es verdad que estan todos los que
han muerto, ;qué bien habria mayor que este, jueces! [..] seria el colmo de la felicidad.

(Platon, Apologia, 40c—4lc)

Socrates promovid asi una actitud serena frente a la muerte, basada en el conocimiento y la
sabiduria. Su discipulo Platon continud esta linea, considerando la muerte como una liberacion
del alma respecto al cuerpo material, posibilitando la contemplacion de las ideas eternas.
Aristoteles (384-322 a.C.), en cambio, adopto una perspectiva mas empirica. En De
Anima, sostuvo que el alma era la forma del cuerpo, por lo que no podia sobrevivir a su

disolucion. Rechazo tanto la inmortalidad del alma como la transmigracion.

Mas adelante, corrientes como el epicureismo ofrecieron una vision tranquilizadora
sobre la muerte. Epicuro afirmaba que no debia temerse, pues cuando se esta vivo, la
muerte no esta presente, y cuando ella llega, ya no somos: "La muerte no es nada en
relacion a nosotros, porque, cuando nosotros somos, la muerte no esta presente, Y,
cuando la muerte esta presente, nosotros no somos mas" (Epicuro, Carta a Meneceo,
seccion 126). Por su parte, los estoicos, como Séneca (4 a.C.—65 d.C.), entendian la
muerte como un proceso natural. Consideraban esencial aprender a enfrentarla con
serenidad, ya que una vida bien vivida convierte la muerte en una transicion sin temor.
Los escépticos, por su parte, ponian en duda la posibilidad de conocer la verdad absoluta,

incluso sobre la muerte, proponiendo una suspension del juicio frente a lo desconocido.
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Como conclusion, podemos decir que las reflexiones filosoficas sobre la muerte en la
antigiedad griega ofrecen un amplio abanico de interpretaciones, desde la creencia en la
inmortalidad del alma hasta el materialismo mas radical. Sin embargo, todas comparten
el intento de comprender racionalmente lo que durante siglos se explico mediante
mitos. Para estos pensadores, la muerte no era solo un fin biologico, sino una clave
para entender la vida misma. Asi, enfrentarse a la muerte —ya sea como transito,
liberacion, disolucién o transformacion— es también una forma de cuestionar el sentido

de nuestra existencia.

2.1.2.3 Edad Media. Del Carpe Diem al memento mori

La Edad Media representa un momento crucial en la evolucion del pensamiento sobre la
muerte, donde el cristianismo impuso una nueva forma de comprender el fin de la vida,
no como desaparicion, sino como transito hacia una existencia eterna. Esta perspectiva
influyé profundamente en la mentalidad colectiva, modelando rituales, representaciones
artisticas y actitudes cotidianas frente a la muerte. No obstante, este imaginario no fue
ajeno a tensiones y matices, ya que convivieron restos de antiguas creencias paganas,
filosofias grecorromanas y corrientes internas del propio pensamiento cristiano. Asi,
mientras el mundo clasico buscaba comprender la muerte desde la razén filosofica
o la mitologia heroica, el pensamiento medieval la abordo desde la fe, el pecado, la
redencion y la promesa de una vida futura. En este sentido, la muerte ya no era solo un
destino inevitable, sino un camino cargado de sentido, responsabilidad moral y esperanza

trascendental.

Cristianismo y filosofia medieval: Dios como centro del universo

Nos adentramos ahora en la Edad Media, un extenso periodo histérico que abarca
desde el siglo V hasta el XV. Durante estos diez siglos, la religion —en especial el

cristianismo— desempend un papel fundamental en la configuracion de las ideas y
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creencias en torno a la muerte. Una de las ideas mas destacadas de la religion es que la

muerte no representa el final, sino la transicion hacia una forma de existencia superior.

Segln la mitologia religiosa, la muerte propicia el paso a una entidad superior, mas
poderosa y rica que la identidad humana. Sin muerte habriamos de conformarnos con la
condicién de seres humanos, pero la muerte nos coloca, segun la fe, ante la oportunidad

de llegar a ser angeles, santos, condenados, criaturas inmortales. (Verdu, 2005, p. 47)

Con la irrupcion del cristianismo, se introdujeron transformaciones profundas en las
respuestas filosoficas a la muerte. Como explica Philippe Aries (1983), esta religion

aporto una nueva dimension temporal y espiritual a la experiencia de morir:

Entre el momento de la muerte y el momento del final de la sobrevida existe un intervalo
que el cristianismo, como otras religiones de salvacién, ha extendido a la eternidad. (...)
En nuestro modelo, la sobrevida es esencialmente una espera, y una espera en la pazy en
el reposo (...) Esta concepcion de la sobrevida como un reposo o un suefo pacifico duré
mucho mas tiempo de lo que podria pensarse. Es sin duda una de las formas mas tenaces

de las viejas mentalidades. (pp. 674—675)

No obstante, aunque esta concepcion cristiana de la muerte como transito hacia un
Mas Alla eterno predominé en Occidente durante siglos, no fue monolitica ni estatica.
Las representaciones y actitudes hacia la muerte variaron a lo largo del tiempo y segun
los contextos culturales. Un ejemplo de ello lo encontramos en Roma, donde la vision
de la muerte oscilaba entre dos ideas aparentemente opuestas, pero complementarias:
memento mori, traducido como recuerda que morirds, y Carpe diem como aprovecha el
momento. Estas expresiones reflejan tanto una conciencia constante de la finitud como

una invitacion a vivir el presente con intensidad.
Incluso antes de la consolidacion del cristianismo, existian ya creencias en la inmortalidad
del alma. Sectas como los fariseos defendian la idea de una vida después de la muerte,

con la resurreccion de los justos en cuerpos glorificados. Sin embargo, fue con la muerte
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y resurreccion de Jesus de Nazaret cuando se produjo una verdadera revolucion en
la concepcion de la muerte, instaurando una narrativa de salvacion y esperanza que

marcaria profundamente la mentalidad medieval.

Con la llegada de la religion cristiana se produjo un anclaje mucho mas fuerte en la idea
de la buena muerte y de despreciar lo que el mundo terrenal ofrecia. Interpretaban la
instancia terrenal como una etapa transitoria para poder ir al cielo, pues el cristianismo
garantiza una vida en el Mas Alla. Un reflejo de ello es el pensamiento de Tomas de
Aquino, quien tratd el tema de la muerte en su obra Summa Theologica, sosteniendo
que la muerte es una parte natural del ciclo de la vida y que el alma es inmortal, por lo
que la muerte fisica no es el fin absoluto. Aquino sostenia que el alma es inmortal y que

después de la muerte existe una vida, en la que el alma encuentra su plenitud.

Segln Aries (1983), "la concepcidn de la muerte en los primeros siglos después de Cristo,
seria una muerte naturalizada. Aunque se ocultaba y se evitaba hablar abiertamente de
ella. Por lo que se desarrollaron rituales y simbolismos para manejar el temor a lo
desconocido” (p. 49). Sin embargo, a partir del siglo VI y hasta el siglo XI, se desarrollara
una muerte domesticada, es decir, los difuntos son familiares, el hombre sigue siendo
dueno de su muerte y ésta no interrumpe la continuidad del ser. Esto se vera reflejado

en rituales como el enterramiento. Aries (1983) afirma que:

A partir del siglo VIl se observa un cambio andlogo al que llevo a los muertos al interior de las
ciudades. Esos cementerios en pleno campo son abandonados, recubiertos por la vegetacion

y olvidados, o ya no se utilizan mas que en caso necesario (en tiempos de la peste). (p. 49)

En definitiva, la Edad Media consolido una vision de la muerte profundamente marcada
por la influencia del cristianismo, que la transformoé en un transito hacia una existencia
superior y eterna. Frente a las concepciones grecorromanas, en las que predominaban la
aceptacion estoica de la finitud, la busqueda del placer presente y una vision mas racional
o mitologica del Mas Alla, el cristianismo propuso una interpretacion espiritual y moral

de la muerte, donde la salvacion o la condena del alma dependian de la vida terrenal.
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Esta nueva narrativa trascendental dio lugar a rituales, practicas funerarias y simbolos
que ofrecian sentido y consuelo ante el final de la vida, naturalizando la muerte sin dejar
de temerla. Como muestra Aries, la muerte medieval fue evolucionando desde una
experiencia intima y familiar hacia una muerte ritualizada y colectivamente gestionada,
en la que el difunto seguia formando parte de la comunidad. Asi, la muerte, lejos de ser
negada, se integré plenamente en el tejido cultural y espiritual de la sociedad medieval,

configurando imaginarios que aun hoy resuenan en muchas tradiciones occidentales.

Antiguo Testamento y Nuevo Testamento

Debemos establecer una distincion entre el Antiguo Testamento y el Nuevo Testamento
en lo que respecta a la concepcion de la muerte. En el Antiguo Testamento, el ser
humano no fue creado ni mortal ni inmortal. Fue a raiz del pecado original, en el Jardin
del Edén, que el hombre se volvié mortal, dependiendo Unicamente de la voluntad divina
para prolongar su existencia. Esta vision esta presente, por ejemplo, en el libro del
Eclesiastés, donde el predicador Salomén afirma: "Vanidad de vanidades, todo es vanidad",

reflejando una percepcion efimera y desalentadora de la existencia.

Con la aparicion del Nuevo Testamento, sin embargo, se introduce un cambio profundo:
se proclama el Juicio Final y, con él, la victoria sobre la muerte. Este giro doctrinal
transforma la muerte de un estado definitivo a una etapa transitoria. Asi lo sostiene San
Agustin en La ciudad de Dios, donde argumenta que la muerte no constituye el fin ultimo
del ser humano, sino un paso hacia la vida eterna (p. 167). En la misma linea, Boecio, en
Consuelo de la Filosofia, reflexiona sobre el caracter inevitable de la muerte y la fugacidad
de la vida terrenal. Tomas de Aquino, influido por la filosofia aristotélica y la escolastica,
también sostiene que la muerte es parte natural del ciclo vital, y que el alma, por ser

inmortal, trasciende la muerte fisica, la cual no representa un final absoluto.

La teologia cristiana elabora una concepcion tripartita de la muerte: la muerte fisica, asociada a la

desaparicion corporal; la muerte espiritual, que ocurre cuando el alma se desvia de la fe; y la muerte
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mistica, entendida como la unién espiritual con Dios que precede a la muerte fisica. Esta dltima
representa la culminacion de una vida de fe, y anticipa la esperanza en la resurreccion y la vida eterna.
Estas ideas se reflejan en interrogantes como el ubi sunt'?, que expresa la inquietud por
el destino de los muertos, y en la frase vanitas vanitatum, omnia vanitas, que ilustra el
desprecio por lo mundano en favor de la promesa del Mas Alla. El pensamiento cristiano
medieval a partir del Nuevo Testamento, por tanto, tiende a restar valor a la vida

terrenal y orienta su esperanza hacia la vida eterna.

En conclusion, la concepcion cristiana de la muerte presenta una evolucion significativa
desde el Antiguo al Nuevo Testamento. Mientras que en el Antiguo Testamento la muerte
aparece como consecuencia del pecado original y se percibe como un final incierto,
marcado por la dependencia de la voluntad divina, el Nuevo Testamento introduce una
transformacion radical: la muerte deja de ser un desenlace definitivo para convertirse
en un transito hacia la salvacion. Esta nueva vision, fundamentada en la promesa de
resurreccion y vida eterna, permea el pensamiento teologico y filosofico de figuras
como San Agustin, Boecio y Tomas de Aquino, quienes coinciden en que la muerte fisica
no agota la existencia del ser humano. Asi, la muerte deja de ser Unicamente motivo de
temor o resignacion, para convertirse en el umbral hacia una existencia trascendente,

donde se concreta la esperanza de la fe cristiana.

Posturas de la vision de la muerte en la filosofia medieval

La vision de la muerte en la época medieval y cristiana, no obstante, variara segun
sus contextos filosoficos y teologicos. Como hemos senalado en el punto anterior,
San Agustin de Hipona (354-430) y Boecio (480-524) coinciden en concebir la muerte
como un transito, no como un final, influenciados por el platonismo y el cristianismo.
Sin embargo, mientras Agustin la entiende como consecuencia del pecado original y

destaca la necesidad de la fe y la gracia divina para alcanzar la vida eterna, Boecio

12 Traduccion: ¢Dénde estan (los muertos)?
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adopta un enfoque mas filosofico y estoico, resaltando la razon y la virtud como medios
para afrontar la muerte con serenidad. Ambos coinciden en la vision del alma como
esencia perdurable frente a la fugacidad del cuerpo, pero difieren en los caminos hacia

la salvacién o la paz interior.

Por su parte, con una fe absoluta en Dios, Guillermo de Ockham (1287-1347) cuestiono
algunas de las creencias tradicionales sobre la muerte, rechazando la capacidad de la
razéon para comprender la muerte y enfatizando la omnipotencia de Dios. Es decir,
Ockham planteé que la muerte es un misterio sujeto a la voluntad absoluta de Dios y
la razon humana no puede comprender plenamente el destino del alma. Esta postura

genero debates y controversias en la filosofia medieval.

En resumen, la concepcion de la muerte en la Edad Media cristiana estuvo lejos de ser
homogénea, moldeandose segin los marcos filosoficos y teoldgicos de cada pensador.
Estas diferencias reflejan no solo el dinamismo del pensamiento medieval, sino también la

complejidad con la que se abordo la muerte como fenomeno espiritual, filosofico y humano.

Memento mori

Durante la Edad Media, la muerte era una presencia constante en la vida cotidiana y en
el pensamiento espiritual europeo. Esta cercania se expresaba a través del lema latino
memento mori (Recuerda que moriras), un recordatorio insistente de la inevitabilidad del
fin y la necesidad de prepararse para el juicio divino. En este contexto, la salvacion del
alma exigia llegar al Mas Alla libre de pecado, ya que el castigo eterno era una amenaza
real para quienes se desviaban de la doctrina cristiana. En casos extremos, la Iglesia
medieval empled la cremacion publica como castigo ejemplarizante para los herejes,

reforzando asi la dimension punitiva de la muerte (Trancho, 2010).

Uno de los testimonios mas impactantes de esta vision es el osario de la iglesia de Wamba,

en Valladolid (Fig. 4). Este lugar, donde reposan miles de restos humanos, no solo actua
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como depdsito de huesos', sino como una instalacion pensada para confrontar a los vivos
con su destino. El osario es una materializacion del memento mori, que interpela visual y

emocionalmente al visitante, obligandolo a reflexionar sobre la brevedad de la vida.

Las epidemias como la peste, frecuentes en la época, acentuaban la percepcion de la
muerte como algo inminente, y contribuian a ver en el Mas Alla una liberacion. De esta
mentalidad surgieron expresiones artisticas como las danzas macabras y el Triunfo de la
Muerte, que simbolizaban la igualdad de todos ante la muerte (Gonzalez, 2013). Estas
obras no solo buscaban infundir temor, sino también cultivar una reflexion moral y
espiritual. En esta misma linea se cred el Ars Moriendi, un conjunto de textos didacticos
que ensehaban como morir en paz con Dios, coronando asi la espiritualidad de una

época donde la muerte era, mas que un final, una preparacion para la eternidad.

Un lugar comun donde solian exponerse estas lecciones era en los camposantos, que
llegan incluso hasta nuestros dias, como el cementerio de Montanchez, en Caceres,
donde se puede leer en la inscripcion mural en su entrada: “Templo de la verdad que
admiras. No desoigas la voz que te advierte. Que todo es ilusion menos la muerte”, o
el cementerio de A Seara, en Alfoz (Lugo): “El destino del cuerpo ya lo véis, el del alma,

segun obréis” (Fig. 5).

El lema memento mori sintetiza todo este universo simbdlico, haciendo recordar que la
muerte no era una simple consigna, sino una llamada constante a la preparaciéon moral

y religiosa, ante la certeza de un juicio divino ineludible.

13 Segun Gregorio Marafién los restos encontrados en Wamba son de los siglos XIIl al XVIl y pertenecian a hombres, mujeres y
nifios. VICENTE G. OLAYA. 17 AGO 2023. Santa Maria de la O, sepulcro de dos reyes y osario de 3.000 personas. El Pais: https://elpais.
com/cultura/2023-08-17/santa-maria-de-la-o-sepulcro-de-dos-reyes-y-osario-de-3000-personas.html
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Fig. 4: Osario de la iglesia de Wamba, Valladolid

Fuente: Ayuntamiento de Wamba, Valladolid. Recuperado el 10 de mayo 05 de 2025 de: https://wamba.ayuntamientosdevalladolid.

es/el-municipio/nuestra-villa/galeria-fotografica.

Fig. 5: Cementerio de A Seara, en Alfoz (Lugo)

Fuente: Concostrina, N. (2009). Polvo eres: Peripecias y extravagancias de algunos caddveres inquietos [Fotografia del cementerio

de A Seara). La Esfera de los Libros.
Fotografia: Roberto Martin.
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Ars moriendi: El arte de morir

Durante el siglo XV, en pleno contexto de crisis provocada por la Peste Negra y los
conflictos bélicos, surgieron en Europa los primeros manuales del Ars Moriendi, o El arte
de morir. Estos textos cristianos medievales ofrecian orientacion espiritual a quienes
enfrentaban la muerte, convirtiéndose en verdaderos manuales de preparacion para el
transito al Mas Alla. Influenciados por la Devotio Moderna, un movimiento que promovia
la piedad personal y la introspeccion, estos escritos ensehaban cdmo morir en paz, con

fe y esperanza, en medio de un mundo marcado por la incertidumbre y el sufrimiento.

El Ars Moriendi advertia sobre cinco tentaciones que el moribundo debia resistir: la falta
de fe, el desespero ante los pecados, el orgullo espiritual, el apego a la vida y a los bienes
materiales, y la impaciencia ante el sufrimiento. A cada tentacion se oponia una virtud: la
fe en Dios, la esperanza en la salvacion, la humildad, la paciencia y el desapego. A través
de estas ensenanzas, el moribundo podia enfrentar la muerte no con terror, sino con
serenidad y confianza en la gracia divina. Estos manuales compartian con el memento
mori —el célebre lema Recuerda que moriras— la intencion de preparar al creyente para
su destino final. No obstante, el Ars Moriendi ofrecia una guia mas concreta, estructurada
y pastoral. Su objetivo era no solo recordar la muerte, sino ensenar como afrontarla

cristianamente.

Este temor a la muerte, como senala Barile (2016), estaba motivado principalmente por el
juicio divino y la condena eterna. A diferencia del miedo contemporaneo, centrado en lo
desconocido y en la finitud humana, el miedo medieval tenia una dimension teologica clara.
Pese a su origen religioso, el legado del Ars Moriendi sigue siendo relevante hoy, pues
plantea una cuestion universal: ;como queremos afrontar nuestra muerte! En un mundo
que a menudo evita hablar del fin, estas antiguas lecciones invitan a una reflexion

profunda sobre nuestra relacion con la vida, la fe y la trascendencia.
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2.1.2.4 Edad Moderna (1492- 1789)

Del memento mori al memento vivere

Desde finales del siglo XIV hasta el XVIIl, se produce un cambio profundo en la
sensibilidad ante la muerte (Barile, 2016). La creencia en un infierno donde los pecadores
sufririan castigos eternos provocoé que, durante el Renacimiento, muchos pensadores
comenzaran a cuestionar las concepciones tradicionales sobre la vida después de la
muerte y la inmortalidad del alma (Choron, 1963). Este proceso llevo al rechazo de
algunos principios fundamentales del pensamiento medieval, como el recordatorio
biblico: Memento homo quia pulvis es et in pulverem reverteris que se traduce como Hombre,

recuerda que eres polvo y al polvo volverds'.

A partir de esta transformacion espiritual y filosofica, el lema memento mori, que insistia
en la inevitabilidad de la muerte y la fugacidad de la vida, dio paso a una nueva perspectiva,
Memento vivere, es decir, Recuerda vivir. Este giro significaba una llamada a aprovechar el
presente, disfrutar conscientemente de la existencia y vivir con plenitud. Asi, el enfoque
se desplazo de la reflexion sobre la muerte a una valoracion mas afirmativa de la vida,

vitam non mortem recogita, o lo que es lo mismo, reflexiona sobre la vida, no sobre la muerte.

El ser humano comenzo a sentirse mas autobnomo, poderoso Y vital que nunca, aunque
la incomodidad ante la muerte persistia. De hecho, esta nueva actitud llevd a muchos a
pensar que la muerte podia postergarse, o incluso ignorarse momentaneamente. Este
cambio de paradigma puede vincularse al célebre Carpe diem, aprovecha el dia, ya que
ambas expresiones comparten raices latinas y filosoficas, enmarcadas en las tradiciones
estoica y epicurea. Ambas exhortan a valorar el presente y vivir con intensidad. No
obstante, es importante senalar una diferencia clave: mientras Carpe diem sugiere
una invitacion inmediata al disfrute, Memento vivere implica una actitud mas sostenida,

consciente Yy reflexiva hacia la vida en su totalidad.

14 Génesis 3:19
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En conclusion, el paso del memento mori al Memento vivere refleja una transformacion
profunda en la concepcion de la muerte y de la vida en la cultura occidental, especialmente
a partir del Renacimiento. Esta transicion marca el abandono del miedo paralizante al
juicio divino y a la condena eterna, caracteristico de la mentalidad medieval, para dar
lugar a una nueva sensibilidad que exalta la vida, el presente y la experiencia individual.
Aunque la muerte continta siendo una certeza ineludible, ya no se percibe como el
centro de la existencia, sino como un limite que invita a vivir con mayor conciencia. Asi,
Memento vivere no solo hereda la reflexion existencial del pasado, sino que la reformula
en clave vitalista, proponiendo una actitud mas plena, autonoma y afirmativa frente a la

finitud humana.

El teocentrismo frente al antropocentrismo

El antropocentrismo surgido en el siglo XV marcé el inicio de un profundo cambio de
mentalidad que daria paso al Renacimiento, un periodo caracterizado por el florecimiento
de la ciencia, el arte y la exploracion. Aunque la religion continué desempenando un
papel relevante, el ser humano comenzd a concebirse como centro del universo, dueno
de su destino y capaz de transformar el mundo mediante su intelecto y creatividad.

En esta linea, Aries (2000) destaca que:

El hombre de la segunda Edad Media y del Renacimiento tenia empeno en participar
en su propia muerte, pues veia en esa muerte un momento excepcional en el que su
individualidad recibia su forma definitiva. Solo era dueno de su vida en la medida en que

era dueno de su muerte (p. 233).

Esta perspectiva refleja una nueva escala de valores, donde el individuo adquiere protagonismo
frente a la vision teocéntrica de la Edad Media. Sin embargo, el siglo XVI estuvo marcado también
por el auge de la Contrarreforma, especialmente en Espana, cuyo principal objetivo fue frenar
la expansion del protestantismo y reafirmar la ortodoxia catolica. Este esfuerzo se consolido a

través de medidas religiosas, politicas y culturales, impulsadas por la Corona y la Inquisicion, lo
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que condujo a un cierto aislamiento intelectual de Espana con respecto al resto de Europa. La
Contrarreforma tuvo un impacto decisivo en el arte, que fue utilizado como instrumento
de evangelizacion y reafirmacion doctrinal. La Iglesia promovid un estilo artistico
mas emocional, dramatico y accesible, capaz de conmover a los fieles y fortalecer su
devocion. En este contexto, temas como la muerte, el juicio final y el destino del alma
se convirtieron en ejes centrales. El arte barroco del siglo XVII fue una manifestacion
directa de este movimiento, orientado a ensefar, conmover y guiar espiritualmente a
través de una estética intensa y expresiva como veremos en el capitulo Barroco (1600-

1750): resultado de la Contrarreforma en Espana.

Como conclusion, podemos afirmar que el transito del pensamiento medieval al
renacentista represento un giro fundamental en la concepcion del ser humano, su papel
en el mundo y su relacion con la muerte. El antropocentrismo del siglo XV abrio las
puertas a una vision mas individualista y racional, donde el hombre se percibia como
artifice de su destino. Sin embargo, esta emancipacion intelectual convivié con una
fuerte presencia religiosa, especialmente en contextos como el de la Contrarreforma

espanola, que busco reafirmar la autoridad de la Iglesia.

Humanismo

Durante el Renacimiento, Europa vivio una profunda transformacion cultural e intelectual
que supuso el redescubrimiento del ser humano como centro del conocimiento, la
moral y la existencia. El humanismo emergente, en contraste con la vision teocéntrica
de la Edad Media, promovio la razon, la reflexion personal y la experiencia como fuentes
legitimas de verdad. La fe dejo de ser el Unico faro para comprender el mundo, y dio
paso a un enfoque mas vitalista, en el que la vida terrenal adquiria un valor intrinseco.

Los pensadores renacentistas encontraron en los clasicos grecorromanos —
especialmente en estoicos y epiclreos— una inspiracion para vivir con sabiduria,
serenidad y goce. En este contexto, figuras como Pico della Mirandola (1463-1494),

Erasmo de Roterdam (1466-1536) o Montaigne (1533-1592) fueron fundamentales. Pico
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della Mirandola (2002), en su Discurso sobre la dignidad del hombre, reivindica la libertad
humana como motor de grandeza. Erasmo, desde la ironia del Elogio de la locura (1511),
desafia la rigidez moral, celebrando el humor, el placer y la vida. Montaigne, por su parte,
con sus Ensayos, explora el yo, la experiencia intima y la aceptacion de la condicion

humana, afirmando que filosofar es aprender a morir.

Este legado influira en pensadores posteriores como Voltaire (1694-1778), quien en
Candido (1999) invita a cultivar nuestro propio jardin, esto es, a enfocarnos en lo inmediato
y tangible. David Hume (1711-1776), desde el escepticismo empirista, también reivindica la
busqueda del placer cotidiano, alejandose de especulaciones sobre el Mas Alla. Desde la
razon cartesiana, Descartes (1596-1650) aborda la muerte como separacion entre alma
y cuerpo, pero también cree en el poder del conocimiento para prolongar la vida. Su
pensamiento encuentra eco en Pascal (1623-1662), quien, aunque defiende la fe catdlica,

reconoce los limites de la razon humana ante la muerte.

Finalmente, filosofos como Spinoza (1632-1677) cierran este recorrido proponiendo una
ética de la afirmacion vital, apostando por vivir intensamente, sin temor al fin, desplazando
la obsesion por la muerte en favor de una existencia plena. Asi, desde el Renacimiento
hasta la modernidad, la filosofia se convierte en un elogio de la vida frente al miedo a
morir. Sin embargo, en el humanismo espanol del siglo XVI, la muerte fue abordada con
una combinacion de serenidad cristiana, reflexion filosofica y una aguda conciencia de la
fugacidad de la vida. Ya en el siglo XVII, esta concepcion se vio fuertemente condicionada
por las profundas transformaciones sociales, politicas y econdmicas derivadas de la
decadencia del Imperio espanol. Aunque el humanismo alcanzé su mayor esplendor
durante los siglos XV y XVI, en el XVII comenzo a experimentar una evolucion marcada
por el desencanto y la crisis generalizada. La vision de la muerte en esta época estuvo
influida tanto por la herencia medieval como por los ideales de la Contrarreforma, lo
que dio lugar a una sensibilidad mas intensa, introspectiva y marcada por el temor al
juicio divino. Este contexto preparo el terreno para el auge del dramatismo barroco del
Siglo de Oro, donde la muerte se convirtio en un tema central del arte, la literatura y el

pensamiento, tratado con solemnidad, simbolismo y un fuerte sentido moral.

87



La muerte disefiada: representacion e invisibilidad de la muerte en practicas artisticas en Esparia (1975-2025)

En definitiva, el transito del pensamiento renacentista al barroco refleja una profunda
transformacion en la concepcion de la vida y la muerte. Si el Renacimiento exalté la
dignidad humana, la razén y la plenitud de la existencia terrenal, el siglo XVII espanol —
marcado por la crisis y la influencia de la Contrarreforma— reintrodujo una vision mas

sombria, moralizante y trascendente del morir.

Contrarreforma: espiritualidad y religion

La Contrarreforma (siglo XVI-XVII) fue la respuesta de la iglesia catolica a la reforma
protestante, y trajo consigo una reafirmacion de sus doctrinas y practicas, incluida la
manera de concebir y representar la muerte (Maravall, 1975). En este contexto, la
muerte se percibié como un transito crucial entre la vida terrenal y la vida eterna, con

un fuerte énfasis en la salvacion, el pecado y la penitencia.

La Contrarreforma impulsé un arte religioso didactico y emocional, que transmitiera de
manera clara la importancia de la fe y el Mas Alla. Los cementerios seguian dentro de
las ciudades, cerca de las iglesias, como simbolo de la conexidn entre vivos y muertos
(Aries, 2000)". Las cofradias religiosas organizaban funerales y misas por las almas del
purgatorio, asegurando asi la salvacion colectiva. El miedo a la peste y la guerra reforzo

la religiosidad popular, aumentando la devocion a los santos y relicarios protectores.

Durante la Contrarreforma, la muerte fue vista como un momento clave para la salvacion
del alma, donde la iglesia tenia un papel fundamental. A través del arte, la liturgia y las
creencias sobre el Mas Alla, la iglesia reforzo la necesidad de la fe, los sacramentos y la
penitencia como camino para evitar la condena eterna. Esta vision de la muerte, cargada
de dramatismo y espiritualidad, definio la cultura barroca y dejo un legado duradero en

la tradicion cristiana mucho mas marcado por la muerte que durante la Edad Media.

15 Resulta interesante cdmo otras culturas mantienen en la actualidad esta estrecha relaciéon entre vivos y muertos. Ver p. 128
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Si el siglo XV habia mostrado una verdadera obsesion por la muerte, el XVII supera
todavia en esto y consigue dar una version mas temible e impresionante de aquella: si en
la Edad Media la muerte es, en el arte y en el pensamiento, una idea teoldgica, y en el
popular espectaculo de las danzas macabras se presenta con un caracter didactico general
e impersonal, ahora es tema de una experiencia que afecta a cada uno en particular y

causa una dolorosa revulsion. (Maravall, 1975, pp. 423-424)

Esta afirmacion subraya un cambio profundo en laforma en que la muerte fue representada
y experimentada culturalmente entre la Edad Media y el Barroco. En el siglo XV —pleno
final de la Edad Media— la muerte era una idea omnipresente, pero su tratamiento en el
arte y el pensamiento tenia un caracter mas general, simbodlico y pedagogico. Las danzas
macabras, por ejemplo, eran alegorias visuales en las que la muerte aparecia llevandose
a personas de todas las clases sociales, recordando a los espectadores la inevitabilidad
del fin, pero desde una distancia emocional. Era una muerte impersonal, que servia mas

como advertencia colectiva que como experiencia individual.

En cambio, en el siglo XVII, propio del Barroco, la representacion de la muerte se vuelve mucho
mas intensa, emocional y personalizada. Ya no se trata solo de un recordatorio didactico, sino
de una vivencia profundamente intima y perturbadora. La muerte se convierte en una presencia
casi tangible, capaz de conmover, impresionar e incluso herir al espectador. En el arte barroco, se
representan cuerpos en descomposicion, martirios desgarradores, rostros atravesados por el
dolor y la desesperanza. La muerte se siente, no solo se piensa. Este cambio refleja también una
transformacion en la sensibilidad de la época, marcada por crisis politicas, religiosas y sociales

que hicieron de la angustia existencial una experiencia cotidiana y profundamente personal.

En resumen, la evolucion de las concepciones de la muerte entre los siglos XV y XVII no
solo revela los vaivenes entre razon y fe, vida y Mas All3, sino que testimonia una lucha
constante entre dos formas de entender la existencia humana: una, centrada en el gozo,
la autonomia y la reflexion sobre la vida; otra, volcada hacia el dolor, la redencion y la

espiritualidad trascendente.
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2.1.2.5 Edad Contemporanea (1789- 1945)

Nos situamos ahora en la Edad Contemporanea, donde, se ha de puntualizar que, aunque
la Historia Universal establece que la Edad Contemporanea abarca desde la Revolucion
Francesa hasta nuestros dias, algunos historiadores, entre los que se encuentra José
Ramon Diez Espinosa, ya dividen la Edad Contemporanea en dos. Por un lado se seguiria
teniendo la ya nombrada Edad Contemporanea, y a partir de 1945 tendriamos la Historia
del Mundo Actual (Martin de la Guardia, R., Martinez de Salinas, M. L., Pelaz, ).V., Pérez,

P., Pérez, G. A, 2019). Asi lo recoge también Munoz Castellanos (2018):

El afio 1945 ha tenido éxito en la historiografia al entenderse como un punto que separa,
segln la division que habitualmente manejamos en Europa, dos grandes etapas histéricas:
la historia contemporanea de la denominada historia del mundo actual o historia del

tiempo presente (p. 134).

Lejos de la discusion que ha provocado entre distintos historiados estas denominaciones
de tiempos historicos, este estudio utiliza la division de estos tiempos para poder ver
con mas claridad los rasgos que diferencian uno y otro periodo respecto al tema que
estudiamos y asi hacernos una mejor idea de los antecedentes para la siguiente parte de

la investigacion.

Siglo de las Luces: hacia una vision racional de la muerte

En el siglo XVIII, la concepcion de la muerte experimenta un nuevo giro significativo.
Philippe Aries y Louis-Vincent Thomas analizaron este cambio desde enfoques
complementarios: Aries (1975, 1977) se centro en la evolucion historica y cultural de
la muerte, mientras que Thomas (1977) ofrecié una mirada mas antropoldgica y social.
A pesar de sus distintas perspectivas, ambos coinciden en que este siglo marcé una

transicion decisiva en la forma en que Occidente percibe y gestiona la muerte.
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La concepcion de la muerte en el siglo XVIII pasara de un fenébmeno omnipresente y
religioso, a ser un proceso regulado por la ciencia, la higiene y la racionalidad, separandolo
de la vida cotidiana y otorgandole un caracter mas privado y conmemorativo. Esto es
debido, principalmente, a que la llustracion promovié una vision mas racional y menos
supersticiosa de la muerte. Los avances cientificos y médicos impulsaron una mayor
comprension del cuerpo humano y de las causas de la muerte, lo que redujo el miedo
al Mas Alla y llevd a un enfoque mas secular en la gestion de los ritos funerarios. La
muerte dejo de ser vista exclusivamente como un transito hacia la vida eterna y paso
a considerarse como un fenémeno natural dentro del ciclo bioldgico. Se pasé de una
vision predominantemente religiosa a una bioldgica y médica de la muerte. Para Foucault
(1992), estas transformaciones producen un cambio de paradigma importante en las

formas de ejercicio del poder, donde se paso de la soberania a la biopolitica.

La biopolitica es un neologismo acunado por el mismo autor que se refiere al conjunto
de estrategias de poder que se encargan de administrar la vida de los individuos y las
poblaciones y, por la cual, se origina el tabu sobre la muerte. Es decir, Foucault sostiene
que la modernidad oculta la muerte porque el nuevo poder no se basaba en la soberania
de hacer morir sino en la capacidad de hacer vivir. Arieés y Thomas evidencian este proceso
en sus estudios. Ariés muestra en su Historia de la muerte en Occidente, como la muerte
se volvid privada y sentimental, ya que dejo de ser un espectaculo publico. Mientras
que Thomas, en su Antropologia de la muerte, expone como la muerte se medicaliza y

racionaliza, pasando a ser un tema de administracion cientifica y estatal.

En resumen, vemos como estos autores muestran como el siglo XVIII marcé un punto
de inflexion en la manera en que Occidente experimenta y gestiona la muerte, pasando
de lo publico a lo privado, de lo religioso a lo sentimental y de la soberania a la biopolitica,

silenciando la muerte como condicion visible de la existencia.
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De la escena publica a la privada

Otra caracteristica en este cambio de rumbo en la concepcion de la muerte es que pasa
del ambito publico al entorno intimo y privado (Morin 2003, Ariés 2011, Thomas 1975).
Se ha visto en apartados anteriores que durante la Edad Media y el periodo del Barroco,
la muerte era una experiencia colectiva y ritualizada —ritos publicos, procesiones,
enterramientos—. Pues bien, en el siglo XVIII, con el auge del individualismo ilustrado,
la muerte se convierte en un proceso mas intimo y privado. La muerte que aln era un
evento publico, comenzo a volverse mas intima y subjetiva, alejandose de la comunidad.

Los cementerios se separaron de las ciudades y se inici6 la privatizacion del duelo.

Hasta el siglo XVIII, en Europa las personas estaban familiarizadas con la idea de su
propia muerte. La muerte era un ritual organizado por la persona que moria. Era una
ceremonia publica: alrededor de la cama del moribundo/a, con los familiares, vecinos,
incluyendo a los nifos/as. No se evitaba a los ninos/as la vision de una persona muriendo,
mas bien lo contrario. La muerte era, pues, un asunto privado (familiar) pero en el que
participaban bastantes personas. La gestion del proceso de la muerte y la muerte estaba
basicamente en manos femeninas de la propia familia. "Posteriormente, y por razones
de higiene, se empezo a limitar el acceso de las personas al dormitorio de la persona
moribunda. La muerte se transforma en un asunto de expertos (varones), médicos y

hospitales" (De Miguel, 1995, p. 110).

El duelo se volvid mas emotivo y melancdlico, especialmente en las clases altas,
donde surgié una nueva sensibilidad hacia la muerte. La despedida de los seres
queridos comenzoé a rodearse de un halo de intimidad, subjetividad y sentimentalismo,
marcando una ruptura con la tradicion medieval, donde la muerte era aceptada
con mayor naturalidad. Philippe Ariés (1975) senala que en este siglo surge una
nueva relacion con la muerte: ya no es solo un transito religioso, sino una pérdida
sentimental. La muerte pasod de ser familiar y aceptada a estar mas oculta, con un
creciente temor a la desaparicion individual (Ariés, 1975). Se impone una vision mas

melancdlica y nostalgica, donde la muerte de un ser querido se experimenta con mayor
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dolor y apego. Se observa un culto mas personal a los difuntos, reflejado en la literatura

y en la creciente importancia de los cementerios.

La influencia religiosa frente al racionalismo

Aunque aun predominaba el cristianismo, la llustracion fomenté una vision mas secular
y filésofos como David Hume (1711-1776) se posicionaron a favor del racionalismo y el
escepticismo frente a las doctrinas religiosas. Hume argumentaba que el conocimiento
proviene exclusivamente de la experiencia sensorial, dado que no hay evidencia empirica
de la existencia del alma o la vida después de la muerte, consideraba que estas ideas
eran creencias infundadas. En su obra Didlogos sobre la Religion Natural (1779), defiende
que la idea de un Dios que premia o castiga en el Mas Alla es una construccion humana

sin base racional.

En contraposicion a la postura de Hume, pero también desde una perspectiva
racionalista, Immanuel Kant (1724-1804) veia la muerte como el fin de la existencia
fisica, pero no como un obstaculo para la moralidad o la libertad (Seta, 2024). Para
él, la mortalidad humana es una parte de la condicion humana, y la inmortalidad del
alma se vuelve un postulado moral necesario para la coherencia de su sistema ético, ya
que requiere la posibilidad de alcanzar la perfeccion moral Mas Alla de la vida. “Dios
no es un ser exterior a mi, sino un pensamiento dentro de mi, Dios es la razén ético-
practica y autolegisladora” (Kant, 1788, 24 ). A pesar de no tener pruebas empiricas de
la vida después de la muerte, Kant (1788) propuso que la creencia en la inmortalidad
era necesaria desde una perspectiva ética, ya que sin ella no seria posible realizar la
plena justicia moral. Sin embargo, si considera que la razéon no puede demostrar la
existencia de Dios. A Voltaire (1694-1778) podriamos posicionarle mas cerca de Kant
que de Hume, ya que acepta la existencia de Dios como una hipotesis razonable, aunque
rechaza los milagros y las supersticiones. Por su parte, Georg W. F. Hegel (1770-1831)
afirmara que el hecho de la muerte sera lo peor a lo que debe anteponerse un hombre,

y ante este hecho, necesitara de mayor coraje y fuerza, por lo que afirmara que tomar
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conciencia de la finitud humana y aceptar totalmente el hecho de morir es la fuente de

todo pensamiento.

En el plano fenomenoldgico, el hombre aparece como un ser siempre consciente de su
muerte, y con frecuencia la acepta libremente y con conocimiento de causa, y otras veces
busca la muerte por su propia voluntad. Asi, la filosofia ‘dialéctica’ o antropologica de

Hegel es, en ultima instancia, una filosofia de la muerte (Kojeve, A., 1972, p. 138).

De hecho, una de las conclusiones mas importantes de la filosofia hegeliana en torno
a la muerte es el hecho de que ser mortales es la condicion irrenunciable para poder
ser individuos libres e historicos. De hecho, el hombre es el Unico ser que sabe que va
a morir. Y en este sentido, Hegel afirma que el hombre es libre gracias a que conoce
y acepta su condicion finita. Asi, la libertad del hombre le hace poder ser dueno de su
muerte. De ahi, justifica Kojeve, que el hombre es un ser que se suicida, o al menos, tiene
capacidad para hacerlo. “La existencia humana del hombre es una muerte consciente y
voluntaria en vias del devenir” (Kojeve, 2013, p.85). Es decir, la muerte es lo que asegura
la libertad al ser humano. En contraposicion se situarian las creencias religiosas como
el cristianismo, donde suicidarse implicaria saltarse el quinto mandamiento, No matarads,
es decir, no acabar con la vida de nadie, incluso con la de uno mismo, ya que sino se

alteraria el orden divino.

Otra creencia que vendria a romperse sera la voluntad de Dios para la muerte, es
decir, segun afirma el historiador Norbet Fischer (2022) en el documental Las edades
de la vida. Historia de la muerte, “cuando alguien moria no se ponia en duda, era cosa de
Dios” (Scherrer, 2022, 39:11). Sin embargo, a partir de la llegada de la llustracion, y con
ella un nimero importante de métodos cientificos para el estudio del cuerpo humano,
crecio el interés por los sintomas que indican que la persona esta de veras muerta. Si
hasta entonces se dejaba en manos de Dios este asunto, ahora se empezarian a estudiar
sistemas animales como la hibernacion. “Esto derivo en el miedo de ser enterrado con

vida” (Scherrer, 2022, 39:41).
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Al hilo de este tema, Edgar Morin, resume que:

La progresiva integracion en su seno de los métodos de las ciencias de la naturaleza, el
progresivo alejamiento fuera de su seno de las ciencias del hombre, determinaran un
clima filoséfico en el que el inexorable progreso del rigor critico, triturando toda idea
milagrosa o sobrenatural, llegaran a desacreditar las actitudes religiosas; reciprocamente,
el rechazo de las ideas de la muerte (...) permitira a la filosofia moderna ocuparse en

interrogar al mundo. (Morin, 2003, p.275)

Recapitulando, el transito del pensamiento religioso al racionalismo ilustrado transformo
profundamente la comprension filosofica de la muerte. Mientras Hume desmonto las
creencias tradicionales desde un escepticismo empirista, Kant reconstruyo una nocion
ética de la inmortalidad como exigencia moral, aunque sin pruebas racionales de su
existencia. Por su parte, Hegel, en una linea ain mas radical, entendié la muerte no
como un limite externo impuesto por una divinidad, sino como el fundamento mismo de
la libertad y la conciencia historica del ser humano. En esta perspectiva, la aceptacion de
la finitud se vuelve condicion necesaria para la autodeterminacion. Esta transformacion
filosofica se vio acompanada por cambios cientificos y culturales que desplazaron la
autoridad divina sobre la muerte, introduciendo nuevas formas de pensar el final de la
vida humana desde el saber empirico y la autonomia individual. Asi, la muerte dejo de
ser unicamente un hecho teoldgico para convertirse en una cuestion ética, politica y

existencial profundamente moderna.

La biopolitica y la muerte herédica

Con la llegada de la llustracion, la politica comenzoé a desempenar un papel fundamental
en la configuracion y desarrollo de los rituales funerarios (Scherrer, 2022). Como
mencionamos al inicio de este apartado, segin Foucault (1992), la concepcion de la
muerte en el siglo XVIII se vincula estrechamente con la biopolitica, un sistema de poder

que abandona el enfoque en la muerte para centrarse en la gestion de la vida. En este
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contexto, la emocion y el duelo pasan a ser regulados por las instituciones, que imponen
un discurso higienista y racional sobre la muerte. La medicalizacion del proceso y la
reubicacion de los cementerios fuera de las ciudades responden a esta logica de control
y orden. En palabras de Aries (2011), “la practica constante desde la antigiiedad cristiana
hasta el siglo XVIII fue la de enterrar en las iglesias auténticas necrépolis” (p. 62). A
partir de entonces, los muertos fueron trasladados a lugares donde no representaran

una molestia para la vida urbana (Scherrer, 2022).

Foucault recuerda que la figura de la muerte sufre desde el siglo pasado una
descalificacion simbodlica progresiva. Se diluyen y desaparecen sus antiguos ceremoniales,
sus manifestaciones de esplendor, su espectacularidad macabra. Lo que interesa a la
burguesia triunfante es la vida de la especie, su multiplicacion, los avatares de la masa
viviente, la seguridad de los conjuntos y la fortaleza de sus descendientes. Pero no por
eso desaparece la funcion de la muerte en las sociedades modernas. Su nueva figura se
reelaborara sobre las bases de una sociedad centrada sobre los mecanismos del biopoder
(Abraham, 1992, p. 10). Otra de las transformaciones mas significativas que introduce
el poder biopolitico es la resignificacion de la figura del héroe. En el marco del modelo
de soberania tradicional, el héroe estaba ligado al orden divino o trascendente: el rey
encarnaba el poder por derecho sagrado, el martir representaba la fidelidad religiosa, y
el santo era simbolo de redencion y virtud. Sus muertes tenian un valor fundacional y

excepcional, marcadas por lo sobrenatural o lo politico como destino.

Sin embargo, tal como lo plantea Michel Foucault (1992), con el surgimiento de la
biopolitica —régimen centrado en la administracion de la vida de la poblacion—, la
figura del héroe se transforma radicalmente. El protagonismo ya no recae en el individuo
vinculado a lo divino, sino en aquel que representa a la colectividad: el soldado caido, el
ciudadano ejemplar o el revolucionario sacrificado. Su valor no reside en una santidad
intrinseca, sino en su utilidad simbolica para consolidar la identidad nacional y la cohesion
social. Este nuevo héroe no muere por voluntad divina, sino por la patria, por la causa,
por el bien comun. Su muerte deja de ser un misterio para convertirse en un acto de

servicio al cuerpo social. El duelo privado se convierte en ritual publico, y la exaltacion
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de los caidos, especialmente en los conflictos bélicos del siglo XX, ilustra como el poder
estatal canaliza la muerte para generar legitimidad y disciplina colectiva. Esta nueva figura
del héroe aparece representada en los monumentos a los caidos, los memoriales de
guerra, o incluso en el cine patriotico del siglo XX, todos ellos como soportes visuales
del discurso biopolitico. Asi, la biopolitica no elimina la muerte, sino que la reinscribe
en una nueva logica: ya no es un castigo o redencion, sino un recurso simbolico al
servicio de la vida organizada, gestionada y protegida por el Estado (Scherrer, 2022). La
figura del héroe moderno, entonces, se convierte en instrumento de gobierno, como se
refleja en las obras neoclasicas que se recogen en el punto Estoicismo ante la muerte: La

representacion del héroe del siguiente bloque.

En resumen, podriamos decir que el siglo XVIIl marcé el paso de una muerte religiosa
y comunitaria a una muerte racionalizada, privada y medicalizada. La llustracion, la
biopolitica y el sentimentalismo transformaron la manera en que la sociedad enfrentaba
la muerte, dando lugar a nuevos rituales, sensibilidades y formas de duelo que siguen

influyendo en la modernidad.

De la muerte racional a la muerte sentimental

El siglo XIX fue un periodo en el que la muerte continué transformandose como
fenomeno social, profundamente influenciado por el romanticismo, el avance cientifico y
el proceso de industrializacion. A diferencia del siglo XVIIl —marcado por la llustracion
y su vision racionalista, estoica y privada de la muerte—, el nuevo siglo introdujo un
enfoque mas emocional, melancolico y estético, dando lugar a nuevas formas de duelo
y de representacion de la mortalidad. En palabras de Dominguez (2005), citando a
Choron, “la muerte en el romanticismo aparece como remedio, como trascendencia,

como solucion al fatalismo y a la decadencia de la vida” (p. 8).

Los filésofos romanticos como Friedrich Schelling y Arthur Schopenhauer concibieron

la muerte no sélo como un final fisico, sino como un fendmeno existencial, estético y
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espiritual. ParaSchelling (1775—1854),lamuerte eraunafase en el proceso de manifestacion
del ser, una transformacion que permitia la revelacion del espiritu (Ramirez, 2022). En
cambio, Schopenhauer (1788—-1860) adoptd una vision mas pesimista: en su filosofia, la
muerte representa una liberacion de la voluntad, esa fuerza irracional que empuja al ser
humano a un ciclo perpetuo de deseo y sufrimiento. La muerte, segun él, rompe con
esa cadena, permitiendo la disolucion del yo y el fin del dolor existencial (Schopenhauer,
2005). Esta sensibilidad romantica hacia la muerte se manifesté también en las practicas
sociales y urbanas. Vovelle (2002) identifica rasgos distintivos, como el "traslado del duelo al
ambito privado, la construccion de cementerios extramuros como lugares de memoria, y la

proliferacion de creencias espiritistas que prometian un reencuentro en el Mas Alla" (p. 26).

Por otro lado, los avances cientificos también marcaron este siglo. La publicacion de El
origen de las especies (Darwin, 1859) supuso un duro golpe para las explicaciones religiosas
tradicionales, provocando una crisis de fe en el contexto del auge del positivismo y la
secularizacion. A medida que avanzaba el siglo, se intensifico la llamada “crisis de la
muerte”. Como advierte Thomas (1975) y Morin (2003), después de Kant y Hegel,
cualquier intento de hablar sobre la muerte parecia vaciarse de sentido auténtico: “el

concepto de la muerte no es la muerte, y esto es terrible” (Thomas, 1975, p. 183).

Hacia finales del siglo, pensadores como Friedrich Nietzsche cuestionaron radicalmente
las nociones tradicionales. Negd la inmortalidad del alma y propuso vivir intensamente en
el presente, abrazando la finitud como fuente de sentido. Para Nietzsche, la aceptacion
de la muerte permite una vida mas libre, liberada de las constricciones morales impuestas
por las religiones. En la misma linea, José Ortega y Gasset reflexiond sobre la muerte
como recordatorio de nuestra condicion finita. En Meditaciones del Quijote, la asumio no
como amenaza, sino como oportunidad para vivir con autenticidad y responsabilidad,

guiados por nuestros propios valores.

98



Imelda Campos Izquierdo | 2025

Estetizacion de la muerte y la fotografia post mortem

En el siglo XVIIl, la muerte se habia vuelto un fendmeno mas intimo y racional, influido
por los ideales ilustrados. Sin embargo, en el siglo XIX experimentd una transformacion
significativa al convertirse en un auténtico espectaculo social. Las expresiones de duelo
se intensificaron: se instauraron lutos prolongados, codigos estrictos de vestimenta —
especialmente para las mujeres— y se construyeron cementerios monumentales. La
sociedad victoriana, por ejemplo, reguld rigurosamente las manifestaciones del dolor.
Las viudas debian vestir de negro durante anos, y se esperaba un duelo extenso como
muestra publica de respeto. A diferencia del siglo anterior, cuando los cementerios
se trasladaron por razones higiénicas, en el XIX estos se convirtieron en espacios

simbolicos y de memoria colectiva (Aries, 2011).

El Romanticismo, en respuesta a la racionalidad ilustrada, reivindicé la muerte como
un tema tragico, poético y sublime. Se idealizé la muerte prematura como simbolo de
belleza y trascendencia. Artistas, escritores y musicos del siglo XIX la integraron como
un motivo estético, reforzando su caracter romantico. Incluso enfermedades como la
tuberculosis fueron representadas como signos de sensibilidad elevada y destino tragico

(Vovelle, 2002).

En este contexto cultural, surgio la practica del retrato post mortem. Se conservaban
mechones de cabello o se fotografiaba a los difuntos como una forma de preservar
su memoria, especialmente cuando la fotografia era un lujo inaccesible para muchos
(Scherrer, 2022). Con la invencion del daguerrotipo en 1839, capturar la imagen del
fallecido se volvid mas comun, especialmente ante la alta mortalidad infantil. Segtin Dirk
Porschmann (en Scherrer, 2022, 48:38), “muchas veces los fallecidos eran fotografiados
vestidos con sus mejores ropas y colocados en poses que simulaban estar dormidos”.
Incluso se retocaban los negativos para simular vida, pintandoles los ojos o retratandolos
junto a familiares vivos, en un intento de negar la muerte y evocar la ilusion de eternidad

(Morcate, 2019).
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Con el tiempo, y conforme la muerte fue siendo relegada al ambito privado y silenciada
en las sociedades occidentales, estas practicas fueron desapareciendo. Aunque hoy
puedan parecer inquietantes, en su época representaron un medio legitimo de duelo

y recuerdo, profundamente ligado a los valores emocionales y estéticos del siglo XIX.

La medicina y la muerte como fenémeno cientifico

El crecimiento urbano y la industrializacion durante el siglo XIX generaron nuevas
problematicas de salud publica, como las epidemias de colera, tuberculosis, fiebre
tifoidea y sifilis, que causaron millones de muertes y motivaron la implementacion
de politicas sanitarias urgentes. En respuesta a estas crisis, se promovieron medidas
como la construccion de sistemas de alcantarillado, la potabilizacion del agua y el
establecimiento de cuarentenas. Asimismo, se comenzaron a sistematizar los registros
médicos y estadisticas demograficas, lo que permitié un analisis mas riguroso de las

causas de mortalidad (Thomas, 1975).

En este contexto, la medicina y la concepcion de la muerte comenzaron a desplazarse
hacia una perspectiva cientifica, alejdandose progresivamente de las explicaciones
religiosas o filoséficas dominantes en siglos anteriores. Este cambio fue impulsado
por los avances en anatomia, microbiologia y técnicas clinicas, que favorecieron una
nueva comprension de la muerte como fendomeno fisioldgico y clinico (Aries, 2011).
La practica de autopsias y estudios post mortem se generalizé con el fin de identificar
con mayor precision las causas de muerte y diferenciar entre enfermedades. Un
hito decisivo fue el descubrimiento de Louis Pasteur en 186l, al demostrar que los
microorganismos eran responsables de multiples enfermedades, revolucionando asi
la medicina y las estrategias preventivas (Vovelle, 2002). Paralelamente, evoluciond
la definicion de muerte clinica gracias al desarrollo de nuevos métodos para evaluar
los signos vitales, permitiendo distinguir entre muerte real y estados como catalepsia,
letargo o coma. Este proceso condujo al surgimiento de la tanatologia como disciplina

médico-cientifica (Scherrer, 2022).
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A lo largo del siglo XX, la medicina avanzé de manera espectacular, lo que cambio la
forma en que la humanidad percibia la muerte (Ariés, 2000). Aumenté la esperanza
de vida gracias a la erradicacion de enfermedades infecciosas y avances en cirugia.
Aparecieron teorias sobre como vencer la muerte mediante la ciencia y la tecnologia
(criogenia y longevidad) (Scherrer, 2022). Y se paso de considerarla un cese del corazény
la respiracion a definirla como la muerte cerebral. Esta vision racionalista de la muerte la
convirtié en un problema técnico a resolver mas que en un misterio filosofico o religioso.
Con el avance del conocimiento cientifico, la muerte dejo de percibirse exclusivamente
como castigo divino y paso a entenderse como un evento biologico (Vovelle, 2002). Los
cementerios modernos fueron concebidos como espacios organizados dentro del paisaje
urbano, desvinculandose de las iglesias, mientras que practicas como el embalsamamiento
y la autopsia comenzaron a normalizarse, dejando de ser consideradas sacrilegas (Aries,
2000). No obstante, la influencia religiosa persistio y el cristianismo continud ofreciendo

marcos simbolicos como el juicio final y la promesa de vida eterna.

A pesar del optimismo cientifico, el siglo XX mostré una ambigiedad fundamental.
Como senala Vovelle (2002), fue una época de grandes logros en salud y longevidad —
con tasas de mortalidad inferiores al 10 por mil y esperanza de vida por encima de los
70 anos—, pero también estuvo marcada por catastrofes colectivas como las guerras
mundiales, que “reactivaron profundas angustias sociales frente a la muerte” (p. 27). La
muerte, lejos de desaparecer, se convirtioé en un espejo de las contradicciones del siglo
XX, una época que intentd superarla con la ciencia, pero que la encontro en el corazén

de sus tragedias y pasiones mas profundas.

La muerte como herramienta del poder

Durante la segunda mitad del siglo XIX, la muerte dejé de ser entendida Unicamente

como una experiencia individual o un hecho religioso para convertirse en un instrumento

al servicio de intereses politicos, sociales y militares. Conflictos como la Guerra de

Secesion en Estados Unidos o la Guerra Franco-Prusiana resignificaron la muerte como
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un acto de sacrificio patridtico. Como senala Vovelle (2002), “el recuerdo en la memoria
colectiva se exalta, asociandose a ideologias nuevas sobre la patria y el Estado” (p. 27).
En este contexto, se multiplicaron los monumentos a los caidos, consolidando la idea de

una muerte heroica y colectiva, funcional a los relatos nacionales.

Al mismo tiempo, las potencias coloniales europeas hicieron uso sistematico de la
violencia en sus territorios ocupados —como Africa, India e Indochina— donde la muerte
se transformd en un mecanismo de dominio y sometimiento. La profesionalizacion
de los ejércitos, junto con la incorporacion de tecnologias militares como los fusiles
de repeticion y las ametralladoras, incrementd exponencialmente la letalidad de los
enfrentamientos (Fernandez, 1985). En el ambito civil, los estados comenzaron a
intervenir activamente en la gestién de la vida y la muerte a través de politicas de
salud publica. Siguiendo la perspectiva de Michel Foucault, esta biopolitica se expresé
en campanas de vacunacion, la construccion de hospitales publicos y la promocion de
normas de higiene. La mortalidad infantil, las epidemias y otras amenazas sanitarias
dejaron de ser consideradas Unicamente tragedias privadas y pasaron a percibirse como

desafios colectivos que requerian una respuesta estatal eficaz (Thomas, 1975).

En definitiva, el siglo XIX transformé la muerte en un fenédmeno profundamente regulado:
politicamente instrumentalizado, socialmente ritualizado y culturalmente idealizado (Fig.
6). Mientras la medicina buscaba prolongar la vida mediante el conocimiento cientifico, el
arte y la cultura continuaban exaltando la muerte como un evento sublime, sentimental
y colectivo, en marcado contraste con la vision mas racional, privada e individualista que

habia predominado en el siglo XVIII.

La muerte masiva: la imagen del siglo XX

El inicio del siglo XX estara marcado por las consecuencias de la industrializacion y el
capitalismo, el desarrollo del imperialismo y el colonialismo, asi como diferentes conflictos

que desembocaron en la Primera Guerra Mundial (1914-1918) (Fernandez, 1985).
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Fig. 6: Préparation pour The Funeral (L'autopsie) 1869, Paul Cezanne

Fuente:Paul Cezanne ORG. Recuperado el 10 de mayo de 2025 de https://paul-cezanne.org/Preparation-For-The-Funeral-Aka-The-
Autopsy.html

La Primera Guerra Mundial destacara por ser el mayor enfrentamiento entre naciones
hasta la fecha, su duracion, la creacion de nuevas armas, tecnologias y estrategias de
guerra, la gran superficie geografica donde se desarrollo. Las consecuencias produjeron
un desorbitado nimero de pérdidas humanas, en torno a diez millones de personas,
también pérdidas materiales, debido a la destruccion de infraestructuras, y pérdidas

financieras (Fernandez, 1985).

En este contexto, la muerte dejoé de ser una experiencia personal o sagrada y pasé a
ser un fenomeno masivo, administrado por el Estado y la guerra. Las guerras mundiales
(1914-1918 y 1939-1945) convirtieron la muerte en algo impersonal y mecanico (Escriva,
2008). Millones de personas murieron a consecuencia de bombas, gases y armas
industriales. Esto convirtio al siglo XX en el siglo de las muertes masivas y la brutalidad
sin precedentes. Asi que, como afirma Abellan (2015), “no es de extranar que el siglo
XX sea también el de las representaciones de ésta” (p. 182). Y es que, la representacion

visual de la muerte también cambio radicalmente.

103



La muerte disefiada: representacion e invisibilidad de la muerte en practicas artisticas en Esparia (1975-2025)

Durante la Primera Guerra Mundial, Europa presencié la circulacion masiva de
fotografias bélicas en la prensa. Por primera vez, el publico pudo contemplar
imagenes sin censura de cadaveres humanos en el frente (De la Cruz, 2018, pp. 153—
154). Este hecho supuso un punto de inflexion en la mirada del espectador moderno,
que accedia por primera vez a una visualizacion directa de la realidad bélica. Ya a
mediados del siglo XIX, fotografias como las de Alexander Gardner y James Gibson,
tomadas en la batalla de Antietam (1862), habian generado una mezcla de repulsion y
fascinacion. Segun Escriva (2008), estos registros fotograficos permitieron que “los
espectadores se enfrentaran por primera vez a la muerte retratada como verdad

emulsionada en soporte fotografico” (p. 58).

Esta transformacion no solo afecto a la forma en que se representaba la muerte, sino
también a como se la concebia desde lo social y lo afectivo. Como senala Jesus de Miguel
(1995), es en los siglos XX y XXI| cuando “las personas se empiezan a preocupar por la
muerte de los otros”, marcando un cambio profundo en la sensibilidad colectiva frente
a la muerte masiva. En su ensayo Consideraciones de actualidad sobre la guerra y la muerte
(1915), Sigmund Freud reflexiona sobre la relacion de los seres humanos con la muerte,
especialmente en tiempos de guerra. Uno de los puntos mas importantes que plantea
es la ausencia de representacion de la propia muerte en el inconsciente. Freud explica
que el ser humano racionaliza la muerte de distintas formas para poder sobrellevarla.
Por ejemplo, en la vida cotidiana, la gente tiende a ignorar su propia mortalidad o a verla

como algo lejano.

Mostramos una patente inclinacion a prescindir de la muerte, a eliminarla de la vida.
Hemos intentado silenciarla e incluso decimos, con frase proverbial, que pensamos tan
poco en una cosa como en la muerte. Como en nuestra muerte, naturalmente. La muerte
propia es, desde luego, inimaginable, y cuantas veces lo intentamos podemos observar
que continuamos siendo en ello meros espectadores. Asi, la escuela psicoanalitica ha
podido arriesgar el aserto de que, en el fondo, nadie cree en su propia muerte, o, lo que
es lo mismo, que en lo inconsciente todos nosotros estamos convencidos de nuestra

inmortalidad (Freud, 1915 ,p. 12)
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La guerra, sin embargo, obliga a confrontar la muerte constantemente, lo que genera
una crisis psicoldgica y cultural. Y, en tiempos de paz, la muerte es vista como algo
excepcional (accidentes, enfermedades). En la guerra, se vuelve una realidad cotidiana. Es
evidente que la guerra tiene que aventar esta consideracion convencional de la muerte.
La muerte no se deja ya negar; tenemos que creer en ella. Los hombres mueren de
verdad, y no ya aisladamente sino muchos, decenas de millares, y a veces, en un dia

(Freud, 1915 ,p. 14)

Las ideas de Freud sobre la muerte influyeron en pensadores existencialistas como Heidegger,
Sartre y Camus, quienes abordaron la angustia ante la muerte, la finitud y la falta de sentido de
la vida. Su andlisis anticipa debates sobre la angustia existencial y la forma en que la sociedad
lidia con la muerte: “recordamos la antigua sentencia si vis pacem, para bellum. Si quieres
conservar la paz, preparate para la guerra. Seria de actualidad modificarlo asi: si vis vitam,
para morten. Si quieres soportar la vida, preparate para la muerte” (Freud, 1915, p. 2I)
En suma, el siglo XX instaurd una nueva gramatica de la muerte: industrial, anonima,
mediatizada y global. Un legado que no solo marcé el arte y la cultura visual, sino que
también transformo nuestra manera de mirar, de recordar y de comprender la fragilidad

de la vida humana frente a las fuerzas impersonales de la historia.

La angustia existencial

En el plano filosofico, el siglo XX en Europa estuvo profundamente marcado por las
consecuencias €ticas, sociales y espirituales de las guerras mundiales. La mecanizacion
de la muerte, su escala sin precedentes y el aparente sinsentido de tanta destruccion
provocaron una profunda crisis de valores, erosionando las creencias religiosas
tradicionales y sumiendo a la sociedad en el nihilismo. Esta pérdida generalizada de
sentido desembocd en una sensacion de vacio existencial que impregno todos los
ambitos del pensamiento contemporaneo (Morin, 2003; Vovelle, 2002; Aries, 2000).
En este contexto de incertidumbre y escepticismo, surgio el existencialismo como una

corriente filosofica que busco responder a las preguntas fundamentales sobre el sentido
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de la vida, la libertad, la muerte y la responsabilidad individual. Filosofos como Martin
Heidegger, Jean-Paul Sartre y Albert Camus abordaron la experiencia humana desde la
conciencia de la finitud y el absurdo, planteando que la Unica certeza es la muerte, y que

esta deberia ser el punto de partida para pensar la existencia.

Para Martin Heidegger (1889—-1976), la muerte no es simplemente un hecho biolégico
que ocurre al final de la vida, sino una posibilidad constante e ineludible que define
nuestra existencia. En su obra Ser y tiempo (1972), introduce el concepto de Dasein —el
ser-ahi— para referirse al modo de ser del ser humano, caracterizado por su capacidad
de cuestionarse y de comprender su propia existencia. Segun Heidegger, el ser humano
vive siempre ya proyectado hacia su fin, y la conciencia de esta temporalidad lo enfrenta
con su libertad radical. En esta linea, la angustia —a diferencia del miedo, que se dirige
hacia algo concreto— surge cuando el Dasein se enfrenta a la Nada, revelando la falta
de un sentido Ultimo y objetivo en la vida. Esta experiencia, lejos de ser paralizante,
puede llevar al individuo a vivir de forma mas auténtica, asumiendo la responsabilidad de

construir su propio ser.

Por su parte, Jean-Paul Sartre (1905—-1980), en El ser y la nada (1977), también aborda
la muerte desde una perspectiva existencial, aunque con un enfoque diferente al de
Heidegger. Para Sartre, la muerte es un hecho biolégico sin significado trascendental.
A diferencia de Heidegger, quien cree que la conciencia de la muerte puede hacernos
vivir con mayor autenticidad, Sartre sostiene que la muerte no revela nada: cuando llega,
simplemente dejamos de ser. No la experimentamos ni extraemos de ella ningun tipo de
verdad sobre nuestra existencia. Por ello, el filosofo francés insiste en que no debemos
preocuparnos por la muerte, sino por como usamos nuestra libertad en vida. En su
vision, la existencia precede a la esencia: no hay un destino prefijado ni una naturaleza

humana dada; somos lo que hacemos con nuestra libertad.
En este sentido, Sartre propone un existencialismo comprometido, donde el sentido de
la vida no es dado, sino creado a través de nuestras elecciones. Asi, tanto Heidegger

como Sartre, aunque con matices distintos, sitian a la muerte en el centro de la reflexion
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sobre el ser. Para ambos, la muerte es un limite insoslayable que obliga al ser humano
a confrontarse consigo mismo, con su libertad y con la responsabilidad de dotar de

sentido a una existencia que, en si misma, carece de proposito intrinseco.

El siglo XX oscilo, por tanto, entre la racionalizacion de la muerte y su mitificacion
tragica y pasional —como simbolo de rebelion, angustia o vacio existencial—. Mientras
que la medicina intentd eliminarla, la guerra, la filosofia y el arte, como veremos en el

siguiente bloque, la convirtieron en una obsesion cultural.

En suma, la evolucion de la idea de la muerte en la modernidad occidental muestra
un transito complejo: de lo publico a lo privado, de lo sagrado a lo cientifico, de lo
ritual a lo emocional, y finalmente, de lo racional a lo tragicamente existencial. Esta
trayectoria no solo ilustra como las sociedades gestionan la finitud, sino también como
la muerte se convierte en un espejo privilegiado de sus valores, miedos, contradicciones

y aspiraciones mas profundas.

2.1.2.6 Historia del mundo actual

“En la actualidad, la muerte (propia o de los otros) es un tema prohibido, o tabu. En
el mundo feliz postmoderno como el actual la muerte es evitada, retrasada al maximo,
escondida” (De Miguel, 2024, p. 3). Si la sociedad del siglo XX creyé haber alcanzado
un punto limite en su relacion con la muerte tras los horrores de la Segunda Guerra
Mundial, los acontecimientos posteriores no hicieron sino profundizar y complejizar aun

mas dicha percepcion. Ya lo advertia Louis-Vincent Thomas (1975), al sehalar que:

Los progresos espectaculares de las ciencias y las técnicas, la reorganizacion de ciertas
estructuras sociales, particularmente de la familia, el establecimiento de una civilizacion
capitalista industrial basada en la rentabilidad y el beneficio, generaron transformaciones
fundamentales: desacralizacion, desocializacion, nueva concepcion de la enfermedad, de

la muerte, de la salud, primacia de lo econémico, tabu creciente con respecto a la muerte
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y al duelo, son todos puntos importantes que han llevado a creer en la existencia, hoy, de

una muerte cambiada. (p. 290)

En efecto, la segunda mitad del siglo XX y lo que va del XXI, la sociedad ha sido
testigo de una sucesion vertiginosa de crisis que han alterado radicalmente el modo
en que las sociedades occidentales se enfrentan a la muerte: la amenaza nuclear, las
guerras televisadas, la exposicion directa a muertes en masa a través de los medios
de comunicacion, las crisis migratorias, los atentados terroristas globales, la reciente
pandemia de COVID-I9 o las catastrofes naturales, han convertido a la muerte en un
fendmeno omnipresente y, paradojicamente, cada vez mas incomprendido. Todo ello ha
derivado en la concepcion social de una muerte que se ha alejado del entorno familiar
y comunitario, para volverse una experiencia silenciada, insensibilizada e individualizada.
Esta transformacion ha sido ampliamente analizada por autores como Geoffrey Gorer,
Edgar Morin, Philippe Ariés, Louis-Vincent Thomas o Max Weber. Todos ellos coinciden
en sefnalar que la muerte contemporanea ha sido expulsada del centro de la vida social.

Thomas (1975) ofrece una observacion inquietante al afirmar:

El concepto de muerte no es la muerte, y esto es lo terrible [...] La muerte, que
carcome su propio concepto, va entonces a carcomer a los otros conceptos, a socavar
los puntos de apoyo del intelecto, a subvertir las verdades, a condenar a la conciencia

al nihilismo. ( p. 183)

No solo se la evita, sino que se la oculta. Incluso, durante las ultimas décadas, muchos
historiadores y especialistas de las ciencias sociales han compartido esa actitud de
evasion, convirtiéndose —como sugiere Aries (2000)— en complices involuntarios
de su tiempo, reacios a pensar la muerte con la profundidad que exige su impacto
cultural. Fue precisamente el etnologo Geoffrey Gorer quien, segtn Aries, “encabezo la
recuperacion de la reflexion en torno a la muerte” (p. 290), al denunciar que la sociedad
contemporanea habia sustituido la muerte publica por un tabu comparable al que antes
representaba el sexo. Desde esta perspectiva, la muerte contemporanea no solo se

convierte en un problema epistemoldgico y filosofico, sino también en una amenaza
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simbolica que pone en cuestion los cimientos mismos del pensamiento moderno.
Veamos, a continuacion, algunas de las caracteristicas mas importantes que definen la

mentalidad de la sociedad contemporanea en torno a la muerte.

La muerte como experiencia individualizada

En la sociedad contemporanea, marcada por el auge del individualismo, la muerte se
ha convertido en un fendmeno cada vez mas silenciado e invisibilizado. El individuo
moderno, moldeado por valores como la autonomia, la autorrealizacion y la libertad
personal, percibe la muerte como una amenaza a su identidad y continuidad. Como
senala Jesus M. de Miguel (1995), “el individualismo se ve amenazado por la muerte
y prefiere apartarla” (p. 132), mostrando asi una tendencia a ignorarla o relegarla al

ambito privado y hospitalario.

Gilles Lipovetsky (2010) afirma que el individualismo caracteriza a las sociedades
democraticas avanzadas y se intensifica en la posmodernidad bajo formas como el
narcisismo, mientras que Vicente Verdd lo conceptualiza como “personismo”. En este
contexto, la muerte deja de ser una experiencia compartida colectivamente para volverse
intima, solitaria y emocionalmente autorreferencial. Edgar Morin (2003) destaca que la
conciencia moderna de la muerte implica una “promocion de la individualidad y una ruptura
entre el individuo y su especie” (p. 57), lo que implica una desconexion del sujeto con sus
comunidades de sentido. En tiempos pasados, las sociedades acompanaban colectivamente

la experiencia de la muerte mediante rituales, ceremonias y redes de apoyo.

Hoy, en cambio, como observa Philippe Aries, se espera que cada persona afronte su duelo de
forma autonoma, lo que refuerza la privatizacion del sufrimiento. La comunidad ha dejado de ser

I“

el refugio ante la pérdida, y el “individuo se enfrenta a su condicion mortal sin ningin apoyo, ni
politico, moral o religioso” (Lipovetsky, 2010, p. 62). Este fendmeno, que Morin (2003) denomina
crisis de la muerte, revela en realidad una profunda crisis del individuo, que al replegarse sobre si

mismo se encuentra mas vulnerable que nunca frente al enigma de su propia desaparicion.
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Muerte desacralizada

En el siglo XXI, la muerte ha perdido gran parte de su carga simbodlica, ritual y sagrada. En
contraste con épocas anteriores, en las que el fin de la vida se enmarcaba dentro de una
vision religiosa o trascendente, la sociedad contemporanea ha desplazado esa dimension
hacia una perspectiva material, cientifica e individualista. La secularizacion de la cultura
occidental ha transformado radicalmente la manera en que nos relacionamos con la

muerte, convirtiéndola en un hecho clinico, bioldgico y, en muchos casos, silencioso.

La medicina y la ciencia han reemplazado a la religion como fuentes de sentido y consuelo.
Lo divino ha sido sustituido por lo verificable. La medicina y la ciencia desacreditan a las
antiguas religiones. Lo cientificamente probado sustituye la palabra de Dios. Ahora se esta
en manos de los médicos y son ellos quienes tienen el poder de la supervivencia y los que
se encargan de hacer los milagros. Los milagros de la ciencia (Scherrer, 2022). La muerte,
lejos de aceptarse como un destino inevitable, se ha convertido en una anomalia que la
tecnologia médica intenta posponer indefinidamente. Como apunta Aries (2000), “cada

vez resulta mas dificil saber positivamente si una enfermedad grave es mortal” (p. 234).

Esta medicalizacion, sin embargo, no elimina el temor a la muerte, sino que lo enmascara.
Segun Michel Houellebecq (1998), en el mundo occidental actual, incluso en momentos
de bienestar, la muerte permanece como una presencia latente, una inquietud constante
que emerge en la mente cuando los objetivos vitales y los anhelos pierden fuerza o
direccion. La muerte no desaparece, simplemente se relega al margen de la conciencia,

envuelta en una aparente negacion.

Al mismo tiempo, el pensamiento postmetafisico ha contribuido a aceptar la finitud
humana sin necesidad de un Mas Alla. Como explica Ares (2013), “el debilitamiento
del ser, el fin de la metafisica y el triunfo del nihilismo son fenomenos interconectados
(---) ha aprendido a convivir con su propia finitud y, en consecuencia, con la ausencia de
fundamento” (p. 70). En este marco, el individuo ya no busca certezas absolutas, sino

que asume su vulnerabilidad como parte esencial de su existencia.
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En definitiva, lamuerte en el siglo XXl ya no es un transito hacia lo eterno, sino un proceso
material, desacralizado y oculto. Vivimos mas, pero quizas comprendemos menos la
muerte. De ahi que, como expone el artista Rogelio Lopez Cuenca (s. f.) la iconografia
religiosa, aunque se sigue utilizando en las practicas artisticas contemporaneas, carece

de significado explicito, se encuentra vaciada, quedando relegada al mero valor estético.

La cultura de consumo

En la sociedad actual, marcada por el individualismo y el consumismo, la muerte ha
dejado de ser un acontecimiento colectivo, sagrado y profundamente ritualizado para
convertirse en un fenomeno silenciado y desacralizado. Este cambio esta estrechamente

vinculado a la l6gica del consumo y la busqueda constante de satisfaccion personal.

Segun Lipovetsky (2010), la cultura del individualismo ha promovido una busqueda
desenfrenada del placer inmediato y la felicidad personal, relegando los valores colectivos
y erosionando los vinculos sociales tradicionales. Esta obsesion por la imagen, el
consumo y las experiencias efimeras ha generado una sensacion de vacio existencial, que
Bauman (2025) define como sociedad liquida, donde todo es transitorio y superficial. El
individualismo, aunque ha otorgado mayor libertad y autonomia, ha propiciado también
una cultura dominada por la inmediatez y la fugacidad. Este contexto explica por qué,
como senala Thomas (1975), “una sociedad pragmatica no podia no especular sobre la
muerte rechazandola, de ahi el tema de la recuperacion de la muerte, de los muertos,
incluso de los cadaveres” (pp. 405-406). La muerte, ante el predominio del consumo, ha
sido desplazada del centro de la experiencia humana, tratada como un tabu o convertida

en objeto de fascinacion estética, tal como se observa en el arte contemporaneo.

Vicente Verdu (2007) apunta que el capitalismo de ficcion ha emprendido contra la
muerte “la operaciéon de mayor envergadura que haya conocido la humanidad” (p. 47).
El consumismo, en efecto, funciona como una poderosa estrategia para controlar el

miedo a la muerte, al ofrecer bienes y experiencias que prometen felicidad y evasion.
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La busqueda constante de novedades genera, paraddjicamente, una sensacion de
insatisfaccion y angustia, pues la muerte y la finitud permanecen como limites ineludibles.
La obra de Damien Hirst ilustra esta relacion, proponiendo una reflexion critica sobre
como “el capitalismo ha sustituido a los modelos religiosos tradicionales como sistema
contemporaneo de creencias” (Kuri Alamillo, 2024, p. 25). Asi, el individualismo y
el consumismo no solo transforman la manera en que vivimos, sino también como
concebimos la muerte: ya no como un misterio sagrado sino como una experiencia
despojada de sentido colectivo, mediada por la l6gica del mercado y la cultura de la

imagen.

En conclusion, la cultura del consumo contribuye a la desacralizacion de la muerte,
imponiendo una narrativa que busca domesticarla mediante el consumo de bienes y
experiencias. Este fendmeno refleja tanto una crisis existencial como un cambio profundo

en los valores y rituales que han acompanado a la humanidad a lo largo de la historia.

La muerte espectaculo

La historia del arte y la cultura esta intimamente ligada a la representacion de la muerte.
No solo como transito metafisico, sino también como experiencia visual compartida,
como espectaculo. Desde la Antigiiedad, los seres humanos han sentido una mezcla de
fascinacion, temor y deseo de enfrentarse —aunque sea simbolicamente— a la muerte

ajena. Tal como senala Thomas (1975):

La muerte espectaculo no es un hecho nuevo: desde las arenas antiguas donde los cristianos
padecian el martirio hasta los carretones de la Revolucién francesa o las ejecuciones
capitales de hoy hechas en publico (Sudan, Irak), sin olvidar los actos de tauromagquia, los

hombres han gustado siempre de asomarse a la muerte de los otros. (p. 189)

Esta inclinacion no ha desaparecido; ha mutado con los formatos, y en la era contemporanea

encuentra su maxima expresion en los medios de comunicacion de masas y el arte visual.
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La television fue uno de los primeros dispositivos que traslado el espectaculo de la muerte
al hogar. Con el asesinato de John F. Kennedy en 1963, millones de personas fueron
telepresentes en la tragedia. “Nosotros fuimos teleasistentes [...] Hemos teleparticipado en
ella”, escribe Thomas (1975, p. 189), refiriéndose no solo a la reproduccion del suceso, sino
a la implicacion emocional y politica que este genero en la audiencia global. El asesinato no

fue solo un hecho politico; fue, ante todo, un espectaculo mediatico.

La espectacularizacion de la muerte alcanzé un nuevo punto de inflexion con los
atentados del |l de septiembre de 200l. Tal como senala Fernando Castro Flérez
(2008), “con el I1S se dio un paso mas y es que este fue transmitido en pleno directo”.
La imagen del segundo avion impactando contra la Torre Sur no fue una reconstruccion:
fue hecho real, un acto mortifero disenado para ser visto en tiempo real por millones
de espectadores. El arte contemporaneo ha respondido a esta hiperrepresentacion de
la muerte: desde la fotografia post mortem hasta las instalaciones que abordan conflictos
bélicos, desastres o ejecuciones. La cultura del espectaculo ha absorbido incluso nuestra

relacion con lo mas definitivo: el fin de la vida.

Exceso de informacion frente a las imagenes ausentes

En la era digital, la imagen ha reemplazado a la palabra como medio principal de
comunicacion. Lo visual domina el imaginario colectivo, generando un fenémeno sin
precedentes: la sobresaturacion de imagenes. Este exceso, lejos de enriquecer nuestra
comprension del mundo, nos ha llevado a un estado de anestesia visual frente a fenomenos

tan trascendentales como la muerte.

Desde la invencion de la fotografia por Niépce en 1824, el ritmo de produccion de
imagenes ha aumentado exponencialmente. Como senala el fotdgrafo Samuel Aranda,
“en cinco minutos se hacen mas fotos que durante todo el siglo XX” (Fundacion
Juan March, 2022, 31'42”). Esta avalancha de imagenes ha configurado lo que Gubern

(1997) denomina una “civilizacion de la imagen” (p. 156). En ella, todo lo que ocurre se
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convierte en representacion, como ya advirtio Guy Débord: “Todo lo directamente

experimentado se ha convertido en una representacion” (Débord, 1997, p. 37).

La muerte, que histéricamente fue un hecho intimo, ritualizado y colectivo, ha quedado
atrapada en esta logica de reproduccion masiva. Asi, la imagen de la muerte ya no nos
estremece, sino que se diluye entre miles de fotografias de banalidad cotidiana. La
instalacion 24 hrs. in Photos de Erik Kessels (Fig. 7), compuesta por mas de un millén
de imagenes impresas de un solo dia en Flickr, evidencia esta desmesura: la imagen se

vuelve inmanejable, vacia de sentido.

Frente a esta saturacion, emerge un efecto paraddjico: la ceguera visual. La repeticion
constante trivializa la muerte. La saturacion obliga también a pensar en las imagenes
que faltan: las prohibidas, las ausentes, las silenciadas. Joan Fontcuberta (2020) sostiene
que esta sobreproduccion visual genera también una omision significativa: entramos en
la era de las imagenes ausentes, de las imagenes que no estaban. Durante la Guerra del
Golfo, Serge Daney ya advirtid6 como las camaras incrustadas en bombas mostraban
trayectorias sin estragos, “escamoteando al espectador el horror del sufrimiento”
(Fontcuberta, 2016). Esto plantea una critica directa a la supuesta transparencia mediatica:
la hipervisibilidad es, en realidad, una hiperhipocresia. Las imagenes de Guantanamo o

del cadaver de Bin Laden nunca fueron mostradas; el poder selecciona qué puede ser visto.

Un caso paradigmatico es la fotografia The Falling Man de Richard Drew (2001),
capturada durante los atentados del || de septiembre. La imagen, que muestra a un
hombre cayendo desde una de las Torres Gemelas (Fig. 8), dio la vuelta al mundo,
pero fue rapidamente retirada de los medios por su crudeza y el rechazo que provocé
en el publico. Este acto de censura evidencia la tension entre el hipervisualismo del
presente y la voluntad de invisibilizar el sufrimiento real. Tal como advertia Serge Daney,
citado por Fontcuberta (2016), ciertas imagenes, aunque técnicamente posibles, no
son bienvenidas, y se produce una sustraccion simbdlica alli donde la camara no debe
mirar. Asi, la hipervisibilidad contemporanea convive con una hipocresia mediatica

que exhibe la muerte sélo en tanto sea digerible o espectacular, evitando aquellas
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Fig. 7: 24 Hrs. in photos, 2011. Erik Kessels

Fuente: Exposicion Big Ban Data. Fotografia: CCCB. Recuperado el 12 de junio de 2024 de https://www.cccb.org/es/exposiciones/
ficha/big-bang-data/45167
Fotografia: Gunnar Knechtel Photography, 2014

representaciones que interpelan éticamente al espectador. En este contexto, The Falling
Man'é se convierte en un emblema de la muerte silenciada en medio del estruendo de

imagenes que nos rodea.

En definitiva, la sobresaturacion deimagenes enla cultura contemporanea hatransformado
radicalmente nuestra relacion con la muerte. Como no podia ser de otra manera,
con las imagenes de la muerte ocurre lo mismo: su exceso y repeticion en los medios
ha generado una especie de anestesia colectiva. Esta insensibilizacion visual no solo
responde al volumen desmesurado de representaciones, sino que se ve acrecentada por
otros factores culturales, como el nihilismo contemporaneo y la pérdida de referentes
trascendentes. En un mundo donde la imagen ha sustituido a la experiencia directa,
la muerte se convierte en un contenido mas —consumido, compartido, desplazado

rapidamente por otro estimulo visual.

16 Documental 9/11 The falling man. https://www.youtube.com/watch?v=m3gbxJ4xUDE (Recuperado 20/07/2023)
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Fig. 8: The falling man, 2001. Richard Drew

i H i
Nota: Fotografia que dio la vuelta al mundo y posteriormente fue censurada

Fuente: El Pais. Recuperado el 12 de junio de 2024 de https://elpais.com/elpais/2021/09/09/album/1631205501 234652.html
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€€ La sobresaturacién de informaciones e
imagenes que amenaza al consumidor, de
alguna manera lo anestesia. El consumo de
mensajes de muerte lo afecta escasamente, y

rara vez produce consecuencias practicas 99

(Potel, 1970, p. 153)

A pesar de estar continuamente viendo como la gente muere en cada telediario, en
redes sociales o en producciones audiovisuales, la sociedad permanece en un estado
de apatia e indiferencia. La duplicacion masiva, la estetizacion y la fragmentacion de
estas imagenes generan una distancia emocional que dificulta toda posibilidad de duelo
o reflexion profunda. La muerte se banaliza, se convierte en espectaculo, pero también
en vacio. En este contexto, urge reflexionar no solo sobre la cantidad de imagenes que
circulan, sino sobre aquellas que no vemos, las que han sido censuradas, suprimidas o
silenciadas. Porque es precisamente en esa ausencia donde se esconde, muchas veces,
la verdad mas cruda de nuestra época: una cultura que mira sin ver y que recuerda sin

memoria.

La privatizacion de la muerte

En la cultura occidental contemporanea, la muerte ha sido desplazada del centro de la

vida social hacia los margenes mas ocultos y privados. Aquello que durante siglos formo

parte del entramado ritual, colectivo y familiar, ha sido progresivamente reducido a
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un evento intimo, medicalizado y excluido de la experiencia publica. La muerte, hoy,
se oculta. “En la actualidad la muerte (propia o de los otros) es un tema prohibido, o
tabd. En un mundo feliz postmoderno como el actual la muerte es evitada, retrasada
al maximo, escondida.” (De Miguel, 1995, p. Ill). Este ocultamiento no sdlo es fisico,
sino también simbdlico. La muerte ha perdido su papel pedagogico y comunitario. El
moribundo, en vez de rodearse de sus seres queridos, muere en soledad, en hospitales
o residencias, sin preparacion emocional. “Por razones que desbordan las exigencias
econdmicas, el hombre es privado de su muerte: muere solo, en el asilo o en el hospital,
sin preparacion psicologica” (Thomas, 1975, p. 10). A esta soledad se suma una negacion
de su derecho fundamental a conocer su condicion. Como indica Aries, “las nuevas

costumbres exigen que muera en la ignorancia de su muerte” (Aries, 2000, p. 231).

Este fenomeno implica una pérdida del moribundo de su protagonismo. La familia, que
antes acompanaba, ahora delega en la figura médica, convertida en una suerte de mago
tecnocratico. “La misma familia es complice y, en general, abandona toda responsabilidad
en manos del médico-mago” (Aries, 2000, p. 298). Esta transferencia de decisiones deja
al enfermo sin voz ni voto. Heidegger advertia que “poder morir es poder ser si mismo”
(Han, 2018, p. 19), pero la medicalizacion y el silenciamiento anulan ese derecho, diluyendo
la muerte en burocracias y protocolos hospitalarios. Y a nivel general, socialmente, la
muerte también ha sido excluida del imaginario cotidiano. Al no verla, no se la reconoce.
“El hombre actual, al no verla lo bastante a menudo y lo bastante cerca, la ha olvidado:
la muerte se ha vuelto salvaje, a pesar de la apariencia cientifica que la disfraza” (Aries,
2000, p. 288). Incluso su mencion se evita, como si pronunciarla pudiera convocarla.

(Aries, 2011, p. 33).

En resumen, la muerte ha sido privatizada: encerrada entre paredes blancas, despojada de
ritual, silenciada por pudor y sustituida por discursos clinicos. Esta privatizacion no solo
transforma como morimos, sino también cdmo vivimos. Al ocultar la muerte, ocultamos
una parte esencial de la experiencia humana. En la pelicula de Rosselini, Alemania, aho
cero (1948) se manifiesta en la prohibicion de tener contacto con lo relacionado con la

muerte segun la edad que se tenga (Fig. 9).
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El hospital como lecho de muerte

La transformaciéon del morir en la sociedad contemporanea es uno de los fenémenos
culturales mas reveladores del cambio de mentalidad moderno. La muerte, que durante
siglos acontecia en el ambito doméstico, rodeada de la familia, los vecinos y los rituales
propios de cada cultura, ha sido desplazada a un espacio impersonal: el hospital. Lo
que antano fue una escena intima y compartida, se ha convertido en un procedimiento
clinico, gestionado entre datos, monitores y protocolos. Como sehala Philippe Ariés
(2011): el hogar y el ambiente familiar ha sido sustituido por el hospital y la soledad. El

hospital ocupa en nuestros dias el lugar para morir.

En este nuevo escenario, el lecho de muerte ha perdido su sentido simbdlico. La habitacion
del hospital es un espacio aséptico, disehado mas para contener la muerte que para
acompanarla. Sus paredes blancas, sus luces frias y su rigidez funcional impiden cualquier

forma de duelo compartido o de expresion del dolor. “Unas habitaciones, cuanto menos

Fig. 9: Alemania, aio cero. 1948, Rossellini

- ¢Qué hace aqui?
- ¢Cuantos anos tienes?

Fuente: Rossellini, R. (Director). (1948). Alemania, afio cero [Pelicula].
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asépticas, seran las encargadas de resguardarnos de la muerte del otro y evitaran que
trascienda cualquier emocion de dolor”, explica Aries (2011, p. 288). El objetivo no parece

ser solo curar, sino también mantener la muerte oculta, fuera de vista.

El hospital adopta, entonces, un papel ambiguo. Se convierte en el nuevo lecho de
muerte, pero no en el lugar donde se transita la muerte acompanado. Como dice
Thomas (1975, p. 404), “la sociedad occidental sélo acepta la muerte con la condicion
de volverla aséptica con la excusa de la higiene”. Esta supuesta limpieza no solo es fisica,
sino también emocional: se evita el escandalo del llanto, del desgarro, del adios. En
este contexto, el moribundo —ya no un sujeto activo del ritual— se convierte en un
“paciente”, alguien a quien se le administra la muerte desde la objetividad técnica. Incluso
el momento de certificar la muerte se somete al lenguaje de la ciencia. “El sabio [...]
otorga prioridad a la ausencia total de actividad cerebral -confirmada por un trazado

llano en el electroencefalograma- [...] durante un ‘tiempo considerado suficiente

(Thomas, 1975, p. 10). La muerte se diagnostica.

Este cambio en el modo de morir revela una severa incomodidad cultural con la muerte.
Aries sostiene que “morir a escondidas o el enmascaramiento de la muerte es el efecto
de un rechazo a admitir la muerte de aquellos a los que se ama”, lo que implicaria
una forma de cuidado y proteccion. Sin embargo, Gilles Lipovetsky (2010) plantea una
vision mas cruda: no es sensibilidad, sino desarraigo e indiferencia. El moribundo ya no
muere en comunidad, sino en un sistema que prioriza la eficacia sobre la empatia. Asi,
el hospital como nuevo lecho de muerte refleja una civilizacion que ha renunciado a
mirar de frente su final. La muerte, al igual que muchas otras realidades incomodas, se

administra y se oculta.

La industria funeraria

En la sociedad contemporanea, los rituales funerarios han sufrido una profunda

transformacion. Lo que antano fue un acto intimo, simbolico y profundamente ligado a la
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comunidad y a las creencias espirituales, ha sido absorbido por la l6gica de la eficiencia, la
higiene y el profesionalismo. Como senala Thomas, “las pompas flnebres se transforman
en servicios tanatologicos; se crean complejos funerarios” (1975, p. 10). La muerte ha
dejado de ser un asunto de los vivos para convertirse en una gestion técnica de los
cuerpos. Esta evolucion nos confronta con una paradoja: mientras el ritual se preserva

en lo formal, ha perdido gran parte de su carga emocional y simbdlica.

La pelicula Despedidas (Okuribito, 2008) del cineasta japonés Yojiro Takita, ilustra con
delicadeza este proceso desde una perspectiva cultural. En la tradicion japonesa, el
cuidadoso lavado y embellecimiento del cuerpo se realiza como un acto sagrado de
despedida, cargado de respeto, sensibilidad y belleza. El protagonista, un musico que
acaba trabajando como amortajador, se ve confrontado con la dignidad del cuerpo

muerto y con la emocion humana que rodea el momento del adios.

Esta vision contrasta de manera notable con la forma en que, en muchas sociedades
occidentales industrializadas, el ritual se ha reducido a un protocolo estandarizado,
disenado mas para mitigar el impacto visual de la muerte que para integrarla en el proceso
vital. El aseo del difunto, que tradicionalmente preparaba al muerto para la eternidad con
una postura solemne, ha sido transformado en una operacion cosmética que busca dar
una apariencia de vida (Aries, 2011). A finales del siglo XX, la industria funeraria adopto
esta estética del bello cadaver, no como una expresion de reverencia, sino como parte
de su estrategia de visual merchandising. El cuerpo muerto, cuidadosamente magquillado
y vestido, es ahora un producto mas dentro del escaparate de la muerte, disenado para

tranquilizar a los deudos y maquillar el hecho inevitable de la descomposicion.

Esta inquietud por la descomposicion corporal no es nueva. Edgar Morin recuerda que
“de este horror han surgido todas las practicas a las que ha recurrido el hombre, ya
desde la prehistoria, para apresurar la descomposicion (cremacion y endo-canibalismo),
para evitarla (embalsamiento) o para alejarla” (2003, p. 26). El rechazo moderno hacia
el cuerpo muerto sigue siendo una constante, aunque ahora se exprese en forma de

practicas higiénicas, desinfeccion, y aislamiento del difunto. Este desdén por la fisicidad
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de la muerte ha sido abordado también por la artista mexicana Teresa Margolles. En
su instalacion 37 cuerpos, realizada con sudarios reales que envolvieron cadaveres en
la morgue, pone de relieve la crudeza del deterioro fisico y la violencia simbolica del
tratamiento institucional de los muertos. Su obra nos obliga a mirar aquello que la

industria funebre intenta ocultar: la verdad tangible y perturbadora de la muerte.

En definitiva, los rituales funerarios actuales, lejos de reconfortar o acompahar, muchas
veces ocultan el drama existencial bajo una capa de profesionalismo y artificio. La
muerte, gestionada por terceros, ha sido convertida en un tramite mas. Entre la pompa,
la frialdad técnica y la estetizacion, lo que se pierde es precisamente lo que le daba

sentido: el acto humano de despedirse.

Escapar al culto de los muertos

En la sociedad contemporanea, marcada por el hedonismo, la eficiencia y el rechazo
del sufrimiento, el culto a los muertos ha sido progresivamente desmantelado. Lo que
antes constituia un eje simbolico y cultural en torno al cual giraban los ritos funerarios,
la memoria y la espiritualidad, hoy se reduce a una gestion higiénica y rapida del cuerpo.
Como senala Verdu (2006), una vez el enfermo ha fallecido, lo importante es deshacerse
del cadaver cuanto antes. Esta urgencia pragmatica ha reducido los rituales funerarios

tanto en tiempo como en significacion.

La muerte, en palabras de Baudrillard (1993), “se ha vuelto obscena y molesta” (p. 215). Se
la elimina del campo visual y emocional porque incomoda. Se ha vuelto algo que debe ser
apartado, como si su sola presencia amenazara el mito del bienestar permanente. Esta
aversion se expresa simbdlicamente en la preferencia creciente por la incineracion, forma
moderna de reducir al muerto a su vestigio minimo, como diria el propio Baudrillard. Si
bien en otros tiempos esta practica suponia una "ruptura con las creencias cristianas, hoy
se justifica en nombre de la racionalidad y la negacion de la idea de supervivencia "(Ariés,

2000, p. 250). La incineracion representa el medio mas radical para desembarazarse de
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los muertos, en nombre de la limpieza, la eficiencia y la falta de espacio (Aries, 2011).
La modernidad no sélo ha eliminado al muerto, sino también el duelo. A mediados
del siglo XX, a los rituales espontaneos o culturalmente normados de duelo les ha
sucedido un proceso inverso: su prohibicion silenciosa. Baudrillard (1993) afirma que “lo
elegante es ocultar la pena” (p. 215), ya que podria perturbar el equilibrio emocional de
los demas. En esta logica del bienestar, toda alusion a la muerte resulta inconveniente.
El duelo es ahora un tramite interno y apresurado, vedado y silenciado. El culto a los
muertos disminuye, y con él la posibilidad de conectar con la finitud que define nuestra
humanidad. Thomas (1975) senalaba como los funerales y los ritos del duelo van siendo
“escamoteados” (p. 10). En paralelo, Jankélévitch (2002) observaba que el ser humano
moderno “se impide a si mismo pensar en aquello que no es mas que demasiado evidente:

su vacio, su lamentable nada, el inevitable final que nos acecha” (p. 53).

Sin embargo, esta huida del cuerpoy del duelo parece encontrar una paraddjica controversia
en los memoriales. Mientras que el cuerpo fisico desaparece de la escena, el lugar mismo
donde ocurrid la catastrofe se carga de un valor simbdlico irreemplazable. Como los
antiguos cenotafios —monumentos funerarios que honran a los muertos sin contener
sus restos—, estos espacios se erigen como templos de memoria colectiva. Las grandes
masacres contemporaneas, como los atentados yihadistas o los genocidios del siglo XX,
reclaman con urgencia un espacio para el recuerdo. El escenario mismo del horror, como
ocurrid con los campos de concentracion convertidos ahora en museos, se transforma en
un nuevo lugar de culto laico, un lugar sin cadaveres, pero cargado de presencia simbolica.
Podemos observar como estos memoriales contemporaneos sustituyen al culto
tradicional. Obras como el Memorial de Auschwitz-Birkenau en Oswiecim, Polonia, el
Memorial del 11S en Nueva York o el Memorial del I1IM en Madrid (Fig. 10) cumplen una

funcion emocional y simbdlica similar a la de aquellos cenotafios.

Lo inquietante es que estos memoriales, aunque dedicados a la muerte, omiten
deliberadamente la imagen del muerto. En ellos, la representacion directa del cadaver es
sustituida por el vacio, el silencio o la abstraccion estética. En palabras de Canetti, “uno

muerto y uno mas no son dos muertos” (2017, p. 329), subrayando como la acumulacion
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de victimas no genera necesariamente una experiencia acumulativa del duelo. Lo que
se escenifica es una ausencia, una elipsis visual que apunta a un horror que no puede
ser mostrado. No obstante, la cultura contemporanea puede haber intentado escapar
del culto a los muertos, pero la muerte continda generando simbolos, espacios y
obras. Aunque los ritos tradicionales se debilitan, surgen formas nuevas de recordar,
de significar la pérdida y de buscar sentido. En este contexto, las practicas artisticas
contemporaneas han comenzado a interrogar el estatuto de estos monumentos. El
proyecto Nada tan invisible'” (2019), de Rogelio Lopez Cuenca y Elo Vega, se plantea
como intervenir criticamente en estos espacios conmemorativos que, en su aparente
monumentalidad inalterable, “silencian mas que muestran el caracter irresuelto del

conflicto” (Garcia Alarcon, 2019).

No obstante, no debemos dejar de mencionar que mientras que en occidente prima
este tabu, en otras culturas mantienen una estrecha relacion entre vivos y muertos.
Por ejemplo, en México con la profunda debocion a La Santa Muerte, la celebracion
del Dia de los Muertos o en El Cairo (Egipto), donde muchas personas viven en las
tumbas y mausoleos de sus difuntos familiares debido a cuestiones econdmicas,
principalmente. El cementerio de El Cairo, conocido como La ciudad de los muertos,

alberga a aproximadamente un millén y medio de vivos.

17 Véase texto completo en: https://www.lopezcuenca.com/nada-tan-invisible/ Recuperado el 30 de julio 2025
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Fig. 10: Memoriales en los escenarios de la tragedia

- 3 R o AEe Py |

Nota: De izquierda a derecha: Museo Estatal de Auschwitz-Birkenau, Memorial 9/11 en Nueva York y Memorial 11M en Madrid.
Fotografia: Elaboracion propia y Fotografia Memorial 11M (Madrid): Fotografia del monumento a las victimas del 11-M (autor
desconocido, s. f.).

Fuente: COPE. Recuperado el 12 de junio de 2024 de https://www.cope.es/actualidad/mas-madrid/noticias/criticas-ayuntamiento-
por-reformar-antes-monumento-las-victimas-del-11-m-20190312_372009
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MUERTE Y
REPRESENTACION

Hasta aqui hemos observado cémo las mentalidades sobre la muerte han variado a lo
largo del tiempo, incluso de forma muy contrastada. Este recorrido previo va a permitir
comprender las raices ideoldgicas y antropoldgicas de esas representaciones, revelando
como se entrelazan con la politica, la religion, la ciencia o la economia de su tiempo. La
muerte ha sido representada como transito, castigo, descanso, misterio o negacion, y
estos enfoques no son arbitrarios sino que responden a una forma de estar en el mundo
y de concebir el Mas Alla. Su concepcion, estrechamente vinculada al contexto historico,
ha dado lugar a multiples formas de representacion visual, en las que se han plasmado
tanto los temores como las creencias, rituales y aspiraciones propias de cada época. La
muerte, como fenomeno universal, ha sido modelada simbolicamente por cada cultura
segun sus estructuras de pensamiento, configurando una iconografia que sirve no solo

como expresion estética, sino como documento historico y social.
En su necesidad de comprender la muerte, vencerla, atraparla o no olvidarla, el hombre
se ha servido de la representacion y el arte a lo largo del tiempo (Morin, 2003). La

propia incertidumbre sobre el fenébmeno de la muerte ha hecho que se fabriquen
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creencias y supersticiones construyendo, en ocasiones, un mundo paralelo e invisible
para el ojo humano pero muy presente y real en el imaginario colectivo. El britanico
Damien Hirst titulaba la imposibilidad fisica de la muerte en la mente de alguien vivo la obra
en la que utilizaba en 1991, un ejemplar de tiburén a escala real y lo metia en formol
para conservarlo, aludiendo a esa dificultad de pensar en la muerte y necesitar vencerla,

comprenderla o explicarse el sentido de la vida.

Por ello, el presente bloque se centra en el estudio de la representacién de la muerte
a través del arte, prestando especial atencion a su evolucion iconografica y simbdlica.
Analizaremos como las imagenes han configurado, reforzado o desafiado las mentalidades
sobre la muerte. Si bien el capitulo anterior nos exigia una mirada desde la antropologia,
la sociologia o la filosofia, este nuevo enfoque nos permitira abordar las obras artisticas
desde su capacidad para condensar, transmitir y transformar los imaginarios colectivos
sobre el morir. “La momia, el esqueleto, el craneo vaciado, metaforas, representan lo
que no es visible ni palpable en la realidad humana, sus creencias, sus valores, su cultura”

(Duvignaud, 1973, pp. 275-276).

A través del analisis de piezas claves de distintas épocas y contextos culturales,
veremos como el arte no solo ilustra la muerte, sino que contribuye activamente a su
conceptualizacion. Se trata, en definitiva, de estudiar no solo lo que se muestra, sino por

qué se muestra asi y qué efectos simbolicos produce en quienes miran.

2.2.1.lconografia y simbolismo de la muerte

Iniciaremos una revision de la representacion de la muerte por épocas para llegar a
la representacion e imagen de la muerte en la actualidad. Veremos como sistemas
de representacion e iconografia de distintos tiempos de la historia coinciden en
manifestaciones artisticas de otros periodos o incluso conviven con nuevas formas de
representacion de la muerte. Conectaremos estas formas de representacion con el

pensamiento de la época estudiado en el apartado anterior y analizaremos diversas
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cuestiones en funcion de la representacion, como la importancia de la técnica, la
iconografia, la intencion del autor, asi como la relacion con acontecimientos de la época.
Debemos mencionar que para abordar este recorrido se utilizaran referencias del

mundo occidental, de las que ha bebido la cultura espanola.

2.2.1.1 Prehistoria. La sepultura como reflejo del caracter social

Como vimos en el bloque anterior, nuestros antepasados prehistoricos ya enterraban
a sus semejantes, es decir, destinaban lugares especificos para las inhumaciones. En una
primera instancia, de forma individual y mas adelante de forma conjunta, junto al resto
de fallecidos. Lo destacable es que este hecho convierte al ser humano en un ser social
(Morin, 2003; Thomas, 1975). Buena prueba de ello son algunas de las estructuras de
caracter funerario de este periodo que han llegado hasta nuestros dias. Estas se basan
en grandes losas de piedras donde dependiendo de su composicion, se han denominado:
doélmenes, cromlench, menhires, tumbas de corredor, navetas, entre otros. En Espana,
unos ejemplos relevantes de enterramientos los encontramos en la Cueva de los

Murciélagos'® (Albufiol, Granada) o el Dolmen de Menga en Antequera (Fig. 11).

Esta dltima estructura se caracteriza por estar realizada con losas enormes de piedra,
donde se encuentra una camara funeraria en su interior, la cual se utilizé como tumba
colectiva, lo que revela una concepcion de la muerte ligada a rituales y creencias en
una vida después de la muerte. Se cree, segun el proyecto De los museos al territorio:
actualizando el estudio de la Cueva de los Murciélagos de Albufiol (Granada)'®, que por su
construccion monumental y su orientacion tenian una importancia simbolica y ritual, con
lo que el Dolmen de Menga no solo seria un espacio funerario, sino también un centro

de rituales y culto a los antepasados, reflejando asi una vision de la muerte como parte

18 https://cuevamurcielagosalbunol.com/historia-de-la-cueva/ Recuperado el 9 de mayo 2024

19 De los museos al territorio: actualizando el estudio de la Cueva de los Murciélagos de Albufiol (Granada) es un proyecto de
investigacion del programa de Jévenes Investigadores (CM/JIN/2021-009) de la Universidad de Alcald y financiado por la Comunidad
de Madrid llevado a cabo en 2022-2023. Recuperado el 30 julio 2025, de https://cuevamurcielagosalbunol.com/
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Fig. 11: Dolmen de Menga, Antequera. Malaga.

Fuente: Junta de Andalucia. Recuperado el 17 de junio de 2024 de https://www.museosdeandalucia.es/web/conjuntoarqueologicod
olmenesdeantequera/-/dolmen-de-menga-cueva-de-menga

de una tradicion comunitaria y espiritual. Asimismo, el empleo de la piedra en estas
estructuras adquiere ya en este periodo un fuerte componente simbdlico: la solidez,
permanencia y resistencia del material refuerzan la intencion de eternizar la memoria
de los muertos y establecer un vinculo perdurable entre los vivos y sus antecesores.
Esta simbologia de lo imperecedero acompanara a la cultura funeraria a lo largo de la
historia, consolidandose como un lenguaje visual de permanencia frente a lo efimero de

la vida.

2.2.1.2 Arte Antiguo. Permanencia en el tiempo

Objetos funerarios

Durante la Edad del Bronce se documentan diversos tipos de enterramientos que revelan

complejas estructuras sociales y una concepcion de la muerte estrechamente ligada al

poder, el prestigio y el ritual. En este periodo destacan tanto las tumbas individuales

como los enterramientos colectivos, en los que se incluyen ajuares compuestos por
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objetos de lujo y armamento, tales como ceramicas campaniformes, brazales de
arquero?, puntas de flecha y pufales de cobre. La introduccion del metal, especialmente

del cobre, simbolizaba una nueva fuente de prestigio y diferenciacion social.

Estos elementos funerarios no eran meros acompanamientos simbolicos: manifestaban
una ideologia del poder anclada en la posesion de armas y en la participacion en rituales
funerarios colectivos. Es significativo, por ejemplo, el uso de vasos campaniformes
en los que se consumian bebidas alcohodlicas, como la cerveza, durante ceremonias

conmemorativas (Museo Arqueoldgico Nacional, s.f.).

Dentro de este mismo contexto cronologico, encontramos en los asentamientos
argaricos de la Peninsula Ibérica enterramientos bajo el suelo de las viviendas, lo que
sugiere un deseo de mantener a los difuntos cerca de la comunidad de los vivos. Esta
practica, lejos de ser uniforme, revela diferencias sustanciales en funcion del género,
la edad y el estatus social. No todas las personas accedian al mismo tipo de sepultura
ni al mismo ajuar funerario. Estudios comparativos entre los enterramientos argaricos
ponen de manifiesto, por un lado, marcadas diferencias de género —como evidencia la
presencia de diademas de oro en tumbas de mujeres de alto rango, como la de Caravaca
de la Cruz—y, por otro lado, la consolidacion de una estructura social jerarquizada y
hereditaria, como demuestra la existencia de tumbas infantiles con ajuares significativos

(Museo Arqueologico Nacional, s.f.).

En esa misma linea interpretativa, algunos objetos hallados en contextos funerarios
apuntan a una dimension simbdlica vinculada al transito al Mas Alla. Asi lo evidencian
piezas como el soporte de Les Ferreres de Calaceite (Teruel), hallado en una tumba
como parte de un ajuar?'. Se trata de un objeto de bronce que, segin Armada y Rovira

(2011), formaria parte de un brasero, coronado por una figura de caballo. Este animal,

20 Los brazales de arquero eran utilizados para proteger el brazo del impacto de la cuerda del arco.

21 Formando el ajuar se encuentra también un conjunto de armas, que indica que pertenecio a un personaje relevante. También
aparecieron fragmentos de objetos relacionados con ceremonias rituales, como las tres asas de bronce de un recipiente y un cazo
también de bronce. Esta conjuncién de objetos tan dispares aparece también en tumbas coetdneas del sureste francés, lo que
permite suponer que los difuntos compartian su posicién aristocratica y las ceremonias rituales relacionadas con ella. https://www.
man.es/man/exposicion/recorridos-tematicos/arqueologia-muerte/4-soporte-calaceite.html
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cargado de simbolismo en las tradiciones indoeuropeas, era considerado como el

encargado de transportar a las almas al Mas Alla, lo que refuerza su carga funeraria.

En el suroeste peninsular, durante los siglos VIl al VI a.C,, la cultura tartésica mantuvo
practicas similares, destacando por la riqueza de sus ajuares. Un ejemplo paradigmatico
es el Tesoro de Aliseda?? (Caceres), datado en el siglo VIl a.C., que evidencia el valor
simbdlico y econdmico de los bienes asociados a la muerte. Por su parte, los iberos
desarrollaron un ritual funerario centrado en la cremacién del cadaver, cuya complejidad
variaba en funcion de la posicion social del difunto. Cuando se trataba de una figura
de relevancia, se empleaban piras?® altas con maderas nobles. El cuerpo, vestido
ceremonialmente y acompafnado de sus objetos personales, era incinerado mientras se
lanzaban ofrendas y perfumes al fuego. Posteriormente, las cenizas se recogian en urnas
que se depositaban en la tumba junto a un ajuar, y se celebraba un banquete ritual en honor

al fallecido, al que asistian familiares, allegados y clientes (Museo Arqueologico Nacional, s.f).

Todos estos ejemplos muestran como la muerte constituia un hecho social profundamente
ritualizado. Las ceremonias asociadas al fallecimiento no solo buscaban honrar al difunto,
sino también proteger a la comunidad frente a la amenaza que la muerte representaba.
Desde esta perspectiva, los rituales funerarios pueden entenderse como un mecanismo

de contencién simbdlica ante lo desconocido, generando sentido ante la ausencia.

Esta concepcion trascendental de la muerte se articula también en torno a las primeras
nociones de inmortalidad. Duche (2012) explica que “la relacion entre hombres, dioses
y espiritus fue entendida inicialmente desde el plano de lo sobrenatural, en la relacion
que existe entre el mundo en que vivimos y el que se encuentra mas alla de las estrellas”
(p-37). En otras palabras, el pensamiento magico-religioso otorgaba a la muerte una
dimension de transito hacia otra forma de existencia. Esta vision mistica y simbolica de

la muerte persiste en el arte contemporaneo. Un ejemplo significativo es la obra The

22 Véase Museo Arqueoldgico Nacional. (s.f.). 5. El Tesoro de Aliseda. https://www.man.es/man/exposicion/recorridos-tematicos,
arqueologia-muerte/5-tesoro-aliseda.html (Recuperado el 2 de febrero de 2025)

23 Segun la Real Academia Espafiola (s.f.), una pira es una hoguera donde antiguamente se quemaban cuerpos de difuntos o
victimas de sacrificios.
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Fig. 12: The Tomb of James Lee Byars (La tumba James Lee Byars), 1986

Fuente: Exposicion: James Lee Byars. Perfecta es la pregunta. MNCARS
(Palacio de Velazquez) 2024
Fotografia: Elaboracién propia

1 —
Tomb of James Lee Byars (1986), una escultura en forma de esfera de arenisca pulida que
remite a los ciclos vitales, la nocién de perfeccién y la idea de trascendencia. La materia,
la forma y el concepto se entrelazan para remitir a una interpretacion espiritual de
la existencia humana. La obra, influenciada por filosofias orientales y por un enfoque
estético del misticismo, representa la figura humana desde su desmaterializacion,

evocando lo efimero de la vida y la eternidad de la muerte.

En definitiva, podemos observar que monumentos megaliticos, ajuares lujosos, rituales
de cremacién o banquetes funerarios han servido como formas de expresion simbolica
frente a la muerte. Estas representaciones, analizadas tanto desde la arqueologia como
desde el arte, muestran como el ser humano ha intentado controlar, comprender o
resignificar la muerte mediante practicas sociales y formas visuales. Un ejemplo lo

encontramos en el Vaso de los guerreros de Archena (Fig. |3)
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Fig. 13: Vaso de Los Guerreros de Archena (Murcia), segunda mitad del siglo Ill a.C.

Nota: Fue empleado como urna cineraria del guerrero que lo mandé fabricar, por lo que las escenas representadas buscan ensalzar
su figura tras la muerte.
Fuente: Museo Arqueoldgico Nacional https://www.man.es/man/exposicion/recorridos-tematicos/arqueologia-muerte/6-vaso-

guerreros.html
|

El reflejo de la muerte en el Arte mesopotamico

Recordemos que los mesopotamicos creian en un inframundo llamado Irkalla o Kur,
gobernado por una diosa, Ereshkigal. Y donde no existia un concepto de recompensa o
castigo, sino un destino comun para todos, un reino oscuro donde los muertos vagaban
como sombras (Finkel, s.f). La idea de una vida después de la muerte era negativa y las
representaciones reflejaran, por tanto, su vision fatalista mesopotamica sobre la muerte que

se caracteriza principalmente por ser inevitable e irreversible (Herrero de la Iglesia, 2016).

Egipto: la continuidad en el Mas Alla

Si bien nos es imposible registrar y catalogar toda la iconografia egipcia sobre la muerte
y sus variaciones segun el periodo, si se ha creido conveniente citar algunas de las
interpretaciones y representaciones de la muerte durante el imperio egipcio en general.
A diferencia de la cultura mesopotamica, la representacion de la muerte en el arte

egipcio se caracteriza por su enfoque en la vida después de la muerte y la creencia en
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€6

La ritualizacion de la muerte es un caso
particular de la estrategia global del hombre
contra la naturaleza, hecha de prohibiciones
y de concesiones. Por eso la muerte no fue

abandonada a si misma y a su desmesura, sino
por el contrario aprisionada en unas

ceremonias, transformada en espectaculo

(Aries, 2011, p. 674).

la continuidad del alma. La sociedad egipcia encontré un consuelo para aliviar el duelo.
Quien fuese enterrado* siguiendo el ritual de la momificacién. seria siempre recordado
y no estaria muerto (Museo Britanico, s.f.). Por lo tanto, y segun Seyfried (2022) en el
arte egipcio, la muerte no se vera como el final, sino como una transicion hacia una
vida eterna. Esta concepcion se plasma en monumentos colosales (piramides y tumbas),
esculturas, pinturas murales y complejos ajuares funerarios que reflejan la preocupacion
por la preservacion de la identidad y el estatus social en la otra vida. Sin embargo, en
Egipto también existia la muerte definitiva. Esta era un castigo, como puede verse en la

imagen a continuacion, donde encontramos una figura humana en posicion horizontal

24 Véase mas informacion: La muerte y el Mds Alld en Egipto: momias. Aproximadamente 2686 a. C.—395 d. C. Las galerias de Roxie
Walker. Salas 62-63. British museum.
https://www.britishmuseum.org/collection/galleries/egyptian-death-and-afterlife-mummies
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Fig. 14: Figura humana en posicién horizontal sobre elemento punzante

Fuente: Scherrer, S. (Director), Nelsen, H. (Guionista), & Meyer zu Eissen, R. (Productor). (2022). Las edades de la vida. Historia de la
muerte [Documental]. Februar Film; ZDF; Arte. Recuperado 3 de septiembre 2023, de https://februarfiim.de/filme/die-geschichte-

des-todes/

y alicaida sobre un un elemento punzante (Fig.14). Segiin expone Seyfried: “un cuerpo

malogrado no podria alcanzar el Mas Alla” (Seyfried, 2022, min. 9:02)

Surgieron una serie de deidades relacionadas con la muerte (Fig. 14). Una de las
representaciones mas comunes de la muerte en el arte egipcio es la figura del dios
Anubis, quien era el encargado de guiar a los muertos hacia el Mas Alla. Anubis era
representado como un hombre con cabeza de chacal y se le asociaba con el proceso
de embalsamamiento y la proteccion de las tumbas. Otra figura importante relacionada
con la muerte es Osiris, el dios de la resurreccion y el juicio en el Mas Alla. Osiris era
representado como un hombre con una corona en forma de aten®® y un cetro en forma
de cayado. Se le mostraba como un rey poderoso sentado en un trono, simbolizando
su papel como juez divino de las almas de los muertos. Ra, el dios solar, aparece
recurrentemente simbolizando el ciclo de muerte y renacimiento (Seyfried, 2022).
Ademas de la representacion de figuras divinas (Fig. 15), el arte funerario del Antiguo

Egipto ofrece un detallado testimonio visual de los rituales relacionados con la muerte,

25 Segun el Collins English Dictionary (HarperCollins Publishers, s.f.), Aten era el disco solar adorado como Unico dios durante el
reinado de Akenaton.
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Fig. 15 The Queen of the Night (Reina de la Noche) 1792 -1750 a.C. aprox. (Babilonia)

Nota: Segun el British Museum se cree que puede ser Ereshkigal, la diosa que dirigia el Inframundo.
Fuente: British Museum.

como el proceso de embalsamamiento y la preparacién del cuerpo para su entierro.
Uno de los elementos mas relevantes de esta iconografia es la balanza, simbolo central
en la escena del juicio final. Su presencia ya es visible en el periodo del Imperio Nuevo y
refleja la creencia en un juicio posterior a la muerte, mediante el cual se concedia o no

el acceso al Mas Alla.

Este motivo iconografico perdurara a lo largo de la historia del arte, siendo retomado en
épocas posteriores como la Edad Media, y reinterpretado en el pensamiento cristiano a
través de la doctrina de las cuatro postrimerias: muerte, juicio, infierno y gloria (Seyfried,
2022). Asimismo, simbolos como el anj (llave de la vida) y el escarabajo (simbolo de
regeneracion y transformacion) refuerzan la idea de continuidad vital y renacimiento
del alma. Estos emblemas eran recurrentes tanto en los objetos funerarios como en
la decoracion mural de las tumbas. Los muros de las camaras funerarias solian estar
cubiertos de pinturas y relieves que ilustraban, entre otros temas, el juicio de Osiris
(Fig. 16). En estas escenas se mostraba el pesaje del corazon del difunto frente a la
pluma de Maat, simbolo de la verdad y la justicia. Este rito tenia como finalidad evaluar

la pureza moral del fallecido. Divinidades como Anubis, Thot y Horus participaban
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activamente en este proceso, tal como se observa en numerosas representaciones
visuales. Paralelamente, otras pinturas mostraban aspectos de la vida cotidiana del
difunto, asi como su viaje hacia el Mas Alla, estableciendo asi un vinculo simbdlico entre

la existencia terrenal y la eterna.

Dentro de las camaras funerarias se depositaban ajuares destinados a acompanar al
difunto en su nueva existencia. Estos incluian estatuillas, amuletos, herramientas y objetos
de uso personal, muchos de los cuales estaban cargados de significados protectores y
representaciones divinas asociadas al renacimiento del alma (Mark, 2013). El elemento
clave era la mascara funeraria, como la célebre mascara de Tutankamon. Esta no solo
tenia un valor estético, sino que cumplia una funcion ritual: preservar la identidad del

difunto y facilitar su reconocimiento en el Mas Alla (Castellano, 2024).

Los sarcofagos y ataudes, realizados en materiales diversos como madera, piedra o
metales preciosos, se decoraban profusamente con inscripciones jeroglificas y escenas
simbdlicas (Fig. 17). Muchos de estos textos procedian del Libro de los Muertos y contenian
conjuros destinados a guiar y proteger al espiritu del fallecido en su transito por el

inframundo (Castellano, 2024).

En definitiva, el arte egipcio refleja una vision de la muerte profundamente ritualizada,
donde cada elemento, desde los simbolos iconograficos hasta los objetos funerarios, tenia
la funcion especifica de asegurar la proteccion del difunto, garantizar su renacimiento
espiritual y permitir su integracion en la el Mas Alla. A través del arte, los egipcios
transformaron la muerte en una experiencia ordenada y necesaria para alcanzar la

eternidad.
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Fig. 16: Detalle de balanza en la escena del Juicio Final

Fuente: Scherrer, S. (Director), Nelsen, H. (Guionista), & Meyer zu Eissen, R. (Productor). (2022). Las edades de la vida. Historia de la
muerte [Documental]. Februar Film; ZDF; Arte. Recuperado 3 de septiembre 2023, de https://februarfilm.de/filme/die-geschichte-

des-todes/

Fig. 17: Detalle de decoracién en sarcéfago egipcio

Nota: Seguin Castellano (2024) el azul lapisldzuli era simbolo de proteccion vy el cielo.
Fuente: Museo de El Cairo
Fotografia: Elaboracidn propia
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Culturas prehelénicas: micénicos y minoicos

Arte minoico

Al contrario de los egipcios, los minoicos no concebian la muerte como un transito a
una existencia eterna claramente estructurada. Con lo que sus representaciones de la
muerte son mas sutiles en comparacion con otras culturas contemporaneas como la
egipcia o la mesopotamica. Aun asi hay elementos en su arte que reflejan la relacion
con la muerte como los sarcofagos decorados, como el Sarcéfago de Hagia Triada (Fig.
I8), donde se muestran escenas de rituales funerarios, con ofrendas, procesiones y el
sacrificio de toros, sugiriendo una fuerte conexion entre la muerte, el renacimiento y el
mundo divino. El sacrificio de un toro y un caballo también acompana al entierro de una

princesa en la tumba tholos de Archanes.

Muchos entierros estan acompanados de ricas ofrendas funerarias que incluyen valiosas
joyas de oro. “Los enterramientos mas distintivos en las grandes tumbas comunales
excavadas en la roca de Poros son los de individuos ilustres. Estos se diferenciaban
mediante arreglos especiales y, sobre todo, ricas ofrendas funerarias” (Museo

Arqueoldgico de Heraclion, s.f.)%.

Aunque la mayoria de los frescos minoicos representan escenas cotidianas y aspectos
vitales de la sociedad, algunos objetos encontrados en contextos funerarios sugieren la
existencia de rituales funerarios complejos. Por ejemplo, los frescos hallados en Knosos
y otras ciudades minoicas muestran procesiones y ceremonias que podrian estar
vinculadas al culto a los ancestros. Un caso destacado lo constituyen las denominadas
Tumbas de Guerreros de Knosos, una tipologia particular de enterramiento. En ellas se

han documentado ajuares funerarios compuestos por armas —principalmente espadas

26 The most distinctive burials in the large communal rock-cut chamber tombs of Poros are those of illustrious individuals. These were
set apart by special arrangements, and, above all, rich grave offerings. A few similar grave offerings have also been found in the rock-
cut cave tombs of Ailias at Knossos. At the monumental vaulted tomb of Kamilari the clay models depicting worship of the dead stand
out. NFuente: Museo Arqueoldgico de Heraclién. (s.f.). Recorrido virtual. Room X. Recuperado el 5 de febrero de 2025, de https://
heraklionmuseum.gr/en/virtual-tour/
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Fig. 18: Sarcdfago de Hagia Triada expuesto en el Museo Arqueoldgico de Heraclién

Nota: sarcéfago minoico descubierto en 1903 en el yacimiento arqueoldgico de Hagia Triada, Creta.
Fuente: Museo Arqueoldgico de Heraclion
Fotografia: CCO

1 ———
y lanzas— asi como colmillos de jabali y cascos de bronce, elementos que reflejan el
estatus social del difunto. Sin embargo, hacia finales del periodo minoico, especialmente
después del colapso del palacio de Cnosos alrededor del afio 1300 a. C,, se observa una
disminucion en la cantidad y el lujo de las ofrendas funerarias (Museo Arqueologico de

Heraclion, s.f).

En resumen, podemos decir que el arte minoico no enfatizaba la muerte de forma
dramatica, sino que la integraba en una vision mas armonica del ciclo natural. Sus
representaciones sugieren una concepcion de la muerte vinculada a la regeneracion, el
culto a los ancestros y los rituales de ofrenda, mas que a un inframundo castigador o un

juicio divino.

Arte micénico y sus mascaras de oro como simbolo de poder

El arte micénico refleja una concepcién de la muerte profundamente ritualizada y

asociada al heroismo, el poder y la jerarquia social. La arquitectura funeraria, junto
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con los objetos hallados en las tumbas, revela la importancia otorgada a la memoria
del difunto y al prestigio que su figura debia conservar en la vida después de la muerte

(Museo Arqueologico Nacional de Atenas, s.f.).

Las principales tipologias de tumbas micénicas comprenden las tumbas de fosa, las
tumbas de cupula o tholos y las tumbas de camara. Las tumbas de fosa son especialmente
destacables por la presencia de mascaras funerarias de oro, utilizadas para cubrir el
rostro de los miembros de la élite. Estas mascaras, entre las que destaca la célebre
mascara de Agamenon (Fig, 19), posiblemente tenian la funcion de preservar la identidad
del difunto y garantizar su reconocimiento en el Mas Alla. Por su parte, los tholos eran
monumentales estructuras funerarias subterraneas de planta circular y cubierta en

falsa cupula, como ejemplifica el Tesoro de Atreo en Micenas.

En contraste, las tumbas de camara, excavadas directamente en la roca, eran empleadas
por sectores mas amplios de la sociedad, lo que evidencia una cierta diversificacion en
el acceso a los rituales funerarios. El ajuar funerario micénico incluia una gran variedad
de objetos simbdlicamente cargados: vasijas decoradas con escenas flnebres, armas,
joyas y utensilios. En particular, las crateras con escenas de combate o de procesiones
sugieren una interpretacion de la muerte como transito hacia otro mundo, en el que
el estatus del individuo debia reafirmarse. Las representaciones de guerreros, barcos y
rituales indican, ademas, la existencia de un simbolismo vinculado al viaje post mortem

(Museo Arqueoldgico Nacional de Atenas, s.f.).

Una diferencia significativa respecto a la concepcion de la muerte en la civilizacion
minoica radica en el tipo de representaciones artisticas. Mientras que el arte minoico
tendia a evitar la violencia explicita, centrando sus escenas funerarias en las ofrendas,
los ritos y la conexion con lo divino, el arte micénico mostraba con mayor claridad
escenas de caza, armamento y guerreros. Esta diferencia sugiere que, en la cultura
micénica, la muerte era entendida como una extensién de los valores heroicos y
militares que estructuraban la sociedad, en contraposicion a la vision mas simbdlica y

ritual de los minoicos.
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Fig. 19: Mascara funeraria dorada, conocida con el nombre convencional de mdscara de Agamendn. Micenas, siglo XVI. a. C.

Fuente: Museo Arqueoldgico Nacional de Atenas. (s.f.). Coleccion de antigiiedades micénicas. Recuperado el 05 de febrero de 2025,
de https://www.namuseum.gr/collection/syllogi-mykinaikon-archaiotiton/

Podemos decir que una de las principales diferencias en cuanto a la representacion de la
muerte entre ambas civilizaciones es que mientras los minoicos representaban escenas
de ofrendas y ritos, sin representacion de la muerte violenta, los micénicos realizaban
decoraciones con armas, escenas de caza y guerreros, reflejando una sociedad militarista

y jerarquica.

Grecia

En el arte de la Antigua Grecia, la muerte fue representada de manera simbolica y
ritualizada, reflejando no solo el dolor de la pérdida, sino también las creencias sobre
la trascendencia del alma y la continuidad del legado humano. Esta vision se materializo
en elementos como las vasijas funerarias, los relieves en tumbas y esculturas, donde se
representaban escenas de despedida entre vivos y muertos, o figuras mitolégicas como
Caronte y Tanatos (Museo Arqueoldgico Nacional de Atenas, s.f). A continuacion se
puede ver un ejemplo en la crdtera de Eufronios (Fig. 20), en la que se muestra un momento

de la Guerra de Troya, en el que las figuras mitoldgicas de Hipnos (sueho) y Tanatos
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(muerte pacifica), ambos hermanos, se encargan de trasladar el cuerpo de Sarpedon, hijo
de Zeus y Europa, fuera del campo de batalla. Esta accion tiene lugar bajo la supervision de
Hermes, el mensajero de los dioses, quien acompana el proceso funerario para asegurar

su correcta sepultura (Museo Arqueoldgico Nacional de Cerite, s.f.)

Guardando un paralelismo con la época egipcia, la cultura griega personifico la muerte
mediante diversas deidades y seres mitoldgicos que desempenaban funciones especificas
en el transito al Mas Alla. Tanatos, dios de la muerte pacifica, solia ser representado
como un joven alado con una antorcha invertida, simbolo de la extincion vital. Hades,
aunque no era la muerte en si, gobernaba el inframundo y determinaba el destino de
las almas. Caronte, el barquero del inframundo, transportaba las almas a través del rio

Estigia tras recibir el 6bolo como pago simbdlico.

Las Moiras, diosas del destino, tejian, median y cortaban el hilo de la vida de
cada persona, definiendo su inicio y su final. Perséfone, en su papel de reina del
Inframundo, simbolizaba el ciclo de muerte y renacimiento. No solo era una figura
pasiva en los mitos, sino una poderosa deidad asociada con el transito del alma.
En los Misterios de Eleusis, un culto reservado a iniciados, se le rendia culto junto

a Deméter, ofreciendo la esperanza de una vida mejor tras la muerte.

Hermes, en su faceta de Psicopompo, cumplia la funcion de guia de almas. Acompanaba
a los difuntos en su viaje hacia el inframundo, asegurando que llegaran a su destino. Su
capacidad para moverse entre el Olimpo, la Tierra y el Inframundo lo convertia en un
mediador entre mundos. Su figura, representada con el caduceo? y las sandalias aladas,
aparece en numerosas obras artisticas y literarias, influenciando incluso representaciones

modernas.

La mitologia griega esta llena de relatos que exploran la muerte desde diferentes

perspectivas. Mitos como el descenso de Orfeo, el castigo de Sisifo o el juicio de las

27 El caduceo es definido por la Real Academia Espafiola (s.f.) como una “vara delgada, lisa y cilindrica, rodeada de dos culebras,
atributo del dios romano Mercurio y empleada hoy como simbolo del comercio” (DLE, 23.2 ed.).
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Fig. 20: Cratera de Eufronios. Euphronios (pintor) y Euxitheos (ceramista). 510-500 a. C.

Fuente: Museo Arqueoldgico Nacional de Cerite
Fotografia: Jaime Ardiles-Arce

almas en el Hades, muestran que los griegos concebian la muerte no sélo como un
final, sino como un viaje con multiples dimensiones: castigo, esperanza, memoria y
trascendencia. Estas ideas se reflejan en la evolucion artistica a lo largo del tiempo,
dejando un testimonio del pensamiento griego sobre la muerte como se ve en la pintura

de Adolf Himéry-Hirschl de 1898 (Fig. 21).

No obstante, la representacion de la muerte en el arte de la Antigua Grecia vario a lo
largo de los diferentes periodos, reflejando cambios en las creencias religiosas, los valores

sociales y la evolucion artistica. A continuacion, se presenta un analisis por periodos.

Periodo arcaico (700-480 a.C. aprox)

Durante el periodo arcaico, la muerte se representaba principalmente a través del arte
funerario, incluyendo esculturas, ceramicas y monumentos que enfatizaban la memoria,
el honor y la trascendencia del difunto. Aunque la concepcion de la muerte estaba

influenciada por mitos homéricos, en el arte se reflejaba mas como una continuidad
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Fig. 21: Las almas de Acheron (Aqueronte). Adolf Himéry-Hirschl, 1898

Fuente: Sitio de Historia-arte.Recuperado el 23 de agosto de 2024 de https://historia-arte.com/obras/las-almas-de-acheron

simbolica de la vida, con un fuerte énfasis en el culto a los ancestros y los rituales

funebres (Boardman, 1978; Osborne, 1998).

Uno de los recursos mas visibles de esta época fueron las esculturas funerarias. Las
figuras conocidas como kouroi (masculinos) y korai (femeninas) no eran retratos
realistas, sino representaciones arquetipicas de la belleza, la juventud y la nobleza. Eran
utilizadas para honrar especialmente a jovenes guerreros y aristocratas fallecidos, a
quienes se idealizaba a través de estas esculturas de gran fuerza simbdlica. Un ejemplo
es el Kuros de Anavyssos, estatua dedicada a un joven guerrero caido en combate, cuya
inscripcion reza: “Detente y llora a Kroisos, a quien Ares matoé en la batalla” (Museo

Arqueoldgico Nacional de Atenas, s.f.).
Ademas de la escultura, la ceramica desempend un papel esencial en el arte funerario. Se
producian vasijas especificas como anforas, crateras y lécitos, utilizadas para contener

cenizas o como ofrendas depositadas en las tumbas. Las escenas pintadas en estas
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piezas ilustraban momentos clave del ritual funerario: la prdthesis, donde el cuerpo era
expuesto Yy llorado por sus familiares, y la ekphora, el cortejo que lo llevaba al sepulcro.
En ceramica de figuras negras se representaban también imagenes miticas del transito al
inframundo, como Hermes Psicopompo guiando almas o Caronte cruzando el rio Estigia

(Museo Arqueologico Nacional de Atenas, s.f.).

Junto a estos objetos, se desarrollaron las estelas funerarias: lapidas esculpidas en piedra,
muchas veces con relieves que mostraban al difunto en escenas de vida cotidiana, en
combate o en momentos de introspeccion. Estas imagenes no enfatizaban la tristeza
de la muerte, sino la dignidad y las virtudes del fallecido. Un ejemplo destacado es
la estela de un joven hallada en las cercanias del Thisseion en Atenas, esculpida en
marmol pentélico, que muestra a un guerrero en actitud serena, simbolo de su valor
y nobleza (fig. 23). En la imagen vemos un relieve de un joven, en marmol pentélico.
Fue encontrado cerca de Thisseion, en Atenas. Un joven desnudo y con casco es
representado en la calle con pieles. Los elementos conservados en el relieve y los
I EEEEEEE———

Fig. 22: Kouros funerario de marmol de Merenta, Atica. Alrededor del 540-530 a.C.

Fuente: Museo Nacional de Atenas Recuperado el 5 de febrero de 2025 de https://www.namuseum.gr/collection/archaiki-periodos
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Fig. 23: Relieve de mdrmol del corredor hoplita, procedente de Atenas. Alrededor del afio 500 a.C.

Fuente: Museo Arqueoldgico Nacional Atenas. Recuperado el 12 de junio de 2024 de https://www.namuseum.gr/collection/archaiki-
periodos/

detalles de la representaciéon revelan que se trata de una estela funeraria (Museo

Arqueolégico Nacional de Atenas, s.f.).

Como vemos, el arte griego arcaico no representaba la muerte como un final tragico,
sino como un paso hacia la pervivencia simbédlica del individuo a través de la memoriay el
arte. Las esculturas, ceramicas y relieves no solo eran herramientas de conmemoracion,
sino también expresiones visuales de los valores culturales griegos: el heroismo, la

juventud, la gloria y la continuidad del recuerdo Mas Alla de la muerte.

Periodo Clasico

Durante el Periodo Clasico (siglos V-1V a.C.), la representacion de la muerte en el arte

experimento una transformacion significativa respecto a etapas anteriores. Se abandoné

la rigidez simbdlica del arte arcaico y surgid un enfoque mas realista, emocional y
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humanizado. Esta evolucion refleja no solo cambios estilisticos, sino también un giro
profundo en las concepciones filosoficas y sociales sobre la muerte, el alma y la memoria

que vimos en el bloque anterior.

La pintura ceramica, particularmente mediante la técnica de figuras rojas, adquirid un
protagonismo renovado. Gracias a esta técnica, se alcanzaron mayores niveles de detalle
y expresividad, permitiendo representar escenas funerarias con una narrativa mas
compleja y vivida. Entre los motivos mas frecuentes se encuentran el transito del alma
al inframundo, con figuras como Hermes Psicopompo —guia de las almas—, Caronte
transportando difuntos en su barca sobre el rio Estigia, y representaciones del juicio de
las almas ante Hades y Perséfone. Estas escenas no solo funcionaban como decoraciones
rituales, sino también como simbolos de las creencias sobre el destino post mortem y el

ciclo del alma.

Los [écitos funerarios —vasijas alargadas, decoradas con figuras rojas o fondo blanco—
se convirtieron en elementos caracteristicos de las ofrendas en las tumbas. Solian
representar escenas intimas de despedida, rituales funebres o episodios cotidianos del
difunto, mostrando la vida mas que la muerte. Uno de los ejemplos mas notables es el
Lécito de Caronte (siglo V a.C.) (Fig. 24), donde se ilustra al barquero mitoldgico guiando
almas hacia el Hades, imagen que condensa la idea del paso entre mundos con un tono

solemne y contenido.

La arquitectura funeraria también se enriquecié durante esta época. Entre las
construcciones mas destacadas se encuentra el Mausoleo de Halicarnaso, tumba
monumental erigida en honor al satrapa Mausolo, y considerado una de las Siete
Maravillas del Mundo Antiguo. Este mausoleo combinaba elementos arquitectonicos
griegos y orientales, e incluia frisos y esculturas en alto relieve que narraban episodios
de la vida y muerte del gobernante, destacando la importancia de la memoria y el legado.
Paralelamente, las ideas filosoficas de pensadores como Socrates, Platon y Aristoteles
influyeron en la forma de comprender la muerte. En la Apologia de Sécrates, Platon recoge

la vision del filosofo ateniense, quien considera la muerte como una liberacion del alma,
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Fig. 24: Lécito de Caronte (siglo V a.C.)

Fuente: Ashmolean Museum, University of Oxford, UK . Recuperado el 12 de junio de 2024 de https://images.ashmolean.org/
search/?searchQuery=lekythos

Fig. 25: Cratera del Maestro del Dipylon, c. 750 a. C.

Nota: Protheis en la que se escenifica un difunto en su lecho de muerte acompafiado de plafiideras.
Fuente: Museo del Louvre
Fotografia: dominio publico
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una transicion hacia un estado superior de existencia. Esta concepcion permeo el arte
clasico, en el cual la muerte comenzoé a representarse con serenidad, dignidad e incluso
aceptacion. La escultura de Hermes con Dioniso nifio de Praxiteles, por ejemplo, transmite
calma introspectiva y equilibrio, cualidades asociadas al ideal clasico y al transito pacifico

hacia la otra vida (Boardman, 1996).

Asi, el arte del Periodo Clasico deja atras la exaltacion heroica de la muerte del mundo
arcaico para dar paso a una representacion mas introspectiva y humanizada. Las estelas
funerarias ya no solo glorificaban la figura del difunto, sino que retrataban momentos de
despedida, vinculos familiares y escenas cotidianas, humanizando al fallecido y acercando
su memoria al espectador (Fig. 25). En conjunto, ceramicas, esculturas y monumentos
expresaban un enfoque mas naturalista y filosofico de la muerte, donde el duelo, la
trascendencia del alma y la permanencia en la memoria colectiva se convirtieron en los

ejes fundamentales del arte funerario griego clasico.

Periodo helenistico

Durante el periodo helenistico, la representacion de la muerte en el arte griego adquiriod
un caracter mas emocional, teatral y dramatico, en sintonia con las transformaciones
sociales, filosoficas y politicas de la época. Tras la muerte de Alejandro Magno en el 323
a.C., el mundo griego se fragmento en multiples reinos helenisticos, lo que generd una
mayor diversidad artistica y una vision mas individualizada de la existencia y la muerte.

En este contexto, la muerte dejo de concebirse exclusivamente como transito espiritual
o exaltacion heroica, y comenzo a representarse como una experiencia humana cargada
de sentimientos y conflictos. Las influencias filosoficas del estoicismo y el epicureismo,
junto con el auge del culto a los héroes, introdujeron una dimensién introspectiva en
el arte funerario. La muerte ya no se mostraba solo como una etapa del ciclo vital,
sino también como un momento digno de reflexion emocional, duelo y trascendencia

personal.
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La ceramica decorada, que habia tenido gran protagonismo en los periodos anteriores,
entr6 en decadencia en esta etapa. No obstante, se mantuvo el uso de lécitos*®
funerarios, que continuaron representando escenas de despedida, transito al inframundo
y homenajes simbdlicos al difunto. Estas imagenes reflejaban una mayor carga afectiva,

centrada en el vinculo entre los vivos y los muertos.

Uno de los desarrollos mas significativos fue la proliferacion de frescos funerarios en
tumbas macedonicas. Estas pinturas murales aportaban una narrativa visual mas compleja,
integrando elementos arquitectonicos y paisajisticos, y representaban banquetes
funebres, escenas de caza o mitos heroicos. El ejemplo mas sobresaliente es el fresco de
la Tumba de Vergina (siglo IV a.C.), posiblemente la tumba de Filipo Il de Macedonia, que
muestra una escena de caceria real y sugiere el transito del alma al inframundo. El uso
del color, el dinamismo compositivo y la expresividad emocional revelan una concepcion

mas intima y solemne de la muerte.

En el ambito escultérico, el periodo helenistico se caracteriza por un notable incremento
del dramatismo, el realismo y el dinamismo de las figuras. La representacion de cuerpos en
movimiento, expresiones intensas y escenas narrativas permitio un tratamiento mas humano
de los temas mortuorios. Se elaboraron sarcofagos ricamente decorados con relieves de
batallas, cacerias y escenas mitologicas, que exaltaban la heroicidad y la inmortalidad del
difunto. Un ejemplo destacado es el Sarcéfago de Alejandro Magno (siglo IV a.C.), decorado con
escenas de guerra y caza que simbolizan la grandeza y la trascendencia del héroe macedonio.
Ademas, se intensificd la construccion de mausoleos monumentales y tumbas
subterraneas, muchas de ellas decoradas con esculturas y frescos de gran complejidad
iconografica. Paralelamente, se expandio el culto a divinidades del inframundo, como
Hades y Perséfone, a través de la edificacion de templos y espacios rituales dedicados
a estas deidades. Estas practicas subrayan la creciente preocupacion por el destino del

alma y el Mas Alla.

28 Ellekythos o lécito (en griego: AkuBog, Iékythos) es un recipiente de cuerpo cilindrico o globular, cuello muy estrecho y largo,
boca en forma de embudo y asa vertical. Servia en la Antigliedad para contener perfumes, lo cual explica su tamafio reducido.
Fuente: Museo Nacional de Ceramica y de las Artes Suntuarias “Gonzélez Marti”. (s.f.). Lekythos. Recuperado el 29 de julio de 2025,
de https://www.cultura.gob.es/mnceramica/colecciones/seleccion-piezas/ceramica/lekythos.html
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A lo largo de la historia griega, la representacion de la muerte en el arte evoluciono
desde una vision heroica y simbolica durante el periodo arcaico, pasando por una
representacion mas humanizada y filosofica en la época clasica, hasta alcanzar una
expresion dramatica, emocional y altamente teatral en el periodo helenistico. Las obras
artisticas no solo reflejan las creencias religiosas sobre la existencia Mas Alla de la vida,
sino que también ofrecen un testimonio visual de los cambios en la percepcion social de

la muerte, la identidad y la memoria del difunto.

Roma: non omnis moria

En la cultura romana, la muerte ocupaba un lugar central tanto en la religién como en la
vida cotidiana, configurando practicas, creencias y expresiones artisticas profundamente
arraigadas en la mentalidad colectiva (Lopez Saco, 2017). Las representaciones de la
muerte en el imaginario romano oscilaban entre el respeto solemne, la exaltacion del

difunto y, en ciertos casos, el temor hacia los espiritus de los muertos (Scherrer, 2022).

Aunque heredaron numerosas concepciones del mundo griego, los romanos

Fig. 26: Pintura mural hallada en la tumba I (Vergina)
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Nota: Representa al dios Hades en su carro raptando a Perséfone.
Fuente: https://historia.nationalgeographic.com.es/a/fabulosa-tumba-filipo-ii-macedonia-descubrimiento-como-tutankamon 8497
Recuperado el 18 de febrero de 2025
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desarrollaron una cosmovision propia en torno a la muerte y el Mas Alla. El Inframundo
romano, por ejemplo, mostraba similitudes estructurales con el Hades griego: incluia
los Campos Eliseos, donde reposaban las almas virtuosas; el Tartaro, destinado a los
malvados; y zonas intermedias habitadas por almas errantes, especialmente aquellas
que no habian recibido un entierro adecuado (Lopez Saco, 2017). Dentro de este
universo espiritual, los manes eran espiritus de los difuntos que, si eran honrados
correctamente mediante ritos y ofrendas, podian convertirse en entidades benéficas
y protectoras. Por su parte, los lares custodiaban el ambito doméstico como espiritus
familiares vinculados al hogar, mientras que los [émures representaban almas errantes
o perturbadas, potencialmente hostiles si no recibian los rituales adecuados (Arenas-

Gallego, 2023).

La iconografia funeraria romana ofrece un vasto repertorio de expresiones simbdlicas
a través de relieves, esculturas y sarcéfagos. Muchos de estos uUltimos fueron finamente
esculpidos con escenas mitoldgicas o bélicas, destinadas a reflejar las virtudes, logros o
aspiraciones del difunto. El sarcéfago de Medea (siglo Il d.C.), por ejemplo, ilustra el mito
tragico de Medea, subrayando los conceptos de destino y sufrimiento. Por otro lado, el
sarcofago de Portonaccio destaca por sus escenas de batalla, exhaltando la valentia y el
honor militar del fallecido. Segtin Ruiz Trapero (2011), algunas tumbas romanas incluian
retratos escultéricos de notable realismo, que no solo perpetuaban la memoria del

individuo, sino que también afirmaban su estatus social.

Asimismo, las inscripciones funerarias desempenaban un papel clave en la construccion
simbdlica de la memoria. Formulas como Dis Manibus (D.M.), "A los dioses Manes", eran
habituales, sefalando la dedicacion del monumento a los espiritus del Mas Alla (Ruiz
Trapero, 2011). Algunos epitafios incorporaban reflexiones filosoficas o escépticas sobre
la vida y la muerte, como el célebre Non fui, fui, non sum, non curo ("No fui, fui, no soy,
no me importa"), revelando una actitud estoica o indiferente frente a la finitud de la
existencia. En el ambito de las artes visuales, ciudades como Pompeya han conservado
frescos y mosaicos que revelan la presencia constante del tema de la muerte en el

entorno cotidiano. Uno de los ejemplos mas elocuentes es el llamado Mosaico de la
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Muerte, hallado en Pompeya, en el que aparece un esqueleto portando una jarra y un
pan, imagen que alude de forma directa a la transitoriedad de la vida y a la fugacidad de

los placeres terrenales?.

En este mosaico hallado en Pompeya, el esqueleto aparece sosteniendo dos jarras de
vino, simbolo inequivoco del goce de los placeres terrenales y del disfrute de la vida
(Museo Arqueologico de Napoles s.f.). Esta imagen remite directamente al ideal del
carpe diem, formulado por el poeta Horacio en su conocido verso: Carpe diem, quam

minimum credula postero (Disfruta del momento, no confies en el manana).

En este contexto cultural alin no permeado por la vision escatoldgica cristiana, la muerte
no representa un transito hacia la vida eterna ni esta asociada a un juicio moral, sino
que actua como recordatorio de la brevedad de la existencia y, por tanto, como impulso
para vivir intensamente el presente. Esta actitud vitalista se encuentra en sintonia con las
ensefanzas de Séneca o Marco Aurelio, quienes, desde la filosofia estoica, exhortaban
a vivir cada dia como si fuera el ultimo. De manera paralela, el epicureismo proponia
la busqueda del placer —especialmente a través de los sentidos, como la comida o el

erotismo— como via para alcanzar la felicidad (Scherrer, 2022).

En los espacios dedicados al banquete, esta vision de la vida y de la muerte se hacia
visible mediante una iconografia especifica: esqueletos articulados, figuras danzantes o
ebrias, y motivos macabros aparecian decorando vajillas, mosaicos, joyas o ceramica.
Estas representaciones no pretendian infundir temor, sino animar a los comensales a
entregarse al disfrute de la vida presente, Unica y finita. Se trata, por tanto, de un
claro testimonio visual del pensamiento carpe diem (Fig. 27). Cabe destacar que este
tipo de imagineria no se limitaba a entornos marginales, sino que formaba parte de la

cotidianidad doméstica de las élites. El mosaico al que se hace referencia estaba ubicado

29 Texto que acompafia a Scheletro copiere (esqueleto copero) en el Museo ArqueOldgico Nacional de Népoles:

Mosaic emblema in opus vermiculatum made from black and white tesserae. The panel, enclosed by three bands, depicts a skeleton
holding two jugs (askoi), according to the Epicurean theme of “carpe diem” (“seize the day”), symbolising the fleeting nature of
pleasures and the inevitability of death.

Pompeii, VI 17 Insula Occidentalis, 19-26.

Prima meta del | secolo d.C. — First half of the Is century AD
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en una domus prominente, concretamente en el triclinium —la estancia dedicada al
banquete—, lo que evidencia su integracion en los espacios sociales mas significativos de
la vida romana. La muerte, lejos de ocultarse, era asumida y representada como parte

esencial de la existencia terrenal.

En otro mosaico romano de notable valor simbdlico (Fig. 28) encontramos una
representacion especialmente elocuente de la muerte. En el centro de la composicion
destaca una gran calavera dispuesta sobre una rueda, elemento que alude al ciclo de la vida
y su constante movimiento. Sobre la escena, una balanza refuerza el mensaje filosofico:
la muerte como fuerza igualadora de todos los seres humanos, independientemente
de su posicion social o riqueza. Estos simbolos —Ila calavera, la rueda, la balanza— no
solo tuvieron un impacto significativo en el arte romano, sino que se convirtieron en
motivos persistentes en la iconografia occidental, reapareciendo durante la Edad Media
y extendiéndose incluso hasta el arte contemporaneo. Este tipo de mosaicos constituye
un ejemplo fascinante de como los romanos incorporaban la reflexion sobre la muerte
en su vida cotidiana, integrandola no solo en rituales y textos filosoficos, sino también
en el arte decorativo de sus espacios domésticos. Lejos de concebir la muerte como un

tabd, la visualizaban, la discutian y la representaban abiertamente.

Desde el ambito filosofico, esta vision se alimentaba de corrientes como el estoicismo
y el epicureismo. Pensadores como Séneca consideraban la muerte como un fenédmeno
natural que debia asumirse sin temor, mientras que desde el epicureismo se promovia la
idea de que la muerte no debia preocupar al ser humano, ya que simplemente representa

el fin de la sensacion y la conciencia, sin castigo ni recompensa (Scherrer, 2022).

Entre las expresiones mas destacadas de esta relacion cultural con lamuerte se encuentran
también las mascaras funerarias y los banquetes funebres (Avial-Chicharro, 2018). Las
familias confeccionaban mascaras de cera con el rostro del difunto, preservando su
memoria fisica dentro del ambito doméstico. Estas piezas cumplian tanto una funcion
ritual como conmemorativa. Del mismo modo, los banquetes celebrados en honor del

fallecido —a menudo en las proximidades de la tumba— eran espacios para la reunion,
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Fig. 27 Carpe Diem o Scheletro copiere (esqueleto copero). Siglo 1 d.C.

SRR L

S S L e

Nota: Mosaico pompeyano.
Fuente: Museo Arqueoldgico de Napoles.
Fotografia: Elaboracién propia

Fig. 28: Memento mori, Siglo I a.C.

Fuente: Museo Arqueoldgico Nacional de Napoles
Fotografia: Elaboracién propia
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la evocacion y el refuerzo de los lazos familiares, donde la muerte se integraba de

manera natural en la vida social y espiritual de la comunidad.

En este contexto, la muerte en la Antigua Roma no se entendia exclusivamente como
un final, sino también como un transito hacia una forma de inmortalidad simbdlica,
alcanzada a través del recuerdo, los ritos y, especialmente, del legado artistico. Las
representaciones funerarias, los monumentos, las inscripciones y las obras de arte no
solo honraban a los muertos, sino que perpetuaban su presencia en el mundo terrenal.
Como senala Scherrer (2022), la actitud romana frente a la muerte oscilaba entre la

solemnidad ritual, la veneracion de los ancestros y la aceptacion serena del destino.

A diferencia de las concepciones escatologicas que surgirian con la religion cristiana, los
romanos precristianos no estaban condicionados por la idea de un juicio post mortem.
Su preocupacion no residia tanto en la salvacion del alma como en la permanencia
del nombre, el recuerdo y la obra. En este sentido, como afirma Calero Ruiz (2005),
la verdadera inmortalidad se alcanzaba a través del arte. La obra artistica era vista
como una forma de pervivencia, un vehiculo para trascender la muerte y permanecer
en la memoria colectiva. Esta nocion se resume perfectamente en la frase latina Non
omnis moriar (“no moriré del todo”), expresion de la creencia en la permanencia del
legado —especialmente a través del arte y la literatura— Mas Alla de la muerte fisica

(Blalostocki, 1972).

Dicha idea sigue teniendo una poderosa resonancia en el arte contemporaneo, donde
continta reformulandose a través de nuevos lenguajes, medios y discursos. El deseo de
trascender a través de la creacion permanece como uno de los motores fundamentales
de la produccion artistica, conectando pasado y presente en una reflexion constante

sobre la finitud, la memoria y la trascendencia.
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Cristianismo perseguido. La crisis de la imagen

Desde sus origenes, el cristianismo surgio y se desarrollé en un contexto de abierta
hostilidad dentro del Imperio romano, donde la religion oficial estaba estrechamente
vinculada al culto a los dioses paganos y a la divinizacion del emperador. La negativa
de los cristianos a participar en estos cultos —considerados idolatricos— y a rendir
homenaje al emperador como figura divina los convirtid en sospechosos de traicion y

en enemigos del orden imperial establecido (Arias de Cossio et al., 2016).

Esta situacion generd una profunda crisis en torno a la representacion de lo sagrado
durante los siglos | al lll d.C. Mientras la cultura romana fomentaba la representacion
figurativa de sus divinidades mediante esculturas, pinturas y relieves en espacios publicos
y templos, los primeros cristianos rechazaban cualquier manifestacion que pudiera
asociarse a la idolatria. Por este motivo, en lugar de imagenes directas, optaron por un
lenguaje simbdlico mas sutil, que les permitia expresar su fe sin exponerse abiertamente

a la persecucion (Arias de Cossio et al., 2016).

Este lenguaje visual, en gran medida criptico, se desarroll6 en espacios como las
catacumbas —cementerios subterraneos ubicados en Roma y otras ciudades—, donde
los cristianos no solo enterraban a sus muertos, sino que también celebraban rituales
en secreto, tal como senala el historiador Karl-Wilhelm Weeber en el documental Las
edades de la vida. Historia de la muerte. Estos espacios se convirtieron en verdaderos
nucleos de culto y resistencia espiritual. En sus muros comenzaron a aparecer simbolos
alegoricos cuidadosamente escogidos: el pez, como acrénimo de Jesucristo en griego y
signo de reconocimiento entre creyentes; el ancla, simbolo de esperanza y salvacion; el
Buen Pastor, una imagen temprana de Cristo tomada, segtn afirma Alcaide (2016) en la
conferencia Concordancias entre el Antiguo y el Nuevo Testamento, de El Moscéforo. Estas
representaciones eran mas que decorativas: constituian afirmaciones visuales de fe en
un contexto de opresion, aunque muchas fueron destruidas durante las persecuciones,

y numerosos fieles perdieron la vida por sostener sus creencias.
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En este entorno, la muerte ocupé un lugar central tanto en la reflexion teologica como
en las practicas artisticas. Segun Aries (2011), ya en el siglo V la muerte se ocultaba
y se evitaba hablar abiertamente de ella, y se desarrollaron rituales y simbolismos
que buscaban controlar el temor ante lo desconocido. Esta evolucion se refleja en
el arte cristiano tardio, donde la figura de Cristo como Buen Pastor cobra especial
protagonismo. En lugares como la Iglesia de San Juan Bautista en Mérida o el sarcofago
de Basilio, del siglo IV, se representan escenas en las que Cristo aparece con una oveja
sobre los hombros, simbolizando la salvacion del alma y la esperanza en la vida eterna.
En este mismo sarcofago, se incluyen episodios como la resurrecciéon de Lazaro o la
adoracion de los magos, donde la muerte se presenta como transito hacia la gloria,

reafirmando la promesa cristiana de resurreccion (Arias de Cossio et al., 2016).

La situacion cambié de manera decisiva con la conversion del emperador Constantino
y la promulgacion del Edicto de Milan en el ano 313 d.C., que legalizo el cristianismo y
puso fin a las persecuciones. A partir de este momento, el cristianismo dejo de ser una
fe clandestina y marginal para convertirse en religion favorecida por el poder imperial.
Las catacumbas, que habian servido como espacios de refugio y resistencia, dieron paso
a las primeras basilicas cristianas, donde la iconografia religiosa comenzo a florecer de
manera abierta y monumental, y con ella la representacion simbdlica de la muerte que

ofrecia el cristianismo (VWeeber, 2022).

Lo que en un principio fue una crisis de representacion se transformo en el inicio de
una de las tradiciones iconograficas mas influyentes de la historia del arte. A través de
la superacion de la represion y del desarrollo progresivo de un lenguaje visual propio,
el cristianismo consolidé no sélo su identidad teolodgica, sino también su identidad
estética. El arte se convirtid en vehiculo de fe, medio de transmision doctrinal y forma
de eternizar el mensaje de salvacion frente al temor y la realidad de la muerte. Es
decir, el surgimiento del cristianismo dentro del contexto romano no soélo implicé una
transformacion espiritual, sino también un giro radical en la concepcion y representacion
de la muerte en el arte. Frente a la ostentosa figuracion pagana, los primeros cristianos

recurrieron a un lenguaje simbdlico y velado que les permitio afirmar su fe sin exponerse
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a la represion, iniciando una nueva forma de codificacion visual cargada de significado
trascendente (Arias de Cossio et al., 2016). La muerte, lejos de ser Unicamente un final,

pasé a entenderse como transito, redencion y promesa de vida eterna.

Esta vision no solo redefinid el modo en que se representaba el fin de la existencia
humana, sino que abrié el camino a una iconografia profundamente original, en la que
el arte dejo de ser una mera decoracion para convertirse en un medio de consuelo,
ensenanza y afirmacion de la esperanza (Scherrer, 2022). Las catacumbas, los sarcofagos,
los primeros frescos y relieves cristianos muestran cémo el arte actué como refugio
simbdlico y espiritual frente al horror de la persecucion y el miedo a la muerte.
Posteriormente, con la oficializacion del cristianismo, ese mismo arte se expandi6 y
se institucionalizo, sin perder su funcion esencial: ser un puente entre lo visible y lo

invisible, entre lo humano y lo divino.

2.2.1.3 Arte Medieval

La representacion de la muerte en el Arte Medieval estuvo profundamente influenciada
por la religion cristiana, el pensamiento filosofico de la época y la constante presencia de
epidemias, guerras y hambrunas. A lo largo de los siglos, estas imagenes evolucionaron,
reflejando tanto el temor como la esperanza de la vida después de la muerte. Segun las
caracteristicas y su épocas encontraremos distintos estilos, entre los que destacan: arte

prerromanico, arte romanico y arte gotico. Veamos sus caracteristicas a continuacion.

Arte prerromanico. El Juicio Final y la salvacion del alma

En el arte prerromanico espanol (siglos V al X), la representacion de la muerte estuvo
profundamente influenciada por las corrientes cristianas visigoda, asturiana y mozarabe.
Estas tradiciones pusieron especial énfasis en la vida después de la muerte, el Juicio Final

y la salvacion del alma. Aunque la iconografia de este periodo no alcanzé el grado de
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explicitud de épocas posteriores, la muerte fue abordada de manera simbdlica a través

de la arquitectura, la escultura y la pintura (Arias de Cossio et al., 2016).

Las culturas visigoda y asturiana integraron espacios funerarios dentro de los templos,
como expresion de la estrecha relacion entre muerte, culto y salvacion. Un ejemplo
significativo es la Cripta de San Antolin, en la actual Catedral de Palencia (siglos VII-XI),
concebida como lugar de veneracion en torno a un martir cristiano. De igual modo, los
capiteles y frisos de iglesias prerromanicas presentan escenas simbolicas alusivas a la
vida, la muerte y la redencién. En San Pedro de la Nave (siglo VIl, Zamora), por ejemplo,
el sacrificio de Isaac representa la fe ante la muerte, mientras que la escena de Daniel
en el foso de los leones alude a la proteccion divina. Asimismo, la representacion del
castigo a los pecadores funciona como advertencia sobre el Juicio Final (Arias de Cossio

et al., 2016).

Los sarcofagos visigodos, decorados con inscripciones y motivos cristianos como la cruz,
el crismon o escenas de la resurreccion, refuerzan el caracter simbdlico del transito
hacia la vida eterna. Igualmente, en los manuscritos y frescos visigodos y mozarabes se
representa la lucha entre el bien y el mal, asi como el Juicio Final y la gloria celestial. La
muerte, en este contexto artistico, no se representa de forma literal ni mérbida, sino
a través de signos religiosos que apuntan a la redencion, como la cruz, las narraciones
biblicas y la inclusion de elementos funerarios en los espacios liturgicos (Arias de Cossio

et al., 2016).

Este enfoque simbdlico prefigura el desarrollo iconografico del arte romanico, en el que
la escatologia cristiana alcanzara mayor complejidad visual, manteniendo el alto nivel
simbdlico. Un ejemplo destacado es el Beato de Gerona (975 d.C.) (Fig. 29), donde
la escena del Juicio Final muestra a Cristo entronizado, separando a los condenados,
destinados al infierno, de los justos que ascienden al paraiso. La muerte se presenta aqui
como un transito hacia la eternidad, mediante una estética heredera del arte bizantino,
con figuras rigidas, cromatismo intenso y fondos dorados que subrayan la dimension

trascendente del mensaje.
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Arte romanico

Como continuidad del arte prerromanico, el arte romanico en Espana (siglos XI al XIII)
mantuvo una intensa carga simbdlica en torno a la muerte, profundamente vinculada a
la escatologia cristiana. En este contexto, la muerte no se concebia Unicamente como
el fin de la vida terrenal, sino como un transito hacia la eternidad, ya fuera en el Paraiso

o en el Infierno.

Fig. 29: El trono con Cristo del Beato de Gerona

Fuente: Codice completo: Edilan, Ars Libris Centro de Arte, S.L.
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Las representaciones visuales de este periodo se centraron especialmente en el Juicio
Final, el pecado, el castigo y la salvacion, configurando una iconografia cuyo objetivo

principal era aleccionar al creyente sobre las consecuencias de sus actos.

Las pinturas murales de iglesias y monasterios romanicos desplegaron con fuerza
escenas apocalipticas y del Juicio Final, donde Cristo aparece como juez supremo y los
muertos resucitan para ser juzgados (Kramp, 2022). Ejemplo emblematico de ello es el
pantocrator de Sant Climent de Taiill (Lleida, siglo XIl), en el que Cristo en majestad se
presenta rodeado por los simbolos del Apocalipsis. De manera similar, en las pinturas
de San Isidoro de Ledn (siglo Xll) se observan escenas del Infierno y de la condena
de los pecadores, configurando un programa iconografico destinado a infundir temor
reverencial y reforzar el mensaje de redencion (Figs. 30 y 3I). En el Pantedn de los
Reyes, también en San Isidoro de Leodn, se conserva una escena especialmente dramatica:
Herodes, sentado en un faldistorio y escoltado por un soldado armado, presencia como
otros soldados mutilan, decapitan y atraviesan con lanzas los cuerpos desnudos de

criaturas, en una clara alusion a la matanza de los inocentes y al castigo de los impios.

Las portadas de las iglesias romanicas también participaron activamente en esta narrativa
visual. Se decoraban con escenas del Juicio Final, donde la muerte adquiria un papel
central, actuando como umbral simbdlico entre la vida terrenal y la eternidad (Fernandez-
Ladreda, 2010). El timpano de la Catedral de Santiago de Compostela constituye un
ejemplo paradigmatico, mostrando figuras de bienaventurados y condenados, resucitados

para ser juzgados por Cristo.

Asimismo, las tumbas romanicas se disenaban no sélo como espacios funerarios, sino
como soportes de un mensaje escatologico. El sarcofago de Dona Sancha (siglo XIlI),
conservado en Aragon, presenta inscripciones relativas a la resurreccion de los muertos,
reafirmando la creencia en la vida eterna (Patrimonio Cultural de Aragdn, s. f.). Los
capiteles romanicos también cumplian una funcion pedagogica. En iglesias y monasterios
como el de Santo Domingo de Silos (Burgos), encontramos capiteles que narran pasajes

biblicos sobre la muerte y la resurreccion, como la escena de la resurreccion de Lazaro
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Fig. 30: Basilica de San Isidoro de Leén. Cadmara de Dofia Sancha. Siglo XII

Nota: Fresco de la crucifixion (arriba). La virgen y San Juan ante el Santo Sepulcro (izquierda).
Fuente: Museo San Isidoro de Ledn Recuperado el 12 de junio de 2024 de https://www.museosanisidorodeleon.com/camara-de-
dona-sancha/

Fig. 31: Detalles en Basilica de San Isidoro de Leén. Camara de Dofia Sancha. Siglo XII

Fuente: Guia Repsol. Recuperado el 12 de junio de 2024 de https://www.guiarepsol.com/es/viajar/nos-gusta/panteon-de-reyes-de-
san-isidoro-leon-la-capilla-sixtina-del-romanico/
Fotografia: Alfredo Caliz
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o visiones del Mas Alla que reforzaban la ensenanza cristiana sobre el destino del alma

(Figs.32 y 33).

En definitiva, el arte romanico espanol represento la muerte como el umbral hacia el juicio
divino. Mediante imagenes potentes del Apocalipsis, del Infierno y de la resurreccion, se
pretendia conmover al espectador y exhortarlo a la reflexion espiritual (Arias de Cossio
et al., 2016). Esta vision trascendental se mantuvo durante toda la Edad Media, aunque
con el avance hacia la Baja Edad Media las representaciones de la muerte adquirieron
un tono mas dramatico y expresivo, reflejando los temores colectivos ante la peste, las

guerras Yy el castigo divino.

Arte gotico

La representacion de la muerte en el arte gotico espafnol mantuvo una profunda
influencia del pensamiento cristiano y medieval, que concebia la vida terrenal como un
transito hacia la eternidad. Sin embargo, en este periodo las imagenes vinculadas a la
muerte adquirieron un caracter mas crudo y macabro, intensificando su capacidad de
conmover, infundir temor y promover la piedad entre los fieles. A medida que avanzaba
la Baja Edad Media, este imaginario se vuelve mas expresivo y dramatico, reflejo de una
sociedad marcada por la peste, las guerras y la constante conciencia de la fugacidad de

la vida (Kramp, 2022).

Entre las representaciones mas emblematicas de este periodo destacan las danzas
macabras, que muestran a la Muerte guiando a personas de todas las clases sociales en
un lugubre cortejo, recordando la igualdad ante el destino final. Igualmente relevante es
el motivo del encuentro entre los tres vivos y los tres muertos, donde tres caballeros
se topan con tres cadaveres en diferentes estados de descomposicion, simbolo de la
vanitas y la caducidad de la existencia (Raue, 2022). Estas imagenes anticipan temas que
cobraran especial relevancia a partir del siglo XVI en la pintura de las vanitas, centrada

en la fugacidad de los placeres y la certeza de la muerte.
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Fig. 32: Portada del Juicio Final en la iglesia de Santa Maria de Sangiiesa (Navarra, siglo XII)

Nota: Cristo Juez con angeles y demonios, representando la separacion de almas.
Fuente:(Clara Fernandez-Ladreda, 2010)
Fotografia: Universidad de Navarra

Fig. 33: El Descendimiento de la Cruz y el Enterramiento de Cristo y la Visita de las Santas Mujeres al Sepulcro. Capiteles del
claustro de Santo Domingo de Silos (S.X)

Fuente: Guia Repsol. Recuperado el 12 de junio de 2024 dehttps://www.guiarepsol.com/es/viajar/nos-gusta/claustro-de-santo-
domingo-de-silos/ 20/02/2025
Fotografia: Alfredo Caliz
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Desde el punto de vista iconografico, las representaciones de la muerte en el arte gético giran
en torno a lo grotesco y lo perturbador: cadaveres en descomposicion, esqueletos, cuerpos
mutilados y escenas de caracter terrorifico. Este lenguaje visual no solo buscaba impactar
emocionalmente al espectador, sino también reforzar los valores cristianos de arrepentimiento,
humildad y preparacion para la vida eterna, afirma el historiador del arte, Mario Kramp.

Con el fin de hallar mas informacion sobre la iconografia y simbologia de este periodo,
se analizaran algunas de las representaciones mas significativas para ilustrar la evolucion

del pensamiento escatologico y la estética de lo macabro en el arte gotico.

Danzas macabras y otras iconografias de la muerte en la época medieval

Una de las representaciones mas emblematicas inspiradas en el Ars Moriendi es
la Danza de la Muerte, un motivo artistico propio del gotico tardio que muestra
esqueletos guiando a personas de todas las clases sociales hacia la tumba (Raue,
2022). Esta iconografia macabra, caracteristica tanto de la Baja como de la Alta
Edad Media, se distingue por la presencia de esqueletos animados y a menudo
sonrientes, que invitan a los vivos a participar en una danza ineludible (Fig. 34).
Como senala Ricardo (2022), “lo novedoso radica en la vivacidad de los esqueletos:
marchan, entablan contiendas con las victimas que se les resisten, aparecen
de manera insospechada y van acompanhados de los atributos tradicionales que

evidencian su poder” (p. 95).

En estas representaciones, la muerte no actta con violencia directa, sino que seduce a
sus victimas con un gesto casi festivo: el baile. Esta aparente contradiccion estética —
una danza con la muerte que puede incluso resultar bella— refuerza su poder simbdlico.
En este contexto, el baile no solo simboliza la vitalidad, sino también su inevitable
extincion (Porschmann, 2022) El esqueleto con guadana o lanza se convertira en icono
de la inevitabilidad de la muerte. Segun Ricardo (2022), “la iconografia de la muerte en
estas representaciones se ubica desde los registros imaginarios y simbolicos” (p. 102),

revelando una dimension espiritual y alegorica que trasciende la literalidad del morir

168



Imelda Campos Izquierdo | 2025

Fig. 34: Extracto de la Danza de la Muerte de Basilea. 1435-1441

Fuente: Museo Historico de Basilea. Barflsserkirche.

fisico. Sin embargo, este gusto por las representaciones macabras, acompanado por
imagenes graficas de castigos infernales y demonios que acechan a los pecadores, no
hace sino acentuar la angustia medieval ante la muerte. Uno de los mayores temores
de la época era morir sin haber recibido los sacramentos, es decir, sin haber alcanzado
la salvacion. Este miedo se manifiesta claramente en los tratados conocidos como Ars
Moriendi, donde se ensenaba a morir bien, es decir, a enfrentar la muerte con preparacién

espiritual y ritual (Raue, 2022).

Junto a la Danza de la Muerte, otras iconografias medievales en torno a la muerte hacen
referencia a temas biblicos y simbdlicos como el Pecado Original, el Jardin del Edén, el
Arbol de la Sabiduria, el Arbol de la Vida y el Arbol de la Muerte. En estas escenas, se
incorporan elementos como serpientes, frutos prohibidos, y animales como el halcon
o el aguila, que funcionan como metaforas de la vida o de lo divino, asi como calaveras
y huesos cruzados, que a veces aparecen junto a un reloj de arena o una vela apagada,

reforzando la idea del paso del tiempo (Arias de Cossio et al., 2016).
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El encuentro entre los tres vivos y los tres muertos

Entre las representaciones macabras mas difundidas en el arte y la literatura medieval
también esta El encuentro entre los tres vivos y los tres muertos (Fig. 35), una escena
profundamente alegdrica que advierte sobre la inevitable corrupcion del cuerpo y la
brevedad de la vida. Este motivo, vinculado estrechamente al pensamiento cristiano del
memento mori, utiliza el contraste entre la juventud y la descomposicion para provocar

una reflexion moral y espiritual en el espectador o lector.

Una de las versiones literarias mas destacadas de este motivo es el poema De tribus
regibus mortuis (De los tres reyes muertos, en latin). Seglin senala Gonzalez Zymla (2011),
se trata de un breve texto inglés conservado en un manuscrito de principios del siglo
XYV, y constituye la Unica narraciéon completa escrita en lengua inglesa sobre esta leyenda.
El relato forma parte de una tradicion ampliamente difundida entre los siglos XlIl y XV
en Europa continental y las islas britanicas, que subraya la fugacidad de la existencia y el

caracter universal de la muerte.

Cc La danza macabra, o danza de la muerte,
es una alegoria sobre la universalidad de la
muerte. Todos seran invitados a bailar con

ella, y actuara satirica e impiadosa, recordaba
que detras de toda festividad de los pueblos y
las mascaradas cortesanas, la muerte es una

ominosa fiesta a la que no podemos rechazar ¢ ¢
(Ricardo, 2022, p. 102).

170



Imelda Campos Izquierdo | 2025

Fig. 35: Encuentro entre los tres vivos y los tres muertos. Salterio de Robert de Lisle, c. 1310. Londres.
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Fuente: The British Library, Ms. Arundel 83 (11), fol. 127.

En su estructura narrativa, Encuentro entre los tres vivos y los tres muertos presenta a
tres jovenes nobles —a veces reyes o caballeros— que, mientras cazan, se topan
inesperadamente con tres cadaveres en diversos grados de descomposicion. Los
muertos, animados momentaneamente, les dirigen advertencias directas: “Lo que sois,
fuimos; lo que somos, seréis” (Ricardo, 2022, p. 102). En algunas versiones, llegan a
pronunciar frases aun mas personales: “Una vez fui como ustedes, y ustedes seran como
yo soy” (Ricardo, 2022, p. 102). Esta confrontacion no solo interrumpe la frivolidad
cortesana de los protagonistas, sino que los obliga a enfrentar el destino que comparten

con toda la humanidad.

El Triunfo de la Muerte

El concepto del Triunfo de la Muerte se relaciona estrechamente con otras tradiciones

medievales centradas en la mortalidad, como el memento mori (Recuerda que moriras),
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el Ars Moriendi (ensehanzas sobre como morir bien) y la Danza Macabra, donde la muerte
convoca a personas de todas las condiciones a un baile final. En todos estos casos,
subyace una idea clave del pensamiento medieval: la muerte es universal e ineludible, y

no distingue entre reyes y campesinos (Porschmann, 2022).

El Triunfo de la Muerte constituye tanto un tema artistico como literario recurrente en la
Edad Media, que simboliza la victoria inevitable de la muerte sobre toda la humanidad.
Su difusion alcanzé su punto algido entre los siglos XIV y XV, coincidiendo con los
estragos provocados por la Peste Negra (1347—1351), un periodo en el que la fragilidad
de la vida se convirtié en una auténtica obsesion cultural (Kramp, 2022). Este motivo
visual expresa con crudeza la idea de que ningun ser humano, sin importar su clase
social, riqueza o poder, puede escapar del destino final. Esta tematica se plasmo en
diversas formas artisticas: frescos, esculturas, grabados y manuscritos ilustrados, todos
ellos destinados a recordar a los espectadores la fragilidad de la existencia y el caracter
ineluctable del fin. A través de estas representaciones, la muerte se presenta como
una gran niveladora que despoja a los individuos de sus titulos, posesiones y vanidades

(Porschmann, 2022).

Lejos de desaparecer con el final de la Edad Media, la iconografia del Triunfo de la
Muerte evolucion6 durante el Barroco, alcanzando nuevas formas de expresion. Un
ejemplo es la pintura El Triunfo de la Muerte (1562), de Pieter Bruegel el Viejo (Fig. 36),
donde un ejército de esqueletos invade y arrasa un paisaje humano, devastando tanto
a nobles como a plebeyos. En paralelo, las representaciones religiosas intensificaron
el dramatismo visual asociado a la muerte. Las imagenes del Cristo de la Piedad o
Cristo Varon de Dolores, en las que se muestra al cuerpo de Cristo herido, sangrante y
abatido, fueron especialmente frecuentes en la imagineria gotica. Estas representaciones
del sufrimiento divino estaban estrechamente ligadas al culto a la Pasion y apelaban
a la empatia emocional del espectador. También proliferaron las imagenes de santos
martirizados, cuyos cuerpos lacerados y expuestos subrayaban el valor del sacrificio y

la promesa de redencion a través del dolor.
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Fig. 36: Detalle de El Triunfo de la Muerte, 1562. Pieter Bruegel el Viejo

Fuente: Museo del Padro. Recuperado el 5 de mayo de 2024 de https://www.museodelprado.es/coleccion/obra-de-arte/el-triunfo-

de-la-muerte/d3d82b0b-9bf2-4082-ab04-66ed53196ccc

En conjunto, las representaciones del triunfo de la muerte durante la Edad Media
no solo reflejaban una vision teolégica de la existencia, sino que funcionaban como
herramientas pedagogicas y emocionales. Recordaban constantemente la fugacidad
de la vida, el destino comin de todos los seres humanos y la necesidad de buscar la

salvacion (Kramp, 2022).

El Transi o Tumba Cadavérica

Otro ejemplo significativo del Triunfo de la Muerte se encuentra en los sepulcros
goticos, donde la escultura funeraria evolucion6 para reflejar no solo la gloria del
difunto, sino también la corrupcion inevitable del cuerpo. Durante este periodo, se
introdujeron sepulcros monumentales que combinaban la exaltacion de la figura con
un fuerte contenido simbdlico ligado al memento mori. En algunos casos, el fallecido era

representado en posicion yacente, ataviado con sus mejores vestiduras, como expresion
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de nobleza, virtud o rango. En otros, sin embargo, se opté por representaciones mucho
mas crudas y directas: los llamados transi, esculturas que muestran el cuerpo del difunto
en estado de descomposicion (Gonzalez Zymla & Berzal Llorente, 2015) Un ejemplo
de esta tipologia es la tumba de Don Alvaro de Luna® en la Catedral de Toledo, que
presenta una doble imagen del mismo individuo: una figura idealizada y serena, y una
segunda figura cadavérica, con el cuerpo en avanzado estado de corrupcion. Este tipo
de sepulcro, cargado de simbolismo, pone de relieve la dualidad entre la apariencia
terrenal y la verdad ultima del cuerpo, y funciona como una advertencia visual sobre la

transitoriedad de la vida (Gonzalez Zymla & Berzal Llorente, 2015).

Los transi se convirtieron en una forma plastica de expresar el memento mori (recuerda
que moriras), insistiendo en la futilidad de los placeres materiales y la necesidad de
prepararse espiritualmente para la eternidad. Otro ejemplo destacado es la tumba de
René de Chalon (siglo XVI) (Fig. 38), donde se representa un esqueleto de pie que
sostiene su propio corazon, imagen profundamente impactante que condensa el poder

evocador de la muerte como forma de reflexion moral y existencial.

Esta tradicion iconografica no ha quedado confinada al pasado. En el arte contemporaneo,
artistas como Mateo Maté recuperan este tipo de representaciones para abordar temas
actuales desde una perspectiva critica. En una de sus obras, Maté reinterpreta la tumba de
René de Chalon, utilizando materiales contemporaneos y trasladando su simbolismo a un
contexto actual. A través de esta resignificacion, el artista cuestiona el canon idealizado
que la cultura visual ha mantenido —aquel que representa cuerpos eternamente jovenes,
ajenos al paso del tiempo—y lo confronta con una vision mas honesta y fragmentada de
la condicion humana. La escultura contemporanea no solo reactiva la imagen tradicional
de la muerte, sino que la utiliza como herramienta para explorar inquietudes modernas
relacionadas con la mortalidad, la identidad y la permanencia de la imagen en un mundo

saturado de representaciones.

30 Véase en Archivo Municipal de Toledo: https://descargasarchivo.toledo.es/details.
vm?g=parent%3A0000001093&t=-score&lang=es&view=global&s=55
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Fig. 37: Transi en el acceso al refectorio de San Juan de los Reyes, 1490. Toledo

Fuente: Gonzélez Zymla, H. (2019). La iconografia de lo macabro en Europa y sus posibles origenes clésicos y orientales: Algunas
manifestaciones en el arte espafiol de los siglos XIV, XV y XVI. Revista Digital de Iconografia Medieval, 11(21), 1-53. https://doi.
org/10.37536/rdim.2019.21.1201

Fig. 38: Tumba de René de Chalon, Iglesia de San Esteban en Bar le Duc, Francia

Fuente: Blog Entre piedras y cipreses. Recuperado el 12 de junio de 2024 de https://entrepiedrasycipreses.com/transi-rene-chalon
Fotografia: Toni Flores Larrosa y Esther Celma Fe
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En el arte contemporaneo, Mateo Maté recupera la imagen de la tumba de René de
Chalon (Fig. 39), que veiamos arriba, para cuestionar el canon ideal y adaptarlo a una
realidad difusa y dispersa, haciendo una critica a ese canon que siempre nos representa
jovenes, inmanentes al tiempo, pero nada mas lejos de la realidad. El artista plasma en la
siguiente escultura la temida muerte a partir de materiales contemporaneos para generar
una conexion entre la iconografia clasica y las preocupaciones del mundo moderno. La
obra original se resignifica en un contexto contemporaneo, planteando preguntas sobre

la mortalidad, la identidad y la permanencia de la imagen en la cultura visual actual.

El requiescens o descanso eterno

Una de las representaciones mas significativas de la muerte en la iconografia cristiana
medieval es la del cuerpo en reposo. Esta forma visual, profundamente espiritual, se
consolida en la Edad Media como expresion del transito hacia la vida eterna. Tal como
senala Philippe Aries (2000), durante este periodo la muerte no se concebia como un fin

abrupto, sino como una etapa de paso hacia el descanso definitivo del alma.

La representacion del cuerpo en reposo, por tanto, se consolida como una de las formulas
visuales mas persistentes y profundas del pensamiento cristiano medieval. Su evolucion
desde el requiescens medieval hasta las sofisticadas composiciones del Renacimiento y
el Barroco demuestra su eficacia simbdlica como expresion de la muerte concebida no
como una tragedia definitiva, sino como una transicion hacia el Mas Alla. Como se aprecia
en el documental Las edades de la vida. Historia de la muerte que dirige Scherrer (2022),
esta imagen se vincula estrechamente con la nocion de muerte como descanso, espera
o preparacion para la resurreccion. Esta idea se inscribe en la concepcion teologica
de la resurreccion y la esperanza en la vida eterna, y se refleja de forma elocuente en
los epitafios con la inscripcion Requiescat in pace (RIP), que desea el reposo del alma
del difunto (Gonzalez Zymla, 2019). En este contexto, la nocion de requiescens —el
descanso del cuerpo— se convierte en una de las manifestaciones mas caracteristicas

del imaginario cristiano sobre el Mas Alla. Como sostiene Aries: “Lo cierto es que la
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Fig. 39: Caddver de René de Chalon, 2016. Mateo Maté y Detalle.

Fuente: Oficina de Cultura y Turismo de la Comunidad de Madrid. (2017). Mateo Maté. Canon [Folleto de exposicion]. Consejeria de
Cultura y Turismo de la Comunidad de Madrid. https://www.comunidad.madrid/sites/default/files/aud/cultura/folleto._exposicion

mateo_mate.canon_.pdf

Fotografia: Paco Gémez / NOPHOTO
|
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imagen mas difundida y mas constante del paraiso es la del yacente del arte funerario, el

requiescens” (Aries, 2000, p. 30).

Desde el punto de vista formal, el requiescens adopta la forma de esculturas o relieves
funerarios que muestran al difunto acostado, en actitud serena, evocando el descanso eterno.
Aries (2011) subraya que esta imagen es “la mas antigua, la mas popular y la mas constante
del Mas All3”, y que aun perdura, a pesar de la evolucion de otras formas de representacion
(p- 36). La persistencia de esta iconografia responde, en parte, a su capacidad de sintetizar la
vision cristiana de la muerte como transito y esperanza, mas que como ruptura definitiva.

Si bien en la Antigliedad clasica —en particular en el mundo griego y romano— el
arte funerario también abordo el tema de la muerte, lo hizo con un enfoque distinto.
En sarcofagos y relieves romanos, por ejemplo, el difunto se representaba a menudo
en posturas heroicas o idealizadas, como si aln estuviera vivo, en una clara exaltacion
de sus virtudes terrenales y su legado. La muerte no se mostraba como descanso,
sino como una continuacion simbodlica de la vida y la gloria del individuo. La nocién de
reposo tal como se entiende desde la Edad Media no aparece como eje central en estas

representaciones.

El arte romanico consolida esta tendencia, pero sera durante el Renacimiento cuando
el tratamiento del cuerpo en reposo alcance un mayor grado de realismo y complejidad
formal, gracias al creciente interés por el estudio anatomico y por una representacion
mas naturalista del cuerpo humano. En esta etapa, el cuerpo yacente se convierte no soélo
en simbolo de la muerte como transito, sino también en un objeto de contemplacion
estética y espiritual. A partir del Barroco (siglos XVII-XVIIl), la representacion del
cuerpo en reposo adquiere nuevas dimensiones simbdlicas. Junto a la serenidad del
yacente, se desarrollan imagenes que enfatizan la fugacidad de la vida, como ocurre
en las Vanitas, naturalezas muertas con calaveras, relojes de arena o flores marchitas,
que recuerdan al espectador la brevedad de la existencia y la inevitabilidad del fin. Esta
dualidad —entre descanso y advertencia— amplia el espectro iconografico de la muerte

en el arte occidental.
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El Juicio Final y la psicostasis

En la iconografia medieval, también encontramos la representacion del Juicio Final. Esta
constituye una de las imagenes mas impactantes de la muerte como transito definitivo
hacia la condena o la salvacion. Esta escena, habitual en timpanos, frescos y manuscritos,
simboliza el momento en que las almas son juzgadas al final de los tiempos. En ella,
Cristo aparece como juez supremo, rodeado de angeles y santos, separando a los justos

de los condenados.

Un elemento central de esta representacion es la psicostasis, o pesaje de las almas, en la
que de nuevo, una balanza mide el valor moral de los difuntos (Lopez Saco, 2017). Segin
argumenta Seyfried en el documental Las edades de la vida. Historia de la muerte (Seyfried,
2022, 18:11), "los angeles rescatan el alma de los justos, mientras que los demonios
intentan arrastrar a los pecadores al Infierno”. Un ejemplo de esta iconografia es el
timpano de la Catedral de Autun (Fig. 40), donde se plasma con crudeza la separacion
de los elegidos y los condenados, reforzando la vision medieval de la muerte como juicio

y destino eterno, en el que se revela la justicia divina.

Como conclusién de este periodo, podemos decir que lejos de ser una mera expresion
estética, estas imagenes respondian a una necesidad espiritual, social y teoldgica: recordar
al espectador su propia mortalidad, exhortarlo a la penitencia y reforzar los valores del
cristianismo. Representaciones como la Danza de la Muerte, el Juicio Final, los transi
o las escenas del memento mori, consolidaron un imaginario colectivo que vinculaba la
corrupcion del cuerpo con la eternidad del alma. En dltima instancia, el arte medieval
supo traducir visualmente la tension entre la finitud del cuerpo y la permanencia del
alma, dejando un legado simbdlico y estético que sigue influyendo en la creacion artistica

contemporanea.
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Fig. 40: Timpano de la Catedral de Autun y detalle de la psicostasis

Fuente: Meisterdrucke https://www.meisterdrucke.es/impresion-art%C3%ADstica/Unbekannt-Unbekannt/613211/Catedral-de-
Autun:-El-t%C3%ADmpano-del-portal-oeste:-Cristo-en-el-Juicio-Final:-lado-derecho.html Recuperado el 3 de diciembre de 2024
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Soportes epistémicos de la imagen biblica

La comprension de los pasajes biblicos representados en el arte medieval exige
atender no solo a su contenido narrativo, sino también a la relacion entre imagen,
materia y conocimiento. Desde una perspectiva epistemoldgica, cada soporte —fresco,
manuscrito o escultura— actia como un medio particular de acceso al saber teologico,
determinando tanto la experiencia visual del espectador como la forma en que el

mensaje se internaliza en la comunidad creyente.

El fresco constituye el soporte mas ligado a la arquitectura sagrada y al espacio liturgico.
Su técnica —pigmentos disueltos en agua sobre yeso hUmedo— produce una integracion
inseparable entre imagen y muro, haciendo que la representacion adquiera un caracter
envolvente y colectivo. El fiel no contempla el fresco como un objeto, sino que habita
en su interior; el color, la escala monumental y la disposicion semicircular de los absides
generan una atmosfera sensorial que trasciende la percepcion optica para convertirse
en experiencia de inmersion teoldgica. En este sentido, el fresco posee lo que la pintura
portatil no, es decir, el fresco aporta la capacidad de configurar un espacio de fe total,

donde la imagen de la muerte no se observa, sino que se vive.

El manuscrito iluminado, en cambio, introduce un modo de conocimiento intimo
y erudito. Obras como el Beato de Gerona o el Beato de Liébana traducen la palabra
sagrada al lenguaje visual mediante miniaturas que combinan texto e imagen, lectura y
contemplacion. En ellos, la representacion biblica se miniaturiza, se vuelve transportable
y reproducible, permitiendo su circulacion en ambitos monasticos, académicos o
cortesanos. La epistemologia de la imagen manuscrita reside en su capacidad de mediar
entre palabra e imagen, instaurando un didlogo entre lo textual y lo visual que anticipa
una lectura simbdlica del Apocalipsis como revelacion del saber divino. La escultura —
particularmente en capiteles, portadas y sarcofagos— opera desde una logica distinta,
tactil y performativa. Su tridimensionalidad apela al cuerpo del espectador y transforma
la materia pétrea en signo visible de lo invisible. Los relieves del claustro de Santo

Domingo de Silos o los timpanos del Juicio Final en Sangliesa y Santiago de Compostela
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Fig. 41: La Muerte y la Doncella, 1517. Hans Baldung

'f"_ .,
Fuente: Kunstmuseum Basel http://sammlungonline.kunstmuseumbasel.ch/eMuseumPlus?service=Externalinte
rface&module=collection&objectld=1031&viewType=detailView
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no son simples ornamentos, sino que funcionan como teologias materiales, donde la
piedra es el soporte del mensaje escatoldgico. La experiencia del fiel es aqui de transito

y contacto. El cuerpo camina, roza, se detiene ante la piedra que narra.

Desde un punto de vista epistemoldgico, los tres soportes conforman una red de saber
visual que articula diferentes modos de conocimiento: el fresco ensefa por inmersion, la
escultura por experiencia fisica y el manuscrito por lectura simbdlica. Juntos construyen
un sistema de comunicacion de la fe que une lo sensorial, lo intelectual y lo espiritual.
Asi, el arte medieval no se limita a representar la muerte o la salvacion, sino que produce
conocimiento sobre ellas. A través de la imagen, el creyente aprendia a ver y a saber la
verdad divina. En este sentido, la epistemologia de la imagen medieval no separa el acto
de mirar del acto de comprender: ambos convergen en una misma operacion simbodlica
que convierte la vision en una forma de pensamiento y la materia artistica en vehiculo

del saber trascendente.

2.2.1.4 Arte de la Edad Moderna

Renacimiento vs Contrarreforma

El arte renacentista supuso una transformacion profunda en la representacion de la muerte,
alejandose de los temores y visiones macabras del imaginario medieval para adoptar una
mirada mas filosofica y humanista. Aunque la muerte continud siendo un simbolo de la
fugacidad de la vida, comenzd a representarse como un transito hacia lo divino, en un
delicado equilibrio entre dramatismo, serenidad y belleza idealizada (Scherrer, 2022) como

puede verse en La Muerte y la Doncella (1517) de Hans Baldung (Fig. 41).

Durante los siglos XV y XVI, el arte del Renacimiento articulo influencias medievales
con las nuevas concepciones del humanismo, dando lugar a una iconografia mas rica,
matizada y simbdlicamente ambigua. La vision cristiana de la muerte no desaparecio,

pero fue reinterpretada a la luz de los ideales renacentistas, que exaltaban la dignidad
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Fig. 42: El triunfo de la Muerte, 1562 - 1563. Pieter Bruegel (El Viejo)

Fuente: Museo del Prado https://www.museodelprado.es/coleccion/obra-de-arte/el-triunfo-de-

la-muerte/d3d82b0b-9bf2-4082-ab04-66ed53196¢ccc
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del individuo, la trascendencia personal y el legado intelectual (Calero, 2005). La obra
de Miguel Angel ejemplifica este cambio con especial claridad: en La Piedad, el realismo
anatomico se combina con una intensa carga simbolica y espiritual, que eleva la figura

humana como imagen de perfeccion y sufrimiento redentor.

En el contexto espanol, sin embargo, persistieron con fuerza las tradiciones del memento
moriy la Danza Macabra. La muerte continud representandose como un transito decisivo
hacia la salvacion o la condenacion, una concepcion que se vio reforzada por el empuje
de la Contrarreforma en la segunda mitad del siglo XVI. Mientras en otras regiones
de Europa el Renacimiento tendia a subrayar la belleza ideal, la armonia formal y la
racionalidad, en Espafa predominé una vision intensamente religiosa, marcada por una
profunda espiritualidad, un tono moralizante y una imagineria cargada de simbolismo

penitencial (Nunez Florencio, 2014)

Una tendencia paralela puede observarse en el llamado “humanismo noérdico” (Calero,
2005, p. 232), cuyas manifestaciones artisticas conservan una atmosfera sombria y
aleccionadora. Un ejemplo notable es El triunfo de la Muerte (1562—1563) de Pieter
Bruegel el Viejo (Fig. 42), donde —como senala Calero (2005)— “los humanos son
acometidos y asediados por todas partes por los batallones de la muerte” (p. 233),

reflejando una vision angustiada, coral y apocaliptica del destino humano.
No obstante, la representacion de la muerte tiende a evitar lo explicito y lo grotesco,
recurriendo en su lugar a metaforas visuales que la sugieren de forma sutil. Al mismo

tiempo, se exalta la belleza del cuerpo humano como maxima expresion del ideal

renacentista (Scherrer, 2022). Un ejemplo de esta tendencia es La Piedad de Miguel Angel.

Manierismo: antesala del Barroco

Las imagenes manieristas a menudo presentan una coexistencia paradodjica entre la

riqueza material y la conciencia de su fragilidad. En ellas es frecuente la aparicion de
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Fig. 43: Entierro del Conde Orgaz, 1586-1588. El Greco

Fuente: Sitio web Historia del Arte https://historia-arte.com/obras/el-entierro-del-conde-de-orgaz
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elementos simbdlicos que aluden al paso del tiempo y a la inevitable corrupcion del
cuerpo: relojes, figuras de Cronos o Saturno, calaveras y otros simbolos de fugacidad
(Calero, 2005). Asi, la representacion de la muerte se tine de ambiguedad: es temida y

venerada, dramatica pero también redentora.

En el contexto espanol, el manierismo adquirié un marcado tono religioso y mistico,
impulsado por los valores de la Contrarreforma. Esta corriente fomentd una vision de
la muerte como transito definitivo hacia la salvacion o la condenacion, intensificando su
carga moral y espiritual. El arte manierista espanol, por tanto, se convirtioé en vehiculo
de reflexion teologica, con composiciones tensas y figuras alargadas que acentuaban
la angustia, la esperanza o el éxtasis del alma ante el Mas Alla (Gonzalez Zymla, 2019).
Un ejemplo fundamental es El entierro del conde de Orgaz (1586-1588) de El Greco
(Fig. 43), donde la muerte no se representa de forma cruda o fisica, sino como un
instante de elevacion espiritual. La escena combina lo terrenal y lo celestial en un
mismo plano visual, subrayando la idea del alma ascendiendo al Reino de los Cielos.
La verticalidad de las figuras, el dramatismo de los rostros y la luminosidad simbdlica
convierten a esta obra en una sintesis perfecta de la sensibilidad manierista aplicada a

la representacion de la muerte.

El Manierismo preparé el terreno para la teatralidad y exuberancia del Barroco y
transformo la representacion de la muerte en una experiencia visual cargada de tension
espiritual, dramatismo simbdlico y reflexion sobre el destino del alma. Un ejemplo
de ello es la composicion Expulsion del Paraiso y Muerte con guitarra como promesa de
redencién en la Capilla de los Benavente de Medina de Rioseco (1543), donde Adan y
Eva son expulsados del Paraiso (Fig. 44). A la izquierda, Eva, tentada por una serpiente
demoniaca, ofrece el fruto a Adan. A la derecha, un angel brandiendo una espada los
expulsa de manera enfatica. Justo delante de ellos, se representa a la Muerte como

esqueleto, que porta una guitarra.

Este esqueleto musical introduce un elemento inesperado: no es un signo de terror sin

sentido, sino una figura burlona que actia como guia macabra en el momento del castigo.
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Fig. 44: Expulsién del Paraiso y Muerte con guitarra como promesa de redencion
en la Capilla de los Benavente de Medina de Rioseco, 1543

Fotografia: Francisco José Garcia Gomez
Fuente: Museo San Francisco. Recuperado el 12 julio 2025 de /https://www.museosanfrancisco.es/biblioteca/documentos

CapillaBenavente11-2024.pdf

La guitarra que toca la Muerte sugiere una ironia mortal: la musica, signo tradicional de
alegria y armonia, se invierte aqui como simbolo de la degradacion y el paso inexorable
del tiempo. Esa musica burlona alude al fin corporal que acompana el pecado original,
pero también funciona como promesa de redencion—al modo manierista: ambigua,

teatral y cargada de reflexion

El Barroco como resultado de la Contrarreforma en Espaia

El Barroco se erige como uno de los periodos mas significativos de la Historia del
Arte en lo que respecta a la representacion de la muerte. Durante el siglo XVII, este
tema alcanza una intensidad sin precedentes, estrechamente vinculado al cristianismo
y, especialmente, al catolicismo posconciliar. Jankélévitch (2004) llegd a definir esta
religiosidad como una “religion de la muerte”, al afirmar provocadoramente: “el amor

por el cadaver es catolico. El catdlico es necrofilo, necromante, prefiere un cadaver a un
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¢

El Barroco culmina en “una exacerbacion del

interés por la muerte” como parte de “una

gran tarea publicitaria de los sentimientos,
preferentemente de tipo morboso”

(Maravall, 1975, p. 423) )

ser vivo” (p. 107). Sin embargo, Maravall (1975) matiza esta vision al considerar que el
Barroco fue mas bien una construccion ideologica de la Iglesia, y en especial de la Iglesia
Catolica, en tanto que institucion vinculada al poder monarquico absoluto (p. 88). En
cualquier caso, el Barroco no solo intensifico la obsesion artistica por la muerte, sino
que convirtio esta temdtica en una herramienta simbolica y doctrinal al servicio de los

intereses eclesiasticos.

El arte barroco, definido por Maravall como “el arte de la Contrarreforma” (1975, p. 71),
surgio como respuesta directa a este movimiento, que pretendia reafirmar la autoridad
de la Iglesia frente al protestantismo. El arte se convirtié en un medio de propaganda
religiosa, apelando a lo emocional, lo sensorial y lo dramatico para conmover al espectador,
fortalecer su fe y recordarle la fragilidad de la vida. Como senala el propio Maravall (1975),
el Barroco culmina en “una exacerbacion del interés por la muerte” como parte de “una
gran tarea publicitaria de los sentimientos, preferentemente de tipo morboso” (p. 423).

Asi, la muerte, el juicio y la salvacion se convirtieron en ejes tematicos fundamentales.

En el caso espanol, la representacion de la muerte adquirid un tono particularmente

escatologico, convirtiéndose en una poderosa herramienta catequética. A través del
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Fig. 45: San Francisco de Asis y el hermano Leén meditando sobre la muerte, 1600 - 1614. El Greco

Fuente: Museo del Padro. Recuperado el 12 de junio de 2024 de https://www.museodelprado.es/coleccion/obra-de-arte/san-
francisco-de-asis-y-el-hermano-leon-meditando/d2688c0a-0cd3-4f5b-a6d2-824273a4094f
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arte se instruia al fiel sobre la necesidad de la penitencia, la preparacion espiritual y la
fugacidad de la existencia. Asi se refleja en obras como San Francisco de Asis y el hermano
Ledén meditando sobre la muerte de El Greco (Fig. 45), donde, segin Ruiz Gomez (2007), “el
santo reflexiona sobre la cercana muerte, un tema clave en la cultura contrarreformista
que se subraya por el protagonismo de la calavera, convertida en centro mismo de la

composicion” (p. 121).

Mientras que en la Europa protestante la muerte se representa de forma mas simbolica,
vinculada a la naturaleza y a los placeres efimeros (flores marchitas, instrumentos
musicales, objetos cotidianos), el arte catdlico mostraba al ser humano como entidad
perecedera, influido por la iconografia medieval, como la Danza Macabra o la Leyenda
de los tres vivos y los tres muertos, en la que la fragilidad humana es el nucleo del

mensaje (Scherrer, 2022).

Espana, en particular, destacd por una vision macabra y realista de la muerte. Fue el
primer pais en realizar practicas anatdmicas sistematicas con fines artisticos y médicos.
La Iglesia catdlica respaldo estas investigaciones, como las que se desarrollaron en la
Escuela de Medicina del Monasterio de Guadalupe desde 1322, donde se diseccionaban
cadaveres humanos para mejorar el conocimiento anatomico (Sanchez Camargo,
1954). No obstante, como explica Huici (1996), mas que una herramienta cientifica, la
diseccion se concibié como un poderoso recurso didactico de la Contrarreforma: un
medio de reflexion visual sobre la corrupcion del cuerpo y la necesidad de redencion.
Uno de los ejemplos mas representativos de esta vision es la serie de los Jeroglificos de
las postrimerias, que Juan de Valdés Leal pinto para el Hospital de la Caridad de Sevilla.
Obras como In ictu oculi y Finis gloriae mundi muestran la fugacidad de la vida, la vanidad
de la gloria terrenal y el juicio inminente, convirtiéndose en emblemas del imaginario
barroco sobre la muerte. Estas composiciones, segun Huici (1996, p. 18), consolidan el

estereotipo de la “espafnolidad” vinculada a la meditacion sobre la muerte.

El lenguaje visual barroco se caracteriza, por tanto, por el dinamismo, el dramatismo y

la teatralidad: figuras en movimiento, gestos intensos, composiciones escenograficas y
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Fig. 46: El sueiio del caballero, 1650. Antonio de Pereda

Fuente: CERES. Recuperado el 23 de febrero de 2025 de https://ceres.mcu.es/pages/Main

el uso del claroscuro para intensificar la tension emocional. El espectador debia sentir
no solo la cercania de lo divino, sino también la urgencia de la salvacion. Si analizamos la
obra El suefio del caballero de Antonio de Pereda, datada en 1650, vemos que se trata de
una alegoria barroca centrada en la fugacidad de los bienes terrenales y la certeza de la
muerte. lconograficamente, muestra a un joven caballero dormido rodeado de objetos
que simbolizan poder, riqueza, conocimiento y gloria (coronas, joyas, libros, armas),
junto a elementos tipicos del género vanitas, como la calavera o el reloj de arena. Un
angel sostiene un cartel con la inscripcion Aeterne pungit, cito volat et occidit, que advierte

sobre la rapidez de la muerte y lo efimero de lo mundano.

Desde una lectura iconoldgica, la obra refleja los ideales de la Contrarreforma y la
espiritualidad barroca espanola, en la que el arte sirve como medio de reflexion y
guia moral. El sueno del caballero representa al ser humano distraido por los placeres
del mundo, y la pintura funciona como un memento mori, exhortando al espectador a

prepararse para la muerte y enfocarse en la salvacion del alma. Es un ejemplo del arte
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barroco como herramienta catequética y emocional, profundamente arraigado en la
tradicion religiosa de la época. En este contexto, el género de la vanitas adquirid un
protagonismo particular, tanto en pintura como en escultura. Estas obras, muchas veces
presentadas como naturalezas muertas o bodegones, aludian a la fugacidad de la vida, la
inutilidad de los placeres terrenales y la certeza de la muerte. Elementos como calaveras,
relojes de arena, frutas podridas o libros cerrados eran recordatorios simbolicos del
paso del tiempo y la caducidad de la existencia. Segun Vives-Ferrandiz Sanchez (2010),
este tipo de representaciones tuvo un gran auge durante el Barroco, convirtiéndose en

una poderosa advertencia moral y religiosa.

Vanitas como propaganda religiosa, politica y social

El género de las vanitas surgio en el Renacimiento tardio y alcanzé su mayor
desarrollo durante el Barroco. Su objetivo principal era transmitir un mensaje
moral acerca de la fugacidad de la vida, la certeza de la muerte y la inutilidad de
los placeres y bienes terrenales. El término vanitas proviene del pasaje biblico
del Eclesiastés (l:2): “Vanitas vanitatum, omnia vanitas” (“Vanidad de vanidades,
todo es vanidad”), que subraya la insignificancia de lo material frente a la
eternidad. Durante el Renacimiento, este género reflejo la tension entre el humanismo
emergente Yy la espiritualidad cristiana. Como senala Huici (1996), “se muestra la muerte
como desengano de la vanidad de las cosas terrenales, pero que a un tiempo es también
proceso trascendente de otra vida, mas verdadera y cierta” (p. 16). Aunque las vanitas
alcanzaron su auge en el Barroco, tienen sus raices en representaciones renacentistas

influenciadas por el Ars Moriendi, el memento mori y la teologia cristiana de la época.

Estas obras desplegaron una compleja simbologia para invitar al espectador a reflexionar
sobre su mortalidad y lo efimero de sus logros y placeres. Entre los simbolos mas
frecuentes destacan las calaveras, que evocan la presencia inevitable de la muerte; los
relojes, que aluden al paso del tiempo; las flores marchitas o las frutas en descomposicion,

que remiten a la fragilidad de la belleza y la vida. También aparecen velas apagadas o

194



Imelda Campos Izquierdo | 2025

Fig. 47: Vanitas (con calavera sobre un libro) Siglo XVII. Andrés Deleito

Fuente: Museo Nacional del Prado. Recuperado el 12 de junio de 2024 de https://www.museodelprado.es/coleccion/obra-de-arte/
vanitas-con-calavera-sobre-un-libro/e5df2d5b-ba84-4879-98b9-3ffd63720de3

Fig. 48: Vanitas (libro sobre una calavera) Siglo XVII. Andrés Deleito

Fuente: Museo Nacional del Prado. Recuperado el 12 de junio de 2024 de https://www.museodelprado.es/coleccion/obra-de-arte/
vanitas-con-un-libro-sobre-una-calavera/7375e10c-8a22-4514-9ded-ddddd88a9eef
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consumidas, como metafora de la brevedad de la existencia, y objetos como libros,
monedas, copas o instrumentos musicales, que aluden al conocimiento, la riqueza o
el placer como bienes perecederos. La figura del nifio, segun Calero (2005), tiene un
papel destacado en esta iconografia. Se asocia a la fugacidad vital desde su simbolismo
en la religion antigua y mas tarde en la escultura funeraria romana, donde aparece
como acompanante del alma en su transito hacia el Mas Alla . Las ruinas, en especial
las romanas, evocan por un lado la gloria pasada y por otro la caida inevitable de toda
grandeza humana. La expresion latina sic transit gloria mundi (asi pasa la gloria del mundo)
resume esta idea. Calero observa que estas ruinas, lejos de ser solo nostalgia del

esplendor, también senalan la decadencia de lo humano y su condena al olvido.

Otro motivo frecuente es el jardin florido, que Aries identifica como simbolo del
paraiso reencontrado, donde los bienaventurados pasean en un vergel idilico (2011, p.
30). Sin embargo, en Espana la iconografia de las vanitas adquirié una orientacion mas
estrictamente religiosa debido al papel central del pais en la defensa del catolicismo

durante la Contrarreforma.

La pintura espanola de vanitas utilizé con frecuencia imagenes dobles o yuxtapuestas que
invitan a meditar sobre la brevedad de la vida, el vacio de la riqueza, la gloria intelectual
o el poder. Una calavera junto a un reloj dorado y un candelabro apagado senala el paso
del tiempo y la muerte inevitable. Libros, monedas o joyas subrayan lo efimero de los
bienes materiales. El espejo, como simbolo tradicional de la vanidad, apunta también a la
introspeccion. La inclusion de imagenes religiosas —Cristo, la Virgen, San Juan— actua
como recordatorio del Juicio Final y de la salvacion del alma. Portus senala que este tipo
de obras estan estrechamente vinculadas a la cultura visual y devocional del Barroco
espanol, en tanto que el mensaje moral que contienen es similar al que se difundia en
la literatura y los textos religiosos de la época (2023, p. 75). Sin embargo, las vanitas
fueron menos frecuentes en la pintura espanola que en la flamenca o la holandesa.
Sterling coincide en destacar este fendmeno, observando que la pintura espanola evito la
representacion del individuo solo ante la muerte, optando por una vision mas colectiva y

religiosa, en la que la redencion tiene un papel esencial (Huici, 1996, p. 16).
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Fig. 49: Bodegdn con cacharros, hacia 1650 .Francisco de Zurbaran

Fuente: Museo Nacional del Prado. Recuperado el 12 de junio de 2024 de https://www.museodelprado.es/coleccion/obra-de-arte/
bodegon-con-cacharros/bdd71dfb-cde5-440e-87a2-48d8c64060dd

1 —
Una excepcion notable dentro de la tradicion espanola es el Bodegén con cacharros de
Zurbaran. En esta obra, ausente de simbolos tradicionales de vanitas, el uso de la luz
y el orden de los objetos sugieren una meditacion sobre la existencia. Luna, siguiendo
a Gombrich, sostiene que toda naturaleza muerta es, por definicion, una vanitas
(Gombrich, 1968). Durante el siglo XVIl, el género fue perdiendo su tono moralizante
y religioso. Las obras se centraron mas en la belleza y la composicion que en el mensaje

trascendental. En cierto modo, Zurbaran anticipo esta evolucion.

Las vanitas, por tanto, no solo fueron una expresion artistica, sino también un medio
de comunicacion ideologica y espiritual. Transmitieron mensajes morales sobre la
humildad, el desapego de lo material y la preparacion para la vida eterna, acordes con
los valores cristianos predominantes. Ademas de su mensaje religioso, las vanitas podian
ser utilizadas como una forma de propaganda politica, mostrando la riqueza y el poder
de ciertos sectores, al tiempo que sugerian que toda grandeza es efimera. También

servian como un recordatorio moral para las élites, instandolas a actuar con virtud y
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responsabilidad. En definitiva, las vanitas no eran soélo representaciones artisticas, sino
poderosas herramientas de comunicacién que influian en la mentalidad de la sociedad
barroca, reforzando valores y creencias dominantes. Lejos de ser un género extinguido,
las vanitas han perdurado como herramienta simbdlica para pensar la condicién humana.
Su vigencia demuestra que, pese al paso del tiempo, seguimos fascinados por los mismos

interrogantes sobre la muerte, el sentido de la vida y la trascendencia del alma.

Vanitas protestante vs catolica

Si anteriormente abordamos el género de la vanitas en relacion con la religion, es
importante senalar que su iconografia varia significativamente segun se trate de un
contexto catdlico o protestante. En el contexto del arte protestante, la iconografia
de las vanitas adquiere un caracter moralizante y reflexivo, centrado en la fugacidad
de la vida y la inutilidad de los bienes materiales. El historiador Ingvar Bergstrom
propuso una clasificacion tripartita de estos elementos simbolicos: en primer lugar, los
vinculados a la vida contemplativa, como libros, instrumentos cientificos, materiales
de escritura, obras literarias y objetos relacionados con la ciencia y las artes. En
segundo lugar, los simbolos de la vida practica, entre ellos las joyas, coronas, cetros,
armas y emblemas de poder y riqueza. Finalmente, en un tercer grupo, los objetos
asociados al placer sensorial y la vida voluptuaria, como copas, cartas de juego, dados,

instrumentos musicales, pipas y vasijas.

Muchos pintores especializados en naturalezas muertas seleccionaban cuidadosamente
los objetos representados, dotandolos de un significado simbolico relacionado con
la vanidad, la brevedad de la existencia y la inevitabilidad de la muerte. Es frecuente
encontrar agrupaciones de objetos costosos cuya funcion no era celebrar el lujo, sino
aludir a su caracter transitorio. Las flores, por ejemplo, especialmente valoradas en
la cultura holandesa, aparecen como simbolos de belleza efimera. Los instrumentos
musicales representan el placer sensorial, aludiendo a como la muerte priva al ser

humano de sus deleites terrenales. La combinacion de libros, pergaminos, plumas,
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bustos, jarrones, espejos, relojes, velas apagadas y calaveras ofrecia a los espectadores
contemporaneos un mensaje claro sobre la vanidad de los logros humanos. Incluso en
obras donde la calavera no estaba presente, la disposicion de estos objetos insinuaba de

forma sutil la idea de vanitas.

Los libros, en particular, ademas de simbolizar la vanidad intelectual o el saber que
no trasciende la muerte, evocaban la fragilidad del conocimiento humano: el papel se
degrada rapidamente, y con él, se esfuma el saber. Este aspecto también servia como
advertencia a los eruditos sobre los limites de su intelecto y la necesidad de cultivar la
humildad. Asi, las vanitas protestantes inducian con frecuencia a un estado de melancolia
y reflexion existencial. Elementos como maletas (metafora del viaje de la vida hacia la
muerte), animales (terrestres, acuaticos o aéreos), espejos que reflejan la calavera del
espectador, e incluso bustos clasicos, completan este repertorio simbodlico. También
aparecen referencias cientificas, como las lecciones de anatomia —por ejemplo, la célebre
obra de Rembrandt de 1632—, que demuestran el interés por los avances médicos sin

abandonar la tradicion iconografica de la muerte.

Aunque menos frecuente en el arte protestante, hay intentos de aludir a la resurreccion,
como en los instrumentos musicales con inscripciones alusivas o representaciones simbodlicas
como la Aurora de Miguel Angel, entendida como metéfora del renacer. Sin embargo, este
tipo de referencias son escasas en la pintura holandesa, que se enfoca mas en la fugacidad del
tiempo y en la meditacion sobre la vida presente que en la esperanza de una resurreccion
corporal. Las vanitas protestantes evolucionaron hacia una estética refinada, logrando
una notable belleza formal. No se limitan a advertencias sobre la muerte, sino que
también promueven una reflexion profunda sobre el tiempo, el sentido de la existencia,

y la busqueda de una esperanza posible frente al caracter perecedero de todas las cosas.

En el contexto de la religion catdlica durante el Barroco, la representacion de la
muerte se carga de un profundo simbolismo teoldgico y filosofico. Las figuras retoricas,
como la alegoria, se convierten en herramientas frecuentes para transmitir mensajes

espirituales. Uno de los simbolos mas recurrentes es la calavera, convertida en el simbolo
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convencional por excelencia de la muerte personificada en la tradicién europea. A ella
se suman esqueletos, huesos cruzados, y otros restos humanos, que refuerzan la idea
de la corrupcion de la carne y la futilidad del mundo material. En este imaginario visual,
la calavera coronada o vestida con trajes lujosos expresa la ironia de la riqueza frente a
la inevitabilidad de la muerte, al igual que la muerte con guadafa y tunica negra, simbolo
de su poder ineludible. Otros elementos simbolicos son el globo terraqueo, los libros
cerrados o desordenados, las joyas y monedas, todos ellos representando el caracter

efimero del conocimiento y los bienes materiales.

La presencia de animales y objetos también refuerza este discurso visual: la lechuza,
simbolo de la sabiduria de la muerte, actia como un guino a Atenea, mientras que las
serpientes, herederas de la simbologia egipcia y cristiana, remiten al pecado y al mal.
A su vez, figuras humanas en estado de descomposicion, colores oscuros y el uso del
tenebrismo intensifican el dramatismo barroco y remiten al mundo de la penumbra, la
muerte Yy la espiritualidad. Entre los simbolos mas ricos estan aquellos que aluden a la
penitencia y el arrepentimiento, como el rosario, la cruz, el corazén en llamas (simbolo
de la caridad), asi como las representaciones del Santo Entierro. En muchas vanitas,
aparece también un ser alado, a menudo dirigiéndose al espectador, como si se tratase

de un llamado directo a la reflexion sobre la propia mortalidad.

En estas composiciones abundan los objetos cotidianos desordenados —naipes, retratos,
libros, copas, vasos, mascaras teatrales— que simbolizan tanto el deseo humano de
acaparar cuanto la ilusion del mundo terrenal. Particularmente, la mascara representa
el desengano, un concepto central en el Barroco espanol, que, como expone Maravall
(2023), implica la revelacion de la verdad a través del cuestionamiento de la apariencia.
El desengano no es pesimismo, sino toma de conciencia para vivir virtuosamente. Frases
como “La fama de las grandes hazafias se desvanecera como un suefio”, inspirada en La vida
es suefio de Calderon de la Barca, o titulos como In ictu oculi (en un abrir y cerrar de
ojos) de Valdés Leal, nos recuerdan lo fugaz de la existencia. Obras como el sepulcro de

Alejandro VIl de Bernini refuerzan estos mensajes desde la escultura.
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Fig. 50: Quis evadet, Goltzius

Fuente: The Metropolitan Museum of Art

Fig. 51: Bodegdn con granada y uvas, hacia 1643. Juan de Zurbaran

Fuente: Museo Nacional del Prado
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Simbolos visuales como la vela, el humo y el viento son utilizados para intensificar la idea
de lo efimero. El humo, por su naturaleza inmaterial, alude a la transitoriedad del alma;
el viento puede remitir a la inconsistencia de la existencia. Las pompas de jabon, como
en el grabado de Goltzius, Quis evadet, simbolizan la fragilidad del ser humano bajo la
formula del Homo Bulla (el hombre es una burbuja) (Fig. 50). Otros objetos que marcan
el tiempo, como relojes de arena, de sol o de bolsillo, refuerzan el motivo del memento
mori. Su funcion no es solo representar el paso del tiempo, sino también establecer una
“hora fatal” o “juicio final”, subrayando el momento irreversible del fin. El espejo, en
este contexto, conecta con la vanidad humana, mostrando tanto la apariencia como su

fugacidad.

Los elementos naturales también juegan un papel crucial: flores marchitas, frutas
podridas (Fig. 51), ninos dormidos sobre cruces, o incluso el cordero sacrificado, como
en el Agnus Dei de Zurbaran (Fig. 52), todos aluden a la transitoriedad de la vida. Las
frutas, en particular, tienen significados multiples: la manzana representa el pecado
original; las uvas, la redencion eucaristica; el higo, la descomposicion rapida; y la granada,
el ciclo vital. Asi, lo sensorial se convierte en discurso moral. La vajilla —copas, vasos
y platos finos— simboliza la fragilidad de los placeres terrenales, y el acanto, una
planta presente en la ornamentacion artistica, adquiere connotaciones de resistencia

y trascendencia espiritual, recordando la dualidad entre la belleza y la decadencia.

La putrefaccion es uno de los recursos mas impactantes del Barroco, con cadaveres en
descomposicion o momificados como advertencia explicita de la corrupcion de la carne.
Este efecto busca conmover al espectador y provocar una reflexion ética y espiritual.
Incluso la muerte como figura divina, representada como un angel que guia las almas (Fig.
53), sugiere la posibilidad de trascender la condicion mortal. En este sentido, muchas
obras posteriores siguen heredando —y reinterpretando— la iconografia barroca.
Aunque los materiales, técnicas y estilos evolucionan, la simbologia permanece vigente,
mostrando que la idea barroca de la muerte no ha perdido fuerza, sino que se adapta a

nuevas formas expresivas manteniendo intacto su poder iconoldgico.
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Fig. 52: Agnus Dei, hacia 1635-1640. Juan de Zurbaran

Fuente: Museo Nacional del Prado
|

Fig. 53: Cristo muerto sostenido por un dngel, 1646 - 1652. Alonso Cano

Fuente: Museo Nacional del Prado
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En resumen, la iconografia de las vanitas barrocas constituye un complejo entramado
de simbolos visuales, retoricos y filoséficos que, lejos de ser simples advertencias,
son auténticos dispositivos pedagogicos y espirituales. Su funcion ultima es invitar a la

contemplacion.

Martires

En el Barroco espanol, la muerte también se asociaba profundamente con el ideal del
martirio y la trascendencia. La representacion de la muerte de los santos no se concebia
como un final tragico, sino como un transito glorioso hacia la vida eterna. Estos martirios
se mostraban como modelos de virtud, ensenando a los fieles a vivir con pureza y

entrega a Dios, sin importar el sufrimiento terrenal.

Las pinturas que capturaban estos momentos —como las de Murillo o Zurbaran— no
solo ilustraban el instante de la muerte, sino que transmitian una vision consoladora
de la salvacion, mostrando el alma del santo ascendiendo al cielo o envuelta en una

atmosfera de gracia celestial.

En El Martirio de Santiago, realizado por Francisco de Zurbaran hacia 1640 (Fig. 54), se
representa con solemnidad y contencion el momento previo a la ejecucion del apdstol
Santiago el Mayor. El santo, vestido con amplias vestiduras que refuerzan su dignidad y
papel apostdlico, se muestra arrodillado, con la mirada elevada al cielo, en actitud de
recogimiento y aceptacion. La serenidad de su rostro contrasta con la tension fisica
del verdugo que, semidesnudo y en escorzo, se dispone a ejecutar el acto violento del
martirio. Esta oposicion entre calma espiritual y fuerza corporal potencia el dramatismo

silencioso de la escena.
Zurbaran acentta la espiritualidad del momento mediante un claroscuro tenebrista
que concentra la luz sobre el cuerpo de Santiago, envolviéndolo en una atmosfera de

recogimiento mistico. Desde el cielo, una ruptura luminosa anuncia lo sobrenatural: una
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Fig. 54: Martirio de Santiago, hacia 1640. Francisco de Zurbaran.

Fuente: Museo Nacional del Prado
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vision celestial o la aparicion de angeles refuerza la idea del transito inmediato del santo
hacia la gloria eterna. La conexion entre el plano terrenal y el divino es clara, haciendo

visible la promesa de salvacion que acompana al martirio cristiano.

Mas alla de su funcion narrativa, la pintura actia como vehiculo devocional y moralizante.
El martirio se presenta no como una tragedia sino como una exaltacion de la fe, en
sintonia con el pensamiento de la Contrarreforma. El apostol encarna el modelo de
virtud cristiana, firme ante la muerte y entregado a la voluntad divina. La obra transmite

un mensaje de esperanza en la vida eterna y de fortaleza espiritual ante el sufrimiento.

Zurbaran evita el pathos exagerado; su representacion, contenida y solemne, busca
emocionar de forma introspectiva. La muerte se convierte aqui en triunfo, en paso
hacia la trascendencia. A través de una composicion sobria, un tratamiento austero de
los elementos y una iluminacion cargada de simbolismo, el pintor logra condensar en
una imagen el ideal barroco de la muerte gloriosa, donde el sacrificio del cuerpo es la

entrada al reino de lo eterno.

Morte secca vs cuerpo corrupto

La iconografia de la muerte en el Barroco estuvo marcada profundamente por la figura de
la morte secca, es decir, la representacion del esqueleto como una forma de abstraccion
distanciada, despojada de cualquier vestigio de su condicion vital anterior (Fig. 55). Esta
reduccion al craneo o al cuerpo completamente descarnado no buscaba ya provocar
espanto, sino inducir una reflexion melancélica sobre la condicion efimera de la vida.
Como senala Huici (1996), se trata de una imagen que “no busca ya producir espanto

sino inducir una conciencia melancolica” (p. 18).
En Espana, a partir de la segunda mitad del siglo XVII, surge una corriente que se aleja de
este enfoque mas simbdlico y abstracto, para adoptar un tratamiento mucho mas crudo

y directo de la muerte. Se pone el foco en la representacion del cuerpo en proceso de
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Fig. 55: Finis Gloriae Mundi (El fin de las glorias mundanas), 1672. Juan de VIdés Leal

Fuente: Sitio web Historia del arte. Recuperado el 1 de junio de 2024 de https://historia-arte.com/obras/finis-gloriae-mundi
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putrefaccion, un retorno a los modelos visuales de la Alta Edad Media europea. Esta
estética se vio reforzada por el contexto de la Contrarreforma y su interés en subrayar
la caducidad de la carne y la necesidad de redencion espiritual. Uno de los elementos
que, segun Sanchez Camargo (1955), definieron esta sensibilidad en el arte espanol fue el
hecho de que Espafa fuera la primera nacion europea en incorporar practicas anatomicas
sobre cadaveres humanos. Estas disecciones no solo ampliaron el conocimiento médico,
sino que también se incorporaron como recurso visual y simbdlico en el arte, sirviendo
a los fines didacticos del discurso contrarreformista. El naturalismo exacerbado que se
deriva de estas practicas se convirtio en un instrumento eficaz para comunicar la verdad

ultima de la existencia humana: su destino inevitable hacia la muerte y la descomposicion.

Juan de Valdés Leal personifica esta perspectiva de manera notable, destacandose como
el artista que mas se deleito, segin Gestoso y Pérez (1917), en plasmar imagenes oscuras
y aterradoras que sirven para recordar a su publico las inevitables y devastadoras
victorias de la muerte, capaz de transformar con un simple aliento la juventud, la belleza,
el talento, la santidad, el heroismo y todas aquellas cualidades y virtudes que motivan
al ser humano en la vida, en cuerpos inertes, en restos repulsivos, en carne putrefacta
y festin para los gusanos y la descomposicion. Un ejemplo relevante es su obra, que

veiamos al comenzar este epigrafe, Finis Gloriae Mundi (1672)

Arcadia y la retorica del horror

La frase Et in Arcadia ego se traduce como: También en Arcadia estoy (Fig. 56), ha sido
interpretada de diversas maneras. En general, expresa la presencia inevitable de la
muerte, incluso en los lugares mas idilicos y felices. Esta idea se popularizo gracias a las
pinturas de Guercino (1623) y Poussin (1638-1639), en la que unos pastores descubren
una tumba con esta inscripcion, sugiriendo que la muerte esta presente aln en el paraiso.
Desde entonces, esta representacion se difundio y se convirtio en uno de los conceptos

centrales del Barroco durante los siglos XVIl y XVIII (Panofsky, 1979).
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La concepcidn de Arcadia como un espacio bello pero efimero sigue vigente en artistas
contemporaneos. Fotografos como Gregory Crewdson exploran paisajes visualmente
atractivos, pero con una atmosfera inquietante de pérdida o tragedia oculta. En Espana,
la artista Greta Alfaro, en su obra In Ictu Oculi (2009), site-specific, presenta un banquete
cuidadosamente dispuesto en un entorno natural que es rapidamente devorado por
buitres, simbolizando la fugacidad de la vida y la constante presencia de la muerte,

incluso en momentos de abundancia y celebracion.

Mitos

El Barroco también empled los mitos clasicos para abordar la muerte desde una
perspectiva tragica, filosofica y moralizante. Influenciado por el pesimismo y la religiosidad
propias de la época, recurrio a la mitologia clasica como medio para transmitir mensajes

sobre la fugacidad de la vida, la inevitabilidad del destino y la vanidad de los placeres

Fig. 56: Et in Arcadia Ego, 1638-1639. Nicolds Poussin

Fuente: Revista Mds de Arte. Recuperado de: https://masdearte.com/especiales/poussin-y-sus-arcadias-pintar-con-la-cabeza/
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mundanos, todo ello mediante una estética dramatica, teatral y marcada por intensos

contrastes.

Entre los mitos clasicos vinculados a la muerte que se retomaron en el Barroco destacan
el de Orfeo y Euridice (Fig. 57), que simboliza la imposibilidad de vencer a la muerte,
como se aprecia en la obra que se presenta a continuacion; ademas, Caronte y la Laguna
Estigia representan el transito hacia el Mas Alla, mientras que Cronos (Saturno) alude a
la inexorable marcha del tiempo. Esta pintura mitoldgica, una de las tres obras conocidas
hasta ahora de Pieter Fris, muestra el momento en que Orfeo, tras descender al
inframundo en busca de su esposa Euridice, fallecida por la mordedura de una serpiente,
la abraza en presencia de Perséfone y Hades. Estos le concedieron la oportunidad de
devolverla a la vida con la condicion de no mirar atras hasta abandonar el valle del
Averno. En primer plano, a la izquierda, se observa la barca que transporta a las almas
condenadas por el rio Aqueronte, mientras que en el fondo aparecen pequenas figuras

que representan a los castigados cumpliendo sus penas.

El tema se basa en un relato extraido de Las Metamorfosis de Ovidio (libro X, versos
[-55), aunque en la pintura los personajes que acompanan a los protagonistas en el
poema fueron reemplazados por una multitud de figuras grotescas, animales infernales y
seres monstruosos, entre ellos uno que lleva volando a un condenado (Posada Kubissa,

2009).

Muerte y amor

Durante el Barroco, proliferaron representaciones artisticas que vinculaban
estrechamente el amor con la muerte, una asociacion profundamente arraigada en
la sensibilidad de la época. Segun Philippe Aries (2000), entre los siglos XVI y XVIII,
abundaron las escenas eroético-macabras y los temas morbidos tanto en el arte como

en la literatura.
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Fig. 57: Orfeo y Euridice en los Infiernos, 1652. Pieter Fris

Fuente: Museo Nacional del Prado

1 —
Del siglo XVI al XVIIl, innumerables escenas o motivos, en el arte y en
la literatura, asocian la muerte al amor, Tanatos a Eros: temas erotico-
macabros, o temas simplemente moérbidos, que dan fe de una complacencia
extrema en los espectaculos de la muerte, del sufrimiento y de los suplicios.

(Aries, 2000, p. 64)

Sin embargo, con la llegada del rococo, esta relacion entre amor y muerte no desaparece,
sino que se transforma estilisticamente. El tono dramatico y moralizante del Barroco da
paso a una vision mas ludica, decorativa e ironica. El arte rococo, influenciado por una
cultura mas hedonista y cortesana, tiende a suavizar los temas de la muerte, integrandolos
en composiciones sensuales y juguetonas. La muerte ya no aparece como una amenaza
tragica e ineludible, sino como un recordatorio delicado —incluso coqueto— de la
transitoriedad de la vida. Un ejemplo recurrente en este nuevo tratamiento visual es
la figura de La Muerte y la Doncella, que veiamos en el Renacimiento (Fig. 41), donde el

esqueleto personificado de la muerte aparece danzando o flirteando con una joven. Esta
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escena, que en el Barroco podia leerse como una advertencia sombria sobre la fragilidad
de la juventud, adquiere en el rococé un tono mas ligero, casi burlesco. Asimismo, la
presencia de Cupido junto a la Muerte en algunas obras refuerza el contraste entre el

deseo y la finitud, pero en clave mas traviesa que fatalista.

La obra El columpio (1767) de Jean-Honoré Fragonard expone esta sensibilidad rococo.
Aunque a primera vista parece una escena puramente frivola y amorosa, una joven
columpiandose despreocupadamente mientras es observada por su amante escondido,
en ella pueden leerse elementos simbdlicos que remiten a la fugacidad de los placeres.
Las sombras, la inestabilidad del columpio, el movimiento suspendido en el aire, son
signos sutiles de la fragilidad del instante. En este contexto, el memento mori persiste,

pero oculto bajo una apariencia de ligereza decorativa y sensualidad.

En resumen, la iconografia que vincula el amor con la muerte persiste del Barroco al
rococo, pero se transforma en su tono y en su intencion. Lo que antes era advertencia
severa sobre la vanidad de los placeres, se convierte en un juego elegante de apariencias,
donde el espectador es invitado a reflexionar sobre la vida y la muerte a través del

placer, la belleza y la ironia, como puede verse en la obra que se muestra a continuacion,

Marquesa de Pompadour (1756) de Frangois Boucher.

El estilo rococo6 como reaccion al barroco

En el siglo XVIII, la concepcion de la muerte experimentd una transformacion influida
por la llustracion, el proceso de secularizacion y el auge del sentimentalismo. Estos
cambios se reflejan en las representaciones artisticas del periodo, en las que la muerte,
el duelo y la fugacidad de la vida se presentan con un enfoque mas matizado y estilizado
(Scherrer, 2022). El estilo predominante en esta etapa fue el rococo (1720—-1770), surgido
como una reaccion frente al dramatismo del barroco. Este nuevo lenguaje estético se
caracteriza por su elegancia decorativa, las formas curvas, el gusto por lo intimo y lo

refinado, y el uso de colores suaves como los tonos pastel y los dorados. A diferencia del
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Fig. 58: Marquesa de Pompadour, 1756. Frangois Boucher

Fuente: Sitio web Cultura Genial. Recuperado el 12 de octubre de 2024 de https://www.culturagenial.com/es/rococo/
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barroco, que exaltaba lo sublime y lo tragico, el rococé se orienta hacia lo ornamental,

lo lidico y lo placentero (Calero, 2005).

No obstante, la muerte no desaparece del imaginario visual de este periodo. Aunque
ya no se representa con la crudeza y violencia del barroco, continla presente de forma
mas sutil y estilizada. El tema del vanitas —Ia futilidad de los logros humanos y el paso
inevitable del tiempo— sigue siendo un motivo recurrente, pero tratado con ligereza y
delicadeza. En lugar de calaveras o cuerpos en descomposicion, el rococo utiliza objetos
refinados como espejos, joyas, instrumentos musicales, conchas, relojes y libros. Estos
elementos, aunque bellos y lujosos, recuerdan al espectador la naturaleza efimera de
la existencia. Es decir, el estilo rococo, aunque asociado a la celebracion del placer y
la belleza, también era consciente de que estos placeres eran fugaces. La muerte se
representa como un recordatorio de que todo lo mundano y placentero tiene un fin. Esta
transitoriedad de los placeres se reflejaba en pinturas y decoraciones que combinaban
escenas de banquetes, jardines, baile y amor con la presencia discreta de simbolos de la

muerte (como relojes de arena, calaveras pequenas o flores marchitas).

Es decir, utilizaban estos simbolos como representando la dualidad entre la vida y la
muerte, usando la muerte no como una fuerza aterradora, sino como una presencia
que, aunque siempre presente, se manifiesta suavemente. El contraste entre la vitalidad
de la juventud, el amor y los placeres de la vida con la inevitabilidad de la muerte a veces
se ilustra con elementos como: Ninos jugando junto a esqueletos o figuras etéreas que
representan la juventud, la belleza o la fragilidad de la vida humana. O escenas de amor
o sensualidad que se interrumpen sutilmente con la presencia de simbolos de la muerte,

creando una tension entre lo efimero y lo eterno.

Particularmente significativos, son los instrumentos musicales, que simbolizan tanto el
goce de los placeres mundanos como la fugacidad de la vida. Su inclusion en escenas
de amor, fiestas o reuniones cortesanas, con su carga simbolica, indica que incluso en
medio de la belleza y el disfrute, la sombra de la muerte permanece. Asi, el memento

mori sigue vigente, aunque camuflado bajo una estética mas decorativa y elegante.
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Fig. 59: Cristo crucificado, 1780. Francisco de Goya y Lucientes

Fuente: Museo Nacional del Prado

I EEEEEEE———
Por otro lado, la pintura rococé también continud representando la muerte de los
santos y martires cristianos. Sin embargo, en lugar de enfocarse en la tragedia de la
muerte, estas obras tendian a resaltar la tranquilidad y serenidad de los martires. El
tratamiento de la muerte en este contexto era mas idealizado, representando a los
santos en paz y en union con lo divino, sin la dureza que se veia en el barroco. Los cielos
como representacion de la eternidad también cobraron una especial importancia en las

composiciones.

Goya suaviza los factores mas sangrientos y dramaticos del asunto, resaltando la
belleza del cuerpo desnudo (Museo Nacional del Prado, s. f)) (Fig. 59). La idea de una
trascendencia tranquila y serena estaba muy presente en las representaciones de la
muerte, con figuras que ascendian al cielo envueltas en nubes suaves y tonos luminosos.
En lugar de la pesadez del juicio final, el rococo ofrecia una vision mas sosegada y serena

de la muerte, con una luminosa esperanza de la vida eterna.
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Neoclasicismo 1750-1820: Estoicismo ante la muerte

Con un enfoque moralizante y filosofico, el neoclasicismo fue un movimiento que busco
ensenar a través del arte. Las representaciones de la muerte no eran simplemente para
conmover, sino para ensenar lecciones sobre la virtud, el sacrificio y la dignidad humana.
La muerte era una parte natural del ciclo de la vida, y el arte neoclasico se enfocé en
como los individuos debian enfrentarla con un sentido del deber, honor y racionalidad.
De ahi que la representacion de la muerte adquiera un tono sobrio, racional y heroico,

inspirado en la antigliedad clasica.

La secularizacion del arte también influye en la concepcion de la muerte de este estilo,
desligandola de la vision cristiana de salvacion para enfocarla en valores terrenales como
la gloria, el sacrificio y la trascendencia a través del deber. Es decir, el dramatismo
barroco y la espiritualidad cristiana son sustituidos por una vision estoica y racional de la
muerte. Un ejemplo de esa vision estoica y racional de la muerte lo encontramos en la
obra La muerte de Viriato, jefe de los lusitanos (1807) de José de Madrazo®', quien ilustra la

muerte del lider lusitano Viriato tras ser traicionado por sus propios hombres (Fig. 60).

Para la representacion de la muerte se utiliza una composicion serena y equilibrada,
con un enfoque en la grandeza del personaje aun en su lecho de muerte. La muerte
de Socrates (1787) de Jacques-Louis David (Fig. 61) y, mas tarde, La muerte de Lucano
(1887) de José Garnelo y Alda también comparten la tematica del estoicismo ante la
muerte. Sécrates® y Lucano® mueren como simbolos de sus ideales; el primero por
su fidelidad a la verdad y el segundo, Lucano, quien se suicido siguiendo el ejemplo de

Séneca, por su oposicion al poder imperial.

31 Este monumental lienzo ha sido considerado tradicionalmente como la obra maestra de José de Madrazo y la pintura mas
emblematica del Neoclasicismo espafiol, exponiéndose en el Prado desde su apertura en 1819.

32 Elgrabadory editor John Boydell escribié a sir Joshua Reynolds que era «el mayor logro artistico desde la Capilla Sixtina y
las estancias de Rafael... Esta obra hubiera hecho honor a la Atenas de Pericles» Fuente: https://www.metmuseum.org/es/art/
collection/search/436105

33 A propdsito de esta obra léase el fragmento de Emilio Castelar, Discurso sobre Lucano: "Sobre su caddver, inanimado vy frio, se
inclinaba llorosa una mujer que habia recogido el postrer suspiro de los labios del poeta para guardarlo en su amante pecho, y las
cenizas de su gloria para mostrarlas & las futuras generaciones". (Texto extractado de: Pintura del Siglo XIX en el Museo del Prado:
Catalogo General, Madrid: Museo Nacional del Prado, 2015, pp. 215-216).
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Fig. 60: La muerte de Viriato, jefe de los lusitanos, 1807. José de Madrazo y Agudo

Fuente: Museo Nacional del Prado

Fig. 61: La muerte de Sdcrates, 1787. Jacques Louis David French

Fuente: Museo Met. Recuperado el 12 de junio de 2024 de https://www.metmuseum.org/es/art/collection/search/436105
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Como se puede apreciar ambas pinturas muestran a los personajes principales afrontando
la muerte con serenidad y dignidad, sin dramatismo excesivo e influenciadas por la
escultura y la composicion de la antigiedad grecorromana. La serenidad de Socrates
contrasta con la emocion de sus discipulos, reflejando la nueva sensibilidad ante la
muerte. De hecho, el discipulo que le asiste con la copa de cicuta ni siquiera se atreve a
mirar. En los tres ejemplos que acabamos de citar, se muestra un estudio de la luz que
actia como guia para destacar la figura central —el muerto en cuestion— y transmitir
la trascendencia del momento. En este Gltimo, el caso de la muerte de Lucano, entre
la iconografia utilizada para representar la muerte destaca la emocion, por la presencia
de su esposa, Pola Argentaria, y la de sus amigos, pero también: las rosas cortadas, el
humo, las cadenas o los manuscritos del poeta, simbolos que siguen recordandose de las

vanitas y con la estética rococo.

No podemos olvidar La muerte de Marat (1793), también de Jacques-Louis David, donde
se representa al revolucionario francés Jean-Paul Marat asesinado en su banera. La obra
le da un aire de martir secular, al estilo de los héroes clasicos, enfatizando su papel como
victima de la Revolucion Francesa. Con respecto a su iconografia, haremos hincapié
en ese brazo escorzado, alargado y decaido, pues esa representacion a la que David
recurrio ya se utilizo en el Cristo en El Descendimiento (Hacia 1443) de Van der Weyden,
La Piedad de Miguel Angel (1602-1604) y al Santo Entierro (1602-1604) de Caravaggio, se
convertira en simbolo de la representacion de la muerte en obras posteriores hasta la

actualidad, como Self Pieta (2001) de Sam Taylor-Wood (Fig. 63).

En el caso de Marat, esas connotaciones a la iconografia cristiana presentando a Marat
como un martir de la Revolucion, se sustituiran por el poder politico. Es decir, la muerte
ya no es solo un evento personal, sino un simbolo politico como estudiabamos en el

punto La biopolitica y la muerte herdica en el bloque anterior.
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Fig. 62: La muerte de Lucano, 1887. José Garnelo y Alda

Fuente: Museo Nacional del Prado

Fig. 63: Self Pieta, 2001. Sam Taylor-Wood

Fuente: MutualArt. Recuperado el 6 de marzo de 2024 dehttps://www.mutualart.com/Artwork/Self-Pieta/OAF3F5929F7309D3
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Exaltacion de los sentimientos con la muerte romantica

El Romanticismo fue un movimiento cultural y artistico que se desarrollé entre finales
del siglo XVIIl y mediados del XIX, aunque en Espana se desarroll6 principalmente en
la primera mitad del siglo XIX. Se caracterizo por la exaltacion de los sentimientos, la
naturaleza, la imaginacion y lo subjetivo y, se desarroll6 como una reaccion contra el
racionalismo de la llustracion y el neoclasicismo, priorizando la emocion, la imaginacion y
lo sublime. Con respecto a la representacion de la muerte, en este periodo fue un tema
recurrente y se abordd con una vision cargada de emocion, melancolia y dramatismo,
ya fuera en forma de héroes caidos, batallas sangrientas o imagenes de lo sobrenatural.
A través del color, la luz y la composicion, los artistas lograron transmitir emociones

profundas y trascendentales, dejando un legado duradero en la historia del arte.

Los artistas romanticos buscaban expresar sentimientos intensos como la pasion, la
angustia, la melancolia y el heroismo. Se priorizaba la expresion individual sobre las
normas académicas. Un ejemplo lo encontramos en La balsa de la Medusa (1818-1819).
Théodore Géricault muestra una escena realista y desgarradora del naufragio de la
fragata Medusa, donde los sobrevivientes esperan ser rescatados entre cadaveres y
desesperacion. A través de esta obra se expone la tragedia humana y la lucha entre la
esperanza y la desesperacion con gran dramatismo y realismo. El artista se ayudd para
llevar a cabo la obra de partes del cuerpo sacadas de la morgue, como piernas, manos,
cabezas, e hizo estudios y bocetos en su taller (Figs. 64 y 65). El hospital se convirtid
casi en una tierra prometida para el pintor. Tuvo la oportunidad de observar en detalle
todas las etapas del sufrimiento humano, desde el momento en que el dolor apenas
aparece hasta la agonia final. Leia huellas de sufrimiento en los rostros de los enfermos
y, casi como un psicologo, observaba el miedo a la muerte en los moribundos. Incluso
el estudio del pintor se convirtié en una morgue, a veces incluso los cuerpos estudiados
permanecian alli hasta estar casi completamente descompuestos (Kovag, s. f., parr. 7)*

Los fusilamientos del 3 de mayo (1814), Saturno devorando a su hijo (1819-1823) o Los

34 Traducido de: Spitél se pro malife stal témé&F zaslibenou zemi. Mé&l tu moZnost detailné sledovat viechna stadia lidského utrpeni —
od chvile, kdy se bolest jen slabé ozve, aZz po konecnou agonii. V obli¢eji nemocnych cetl stopy Utrap, sledoval témér jako psycholog i
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Fig. 64: Bocetos para La balsa de la Medusa. Estudio anatémico de decapitados, 1817-1819. Théodore Géricault

Fuente: Museo del Louvre. Recuperado el 12 de junio de 2024 de https://collections.louvre.fr/en/ark:/53355/cl010063574
Fotograffa: Michel Urtado

Fig. 65: Estudio de pies y manos, 1817-1819. Théodore Géricault

Fuente: Museo Fabre, Montpellier. Recuperado el 12 de junio de 2024 de https://www.lemonde.fr/m-actu/article/2013/11/22/
gericault-disseque-a-francfort_3517959_4497186.html
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desastres de la guerra de Francisco de Goya (Fig. 66) muestran también una exaltacion
de los sentimientos, en este caso, la brutalidad de la guerra con un fuerte impacto

emocional y tragico.

La crueldad, el fanatismo, el terror, la injusticia, la miseria, la muerte... son las “fatales
consecuencias’ de la guerra y de la represion politica, y su gravedad es tal que el artista
no las oculta tras opciones anecdoticas y retratos heroicos de individuos particulares.

(Blas, s. f. parr. 2)

En el caso de Los fusilamientos del 3 de mayo se representa la brutal ejecucion de civiles
espanoles por las tropas napolednicas. Sera una de las primeras obras en plasmar la

guerra desde la perspectiva de las victimas, con una fuerte carga emocional.

Idealizacion de la muerte

En el Romanticismo, la muerte dejo de ser vista Unicamente como el fin de la vida y
pasé a ser un simbolo de lo sublime, lo inalcanzable y lo eterno. Fue representada de
manera tragica, poética y heroica, convirtiéndose en uno de los temas centrales del
movimiento. Pero, ;qué llevo a los romanticos a idealizar la muerte? “En el siglo XX,
en que triunfan las técnicas de la industria, la agricultura, de la naturaleza y la vida
nacidas del pensamiento cientifico del periodo anterior, el romanticismo hace surgir una

sensibilidad de pasiones sin limites ni razéon” (Aries, 2011, p. 680).

Frente a la I6gica de la llustracion, los romanticos ensalzaron la emocion y lo irracional. Y,
por otro lado, la mentalidad de la época veia la vida como un tormento y la muerte como
una liberacion espiritual. Con lo que la idealizacion romantica de la muerte transformo

este tema en una manifestacion de belleza, amor eterno, heroismo y tragedia. Mas que

strach umirajicich pred smrti. Kovac, P. (s. f.). Géricault. Imagenes de vida y muerte. Una exposicion presentada por la Schirn Kunsthalle
de Frankfurt y el Museo de Bellas Artes de Gante. El lado oscuro de los suefios romdnticos de belleza. Stavitele Katedral. Recuperado
el 19 de marzo de 2025, de http://www.stavitele-katedral.cz/frankfurt-a-gent-malir-theodor-gericault-odvracena-stra
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Fig. 66: Desastre 30: Grande hazaia! Con muertos! 1810-1820. Francisco de Goya y Lucientes

Fuente: Museo Nacional del Prado

un fin, la muerte se convirtié en un simbolo de la pasion extrema y el misterio de lo
desconocido. Ofelia (1851-1852) de John Everett Millais (Fig. 67) ilustra la muerte de
Ofelia, personaje de Hamlet, flotando en un rio rodeada de flores. Su rostro sereno
contrasta con la tragedia de su ahogamiento. En esta obra se refleja perfectamente
la idealizacion romantica de la muerte como algo poético y melancdlico. Ademas, se

idealizo la imagen de la mujer joven y muerta como simbolo de pureza y fragilidad.

El caminante sobre el mar de nubes (1818) de Caspar David Friedrich, contempla un paisaje
neblinoso desde lo alto de una montana. Y aunque no representa la muerte de manera
literal, simboliza la pequefez del ser humano ante la inmensidad y lo desconocido, un
tema recurrente en la vision romantica de la muerte. El Romanticismo convirtié la muerte
en un tema central de su estética, viéndola como algo tragico, poético y misterioso.
La obsesion por la muerte en esta época no soélo reflejaba una vision pesimista del
mundo, sino también una busqueda de lo sublime y lo eterno, influenciando el arte hasta

nuestros dias.
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En resumen, el Romanticismo en el arte rompioé con la rigidez del Neoclasicismo para
dar paso a una pintura mas emotiva y libre. Con un enfoque en la naturaleza, la historia,
lo sublime y lo macabro, dejé un impacto duradero en la historia del arte, influyendo en

movimientos posteriores como el Simbolismo y el Expresionismo.

El heroismo tragico

El Romanticismo muestra un interés por la muerte heroica, y Goya lo plasma con
cuerpos caidos, sangre y expresiones de desesperacion. Exalta la valentia de los caidos,

mostrando que el heroismo no siempre implica la victoria.

En la obra de Los fusilamientos del 2 de mayo de Goya, la figura central, vestida de blanco
y con los brazos abiertos, recuerda a una crucifixion, simbolizando el sacrificio heroico.
Sin embargo, no se trata de un héroe aristocratico o militar, sino un ciudadano comun,

Fig. 67: Ophelia, 1851-2. John Everett Millais

Fuente: Tate Gallery. Recuperado el 6 de marzo de 2024 de https://www.tate.org.uk/art/artworks/millais-ophelia-n01506
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representando el valor del pueblo®. La escena esta envuelta en dramatismo y emocién
a través de la iluminacion teatral que enfatiza el rostro del hombre que sera ejecutado,
mientras los soldados permanecen en la sombra. Las expresiones de terror, resignacion
y valentia en los rostros de los condenados reflejan la profundidad emocional tipica
del Romanticismo. Es decir, la obra no busca ser un documento histérico frio, sino una

representacion emotiva de la guerra.

Los patriotas espanoles estan humanizados, con rostros visibles y posturas dinamicas,
mientras los soldados franceses son figuras deshumanizadas, sin rostros, actuando
como una maquina de muerte. Este contraste refuerza la idea romantica del individuo

enfrentado al poder opresivo.

El desafio del Realismo

En respuesta al romanticismo y neoclasicismo y, alejandose de la idealizacion y
embellecimiento de personas o paisajes, Gustav Courbet fue uno de los primeros que se
atrevieron a plasmar la realidad de la época, fuera de la mera contemplacion, con Entierro
en Ornams en 1849 (Sanchez Noriega, 2016) (Fig. 68). Al abrir esta nueva via y romper
con el academicismo, esta obra fue cruelmente rechazada en el Salén Internacional
de Paris en 1855. Es decir, la sociedad pareciera que alin no se encontraba preparada
para ver reflejados sus comportamientos ante un acto social como es un entierro. Al
presentar un funeral sin exaltacion espiritual ni idealizacion se entendié mas como una

ofensa que para promover la conciencia critica.

La fosa abierta, centrada en la parte mas baja de la imagen, en primer plano, hace
protagonista a la muerte. Es un elemento central que nos enfrenta directamente con

la realidad de la muerte. Su oscuridad y ubicacién en el lienzo nos invitan a reconocer

35 Francisco de Goya (1746-1828): Aunque por contexto tengamos que situar a Goya entre los estilos Rococo, Neoclasicismo

y Romanticismo, lo cierto es que sus Pinturas Negras, donde destaca la representacién de la muerte, ya preludian el estilo
expresionista o el surrealismo casi 100 afios antes de que este naciera. En su serie de grabados Los Caprichos y Los Desastres de la
Guerra, Goya aborda temas de violencia, guerra y muerte, ofreciendo una vision critica y desgarradora de la condicion humana.
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la inevitabilidad del destino humano. Sin embargo, nada se ve, Mas Alla que un hoyo
profundo, ;vacio? y oscuro. Es decir, |a fosa abierta se presenta como abismo existencial,
simbolizando la muerte como destino inevitable, sin promesas de redencion. Otro factor
a destacar es la gran escala del cuadro (3,15 m. x 6,68 m.) que le da una importancia
historica a un evento comun, elevando la muerte de una persona corriente a la misma
categoria que escenas heroicas o religiosas. La muerte, se presenta con un enfoque mas
naturalista, mostrando su impacto en la sociedad y en los individuos de manera directa y
sin metaforas, como acostumbraban los romanticos. La obra, a fin de cuentas, seria una
representacion sobria y realista de la muerte sin idealizacion religiosa. Aunque hay un
sacerdote y cruces, la escena carece de referencias celestiales, angeles o visiones divinas,
enfatizando la dimension humana del evento. Los dolientes presentan rostros serenos o

abatidos, pero sin exageracion teatral, reflejando el peso de la pérdida en la comunidad.

El realismo, surgiria para rechazar al embellecimiento de las personas o paisajes, buscando
la verdad en la realidad, evidenciando actitudes y comportamientos. “Situado en ninguna
parte, el enterramiento se relaciona con la deslocalizacion de los cementerios en el
siglo XIX, forzados a situarse a las afueras a causa del crecimiento de las ciudades”
(Arias de Cossio et al., 2016, p. 307). El arte estaria al servicio de la verdad, registrando
eventos, rechazando el patriotismo y la estética clasica. Asi, podemos ver en Un entierro
en Ornans un fenomeno realista, anénimo y colectivo, un fiel reflejo del tratamiento de

la muerte en la sociedad de la época.

El Simbolismo como reaccion al Realismo

El simbolismo (finales del siglo XIX) fue una reaccion contra la objetividad del realismo y
naturalismo. Inspirado en lo mistico, lo onirico y lo subjetivo, con influencias romanticas y
del idealismo filosofico, los simbolistas veian la muerte como un misterio, un transito hacia lo
desconocido o una liberacion espiritual. Se busco representar la muerte desde una perspectiva
subjetiva, espiritual y alegorica. Odilon Redon (Fig. 69) o Gustave Moreau, exploraron la muerte

desde lo psicoldgico y lo simbdlico, alejandose del realismo crudo de Courbet.
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Fig. 68: Un entierro en Ornans, 1849 - 1850. Gustave Courbet

Fuente: Museo de Orsay. Recuperado el 12 de junio de 2024 de https://www.musee-orsay.fr/es/obras/un-enterrement-ornans-924
. ____________________________________________________________________________________________________________________________________________|

Fig. 69: Ofelia entre las flores, 1905-8. Odilon Redon

Fuente: National Gallery, Londres
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Odilon Redon nos trae de nuevo a esa heroina tragica de Hamlet, que décadas atras ser
interpretada por Millais, y a través de ella, la muerte. Redon propone una lectura mucho
mas subjetiva y abstracta del personaje femenino y de la muerte. De hecho, apenas se
vislumbra a Ofelia entre las flores y la atmdsfera creada por el pastel, haciendo un juego
ambiguo y onirico entre el sueno, la muerte y las flores. Ambas corrientes, realismo y
simbolismo abordaron la muerte, pero mientras el simbolismo la envolvié en misterio y

metaforas, el realismo la mostro en su crudeza cotidiana.

En definitiva, la representacion de la muerte durante la Edad Moderna ha estado
condicionada por factores culturales, religiosos, filosoficos y sociales que han modulado
tanto su iconografia como su funcion simbolica. Desde el Renacimiento, marcado por
el humanismo y el redescubrimiento de la Antigliedad clasica, la muerte se abordo
desde una perspectiva mas serena y armonica. Sin renunciar a la iconografia cristiana
—como el Juicio Final o las Pietas—, se buscé resaltar la dignidad del ser humano y la
esperanza de salvacion, integrando la muerte en un orden universal regido por la razén

y la proporcion.

El Manierismo, en cambio, introdujo un clima mas tenso e inestable. En un contexto de
crisis religiosa y social, la muerte adopto rasgos dramaticos y artificiosos: composiciones
complejas, figuras alargadas y atmosferas inquietantes que reflejaban la incertidumbre
del momento. El dramatismo moralizante del Barroco, en el que la muerte se abordo
con intensidad teatral y apoyo en mitos clasicos como Orfeo y Euridice para subrayar la
inevitabilidad del destino, hasta la ligereza decorativa del Rococo, que suavizé su crudeza
para integrarla en un juego estético de apariencias y placeres efimeros, el tratamiento de

este tema ha reflejado las sensibilidades cambiantes de cada época.

El Neoclasicismo transformo la vision de la muerte en una leccion de virtud y estoicismo,
desligandola de la salvacion cristiana y orientandola hacia valores terrenales como el
honor, el deber y la gloria, mientras que el Romanticismo la exalté como simbolo de
lo sublime, lo heroico y lo tragico, idealizandola hasta convertirla en un objeto estético

cargado de emocion. El Realismo, en contraposicion, devolvié la muerte a su dimension
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cotidiana y tangible, despojandola de idealizaciones para mostrarla con sobriedad y
veracidad social. Finalmente, el Simbolismo recuperé una mirada introspectiva, subjetiva

y alegorica, entendiendo la muerte como misterio y transito espiritual.

Este recorrido evidencia que la representacion artistica de la muerte no es estatica,
sino un reflejo de las concepciones colectivas e individuales de la vida y del Mas Alla.
Cada estilo, con sus recursos formales y narrativos, ha construido un imaginario que
combina advertencia, consuelo, reflexion o protesta, segun las necesidades expresivas y

espirituales de su tiempo.

Vanguardias: el resurgimiento de las pasiones romanticas en el siglo XX

El romanticismo nunca desaparecié del todo, sino que evoluciond y reaparecio en
distintas formas a lo largo del siglo XX. Este siglo estuvo marcado por la paradoja
entre el avance cientifico-tecnologico y la persistencia de una sensibilidad romantica que
buscaba la emocion sin limites, el rechazo de la razén fria y el deseo de experiencias
trascendentales. A lo largo del siglo, la muerte sera plasmada con enfoques expresionistas,
abstractos, surrealistas y conceptuales, reflejando la angustia existencial, los horrores

de la guerra y la transitoriedad de la vida.

Los modos de afrontar la representacion de la muerte en el arte contemporaneo en
Espana seran también “variopintos e intrincados debido a la compulsiva multiplicacion
de intereses de las vanguardias” sehala Fernando Huici (1996, p.28) Las vanguardias
rompieron con las representaciones tradicionales de la muerte, explorandola desde
el dolor expresionista, la abstraccion cubista y suprematista, el sarcasmo dadaista, la
violencia futurista y el simbolismo surrealista. Cada una de estas corrientes aportd una
nueva forma de entender la muerte en el arte, influenciada por los conflictos bélicos, las

crisis sociales y las inquietudes filosoficas del siglo XX.
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Expresionismo: la muerte como angustia y devastacion

El Expresionismo, especialmente en Alemania, reflejo la muerte de manera cruda y
emocional. Se trataron temas en torno a la muerte por guerra, enfermedad, angustia
existencial. Artistas como Otto Dix y George Grosz retrataron la muerte de manera
cruda y desgarradora, influenciados por la Primera Guerra Mundial. Sus obras muestran
cuerpos mutilados, rostros desfigurados y escenas bélicas que denuncian la brutalidad
del conflicto. Se caracterizan por su crudeza visual y su fuerte carga critica. En el caso
de Dix, su experiencia como soldado en la Primera Guerra Mundial impregna su obra
(Fig. 70) con imagenes de cuerpos mutilados, rostros desfigurados, protesis y paisajes
devastados que transmiten la deshumanizacion del conflicto. La figura del veterano
lisiado, el contraste entre el horror de la guerray la vida civil decadente, asi como el uso
de colores acidos y composiciones tensas, configuran un lenguaje visual que denuncia la

brutalidad y el sinsentido bélico (Tate, s. f., parr. 6).

Fig. 70: El triunfo de la muerte, 1934. Otto Dix

Fuente: Sitio web Wikioo. Recuperado el 12 de junio de 2024 de https://wikioo.org/es/paintings.php?refarticle=8XYNKQ&titlepaintin
g=Triumph%200f%20Death&artistname=0tto%20Dix
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En Grosz, la muerte aparece como una presencia que convive con la corrupcion y la
hipocresia de la sociedad alemana de entreguerras. Sus escenas urbanas se pueblan
de cadaveres, esqueletos y figuras grotescas —burgueses obesos, militares crueles,
prostitutas— tratados con una deformacion caricaturesca que intensifica la critica social.
Las calaveras y figuras esqueléticas se integran en la vida cotidiana como recordatorio
de la omnipresencia de la muerte y como metafora de la degradacion moral. En ambos
artistas, la muerte no se presenta como simbolo romantico ni como advertencia
moralizante, sino como consecuencia directa de la violencia humana, la guerra y la
decadencia social. Su iconografia busca el impacto, no la contemplacion estética, y
convierte la representacion de la muerte en un acto de denuncia y confrontacion con

las realidades mas sombrias de su tiempo.

En Espana, este movimiento no fue predominante, pero si tuvo importantes
manifestaciones en distintas disciplinas como, por ejemplo, el artista y escritor José
Gutiérrez Solana (1886 - 1945), quien sera uno de los maximos exponentes del arte

Fig. 71: La guerra, 1920. José Gutiérrez Solana

Fuente: Sitio web Fronterad. Recuperado el 12 de junio de 2024 de https://www.fronterad.com/donde-la-vida-limita-con-la-inercia-
solana-y-la-espana-negra/ Recuperado el 19 de julio de 2024
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expresionista. Aunque hay que puntualizar que segiin Aguilera & Jordan de Urries y
Azara, (1947), estudiosos del pintor, Solana acusa la impronta de sus macabras escenas

a Brueghel el Viejo, Holbein, el joven, o Durero.

Lo cierto es que pinturas como La guerra (1920) (Fig. 71) y El fin del mundo (1932), no son
meras obsesiones de las postrimerias barrocas, sino también una vision comprometida
con la realidad de la época, reflejando el lado mas crudo y turbulento de una Espana de
posguerra. Agresividad visual para mostrar el sentido tragico de la existencia, a la par
que una mirada de resignacion. Paloma Alarcé (s.f.) también relaciona la dramatica
y tétrica concepcion de la realidad que se refleja en sus pinturas con la corriente
tremendista propia de los intelectuales de la Generacion del 98, quienes querian
transmitir una reflexion profunda sobre el momento de crisis que vivia Espana y
explorar sus problemas sociales, politicos y culturales. Asimismo, a las influencias
de Solana habria que sumar la tradicion hispanica no menos macabra de Valdés Leal y
la gran admiracion por Goya. De hecho, Paloma Alarco, considerada a Solana “como
continuacion de la corriente tenebrista de la pintura espanola que va desde Valdés Leal

a las pinturas negras de Goya” (Alarco, s.f., parr. 3).

En sintesis, el Expresionismo ofrece una mirada descarnada y profundamente
simbdlica sobre la muerte, en la que convergen influencias historicas, tradiciones
pictoricas espanolas y la sensibilidad de una época marcada por la guerra y la crisis.
Sus escenas, lejos de limitarse a una estética macabra heredada del Barroco o del
tenebrismo, se configuran como una denuncia visual y un testimonio comprometido
con la realidad social, politica y cultural de su tiempo. Asi, Solana no solo recoge la
crudeza expresionista europea, sino que la resignifica desde una perspectiva espanola,
vinculandola con la Generacion del 98 y con una tradicidn artistica que, desde Valdés
Leal hasta Goya, ha hecho de la muerte un vehiculo para la reflexion existencial y la

critica social.
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Cubismo: la fragmentacion de la muerte

El cubismo, con su enfoque en la fragmentacion de la realidad y la multiplicidad de
perspectivas, también abordd la muerte a través de diversos simbolos y técnicas.
Aunque no se centroé en la muerte de manera explicita como otros movimientos como el
expresionismo, si la represent6 de formas innovadoras y abstractas (Fig. 73). Un ejemplo
muy representativo es la obra de Guernica (1937) de Pablo Picasso, ésta representa la
muerte a través de formas fragmentadas y caoticas que reflejan el horror de la guerra,
pero también la reduccion de la paleta a colores oscuros, grises y marrones, eliminando

la vitalidad del color.

No podemos olvidar que el cubismo emergid en un periodo de grandes cambios
politicos y sociales. Dos eventos clave influyeron en la forma en que el movimiento trato
la muerte: Primera Guerra Mundial (1914-1918) y Guerra Civil Espanola (1936-1939).
Picasso pintd Guernica como respuesta al bombardeo de la ciudad vasca de Guernica
el 26 de abril de 1937, durante la Guerra Civil Espanola. Este ataque fue llevado a cabo
por la Legion Condor (alemana) y la Aviacion Legionaria (italiana), aliados de Francisco

Franco. La brutalidad del ataque, que dejo cientos de muertos, conmociono al mundo.

La Segunda Republica Espanola encargd a Picasso una obra para el Pabellon de Espana en
la Exposicion Internacional de Paris de 1937, y él transformo el horror del bombardeo en
una imagen poderosa de sufrimiento y destruccion. En 1937, cuando se exhibio en Paris,
Guernica generd un impacto inmediato. Su estilo cubista y monocromatico desconcerto
a algunos, pero su mensaje contra la violencia fue ampliamente reconocido. Algunos
criticos y politicos lo rechazaron, argumentando que el cubismo no era la mejor manera
de representar la tragedia. Tras la exposicion en Paris, Guernica recorrio varias ciudades
del mundo para recaudar fondos en apoyo a los refugiados de la Guerra Civil Espanola.
Estuvo en Estados Unidos (1939-1952) y se exhibid en el MoMA de Nueva York, donde
se convirtid en un simbolo contra el fascismo. En Europa (1950-1970), se mostré en
diversas ciudades durante la Segunda Guerra Mundial y la posguerra, reforzando su

mensaje pacifista.
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Fig. 72: The Charnel House. Surfaces, 2023. Vik Muniz

=

Fuente: Galeria Elba Benitez, Madrid. Recuperado el 12 de junio de 2024 de https://www.instagram.com/p/DBtqUkuK1pK/?img_
index=1
Fotografia: Luis Asin

Fig. 73: Composicién con crdneo, 1908. Pablo Picasso

Fuente: Hermitage Museum
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Fig. 74: Guernica versionado por Equipo Crénica, 1969

li-...'“llll:n- - ‘

Fuente: La Razdén. Recuperado el 12 de junio de 2024 de https://www.larazon.es/local/andalucia/el-intruso-en-el-horror-DC12549974/ el
26 de agosto de 2025

Fig. 75: Boa Mistura en homenaje a Guernica en 2006

Fuente MNCARS
Fotografia: NuriArT
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Picasso, que vivia en Francia, dejé claro que Guernica no regresaria a Espana hasta que
hubiera democracia. Tras la muerte de Franco en 1975 y la transicion a la democracia,
Espana negocio el regreso de Guernica. Finalmente, en 1981, la obra llegoé al Museo del
Prado (Madrid), marcando un hito en la historia espanola. En 1992, se traslado al Museo
Reina Sofia, donde permanece hoy. Su llegada a Espana simbolizé la restauracion de la

democracia y el cierre de una etapa oscura de la historia del pais.

Guernica (1937) es una de las obras mas emblematicas del siglo XXy un simbolo universal
contra la guerra. Su impacto ha trascendido el arte y se ha convertido en un icono de
denuncia politica, humanitaria y cultural. Ha sido interpretada por otros artistas, como
Vik Muniz (Fig. 72), el Equipo Cronica (Fig. 74) o los grafiteros Boa Mistura (Fig. 75) y
Suso33. Mas de 85 anos después de su creacion, Guernica sigue siendo un grito contra
la guerra y la violencia. Su impacto va Mas Alla del arte: es un simbolo de resistencia,

memoria historica y lucha por la paz.

El cubismo también se ha servido de las naturalezas muertas para representar la muerte,
es decir, el cubismo reinterpreta la tradicion barroca de las vanitas que mostraban
elementos como calaveras, relojes de arena, frutas podridas o velas apagadas para

representar la fugacidad de la vida.

En relacion a la iconografia de la muerte, en el cubismo se pueden encontrar calaveras
y craneos. Segun hemos estudiado, vemos que tradicionalmente, la calavera ha sido
un simbolo universal de la muerte, y algunos artistas cubistas la incorporan en sus
bodegones también en esa misma direccion. También la fragmentacidon cubista puede
interpretarse como un reflejo de la desintegracion del cuerpo y la pérdida de identidad
tras la muerte. La descomposicion visual y la ruptura con la perspectiva tradicional
hacen del cubismo una poderosa herramienta para simbolizar la disolucion del cuerpo y

la fugacidad de la vida.
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Fig. 76: The City Rises, 1910. Umberto Boccioni

Fuente: https://www.moma.org/collection/works/79865?artist_id=624&page=1&sov_referrer=artist
Fotografia: Mrs. Simon Guggenheim Fund

Futurismo: la glorificacion de la muerte en la guerra

Con el manifiesto_Le Futurisme de Filippo Tommaso Marinetti en 1909 (Fig. 76), exaltaba
la velocidad, la tecnologia, la violencia y la energia del mundo moderno. Dentro de este
enfoque, la representacion de la muerte adopta un caracter peculiar y paraddjico. Los
futuristas, fascinados por la velocidad y la modernidad, veian la guerra y la muerte como

parte del avance social.

iNo teniamos ninguna predileccion por la muerte, a no ser el deseo de desembarazarnos
de nuestro pesado y recio coraje! Seguimos arrasando todos los perros guardianes,
aplastandoles bajo los neumaticos, enrrollandoles, como a los cuellos postizos una
plancha. La muerte acariciante y servil se me adelantaba a cada paso y en todos los
recodos, ofreciéndome galantemente la pata. Se tendia sobre el camino con un ruido de
huesos dislocados y estridentes, y me lanzaba miradas aterciopeladas desde el fondo de

sus cuencas (Marinetti, 1909/2009, p. I).
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Umberto Boccioni exaltd la violencia y la destruccion en su obra, creyendo que la
guerra purificaba a la humanidad. Marinetti consideraba la guerra como "la Unica higiene
del mundo" (Marinetti, 1909, p. I), viendo la muerte en batalla como una forma de
renovacion social y progreso. Por lo que se representaba la muerte no con melancolia,

sino como parte de la dinamica de la velocidad, el choque y la modernidad.

En Espana, el futurismo no tuvo el mismo impacto que en ltalia, pero si influyd en
algunos artistas y escritores, especialmente en la poesia y la pintura de las vanguardias. La
representacion de la muerte en el futurismo espanol estuvo marcada por la modernidad,
la violencia y el choque entre la tradicion y la maquina (Arias de Cossio et al.).

En resumen, el futurismo representd la muerte no como un fin tragico, sino como parte
de un ciclo de destruccion y renacimiento ligado al avance tecnoldgico y la energia del

mundo moderno.

Dadaismo: la burla de la muerte

En contraposicion al futurismo, Dada ridiculiza la idea de la muerte gloriosa en la
guerra, mostrando la muerte como un absurdo producto del sistema. Los dadaistas,
desilusionados por la Primera Guerra Mundial, representaron la muerte con ironia y
caos (Arias de Cossio et al.). Hannah Hoch y George Grosz hicieron collages satiricos
que denunciaban la muerte causada por la guerra y la corrupcidn politica con imagenes

fragmentadas de cuerpos y maquinas.

Hannah Hoch (1889-1978) representd la muerte de forma metaférica desde una
perspectiva critica, ironica y fragmentada, denunciando la violencia y el absurdo del
mundo moderno. Aunque no mostraba cadaveres de manera explicita, sus fotomontajes
denunciaban los efectos de la guerra, donde la muerte estaba implicita en las figuras
rotas y las expresiones de angustia. Un ejemplo es la obra de Hoch que vemos a
continuacion Cut with the Kitchen Knife Dada Through the Last Weimar Beer-Belly Cultural
Epoch in Germany que representa el caos social y politico tras la Primera Guerra Mundial.

La muerte esta implicita en la fragmentacion de las figuras. Dali experimento también
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Fig. 77: Cut with the Kitchen Knife Dada Through the Last Weimar Beer-Belly Cultural Epoch in Germany, 1919, Hannah Héch

Fuente: Nationalgalerie, Staatliche Museen, Berlin

con imagenes donde el cuerpo humano aparecia deconstruido, anticipando su interés
por la psicologia freudiana. Aunque esta etapa fue breve, influyo en su posterior obra
surrealista, donde la muerte adquirié un caracter mas onirico y simbodlico que veremos

en el siguiente apartado.

Un recurso habitual para la creacién de obras dadaistas fue utilizar elementos fruto
del azar, es decir, que no se hubieran producido ad hoc para la obra, sino que adquirian
nuevos significados y simbolismos, generando una interpretacion personal o colectiva.
Hoch utilizaba recortes de periddicos, pero también fue comin el llamado objet trouvé,
una forma de arte que toma objetos comunes o industriales, sin cambiarles su forma,
y los usa para crear una obra artistica. La idea es sacar estos objetos de su contexto
habitual para que tengan una nueva apariencia estética y, muchas veces, un significado
simbdlico diferente, ampliando las posibilidades para aludir a temas convulsos mediante

un uso conceptual de estos objetos.
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Esta estrategia que surgia durante los estilos dadaista y surrealista, se convertira en un
recurso para la representacion de personas ausentes. Un ejemplo es la serie Vitrines
de référence realizada por Boltanski durante el periodo 1969-1971. En ella relne las
huellas de la actividad artistica del autor que se inspira en los objetos encontrados para
la construccion de sus obras. Boltanski continuara utilizando objetos encontrados en
obras posteriores, como por ejemplo, ropa, fotografias, cabello, telas, papel, alfileres,

aludiendo asi a un cuerpo que ya no esta.

En definitiva, la muerte en el arte dadaista se represento con ironia, sarcasmo y caos. A
través de técnicas como el collage, el fotomontaje o el uso de objetos encontrados, objet
trouvé, los dadaistas denunciaban la deshumanizacion de la guerra y cuestionaban los
valores burgueses y las instituciones que perpetuaban el sufrimiento humano. El lenguaje
artistico era fragmentado, desordenado e incluso grotesco, reflejando una vision del

mundo rota por la violencia y el sinsentido.

Surrealismo y la muerte en el inconsciente

El surrealismo, con figuras como Salvador Dali y René Magritte, utilizd la muerte de
manera simbolica y onirica. Craneos, esqueletos y figuras descompuestas aparecen en

sus obras para representar el subconsciente y el temor a la muerte.

El Surrealismo explord la muerte a través del subconsciente, los suenos y los simbolos
ocultos influenciados por el psicoanalisis freudiano. La conexion entre el psicoanalisis
freudiano y el surrealismo es clave para entender este movimiento artistico y su
exploracion del inconsciente, el deseo y los suenos. En cierto sentido, los surrealistas
usaban el arte como una forma de psicoanalisis. Querian liberar la mente del control
racional y sanar traumas personales mediante la exploracion del inconsciente (Arias
de Cossio et al., 2016). Para ello, usaban simbolos y metaforas, al igual que Freud en la
interpretacion de los suenos. Salvador Dali, en obras como Premonicién de la guerra civil

(1936) o El rostro de la guerra (1940) (Fig. 78), usé imagenes de cuerpos desmembrados
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Fig. 78: El rostro de la guerra, 1940. Salvador Dali (Detalle)

Fuente:Salvador Dali, Fundacié Gala-Salvador Dali, Figueres, 2011. Recuperado el 12 de junio de 2024 de https://catalogues.
salvador-dali.org/catalogues/es/heritageobject/563/
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Fig. 79: Capilla Rothko, Houston, interior. 1967. Mark Rothko

Nota: The south wall painting is 180 X 105 inches. The east and west wall paintings are 134 7/8 X 245 % inches. The corner wall
paintings are 177 % X 135 inches. The north wall paintings, each are 180 X 297 inches.
Fuente: The Rothko Chapel. Recuperado 10 de abril 2025, de: https://www.holahouston.com/listings/the-rothko-chapel/21933/
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para representar el colapso de la humanidad. Segun Esteban Leal (s. f.), al igual que
Picasso, Salvador Dali incluye entre su repertorio de creaciones datadas en los ahos
30, una serie de obras que aluden directamente a la contienda bélica espanola, como el

imponente dibujo Estudio para Premonicién de la Guerra Civil (1935).

Abstraccion

El arte abstracto nace a inicios del siglo XX, cuando los artistas comienzan a alejarse
de la representacion figurativa para explorar formas, colores y emociones mas puras
y personales, Mas Alla de lo material o reconocible. Pero, ;como se relaciona el arte
abstracto y la muerte!? La muerte no es solo un cuerpo sin vida, es una experiencia
emocional, filosofica, espiritual y el arte abstracto permite sugerir lo que no se puede

mostrar directamente: el vacio, el fin, el paso, el duelo, el Mas Alla.

Asi, colores, formas, texturas, ritmo o composicion, todo puede evocar emociones
como la angustia, la pérdida, la desesperanza, paz, trascendencia, aceptacion, asi como
la ausencia o el silencio visual. EIl documental de Houston Public Media (2023) ofrece una
mirada profunda a la vida y obra de Mark Rothko hizo para una capilla en Houston en
1971 , explorando como sus composiciones abstractas con campos de color buscan
provocar una experiencia emocional intensa en el espectador. La produccion destaca su
evolucion artistica, su enfoque espiritual del arte y su interés por expresar lo tragicoy lo
sublime a través de formas aparentemente simples. Cuadros de enormes proporciones
en un negro uniforme por toda la superficie, dispuestos de forma envolvente. El silencio

del lugar refuerza la idea de duelo, contemplacion y finitud.

En sus dltimos anos, sus colores se volvieron cada vez mas sombrios: negros, marrones,
burdeos... como una meditacion sobre la muerte y la soledad. Aunque se ha de decir que
Rothko nunca quiso desvelar el significado de esta obra, sino aludir a la interpretacion y
las sensaciones. Sin embargo, si nos apoyamos en la simbologia del color negro esta nos

remite al negro como color del final, del duelo (Heller, 2004).
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La abstraccion en Espana fue una via para hablar de la muerte en una época donde
muchas cosas no se podian decir abiertamente (represion politica, memoria historica,
traumas bélicos). Por eso, los artistas recurrieron a materiales rotos, formas oscuras,
simbolos universales, texturas crudas, como lenguaje silencioso del dolor y de lo eterno.
Por ejemplo, Tapies usaba materiales como tierra, polvo de marmol, trapos, madera y
todo con una estética aspera, desgastada, casi funeraria. Su arte no es narrativo, sino
sensacion pura, donde los materiales evocan decadencia, paso del tiempo, deterioro,
como simbolos de la fragilidad humana. A menudo incorporaba cruces, puertas, o
marcas como heridas, no como simbolos cristianos exactamente, sino como signos

universales de la muerte y la trascendencia.

La cruz es uno de los simbolos mas antiguos y cargados de significado en la historia
del arte. Su asociacion con la muerte, el sacrificio y la trascendencia proviene
principalmente del cristianismo, pero su significado ha evolucionado, especialmente en
el arte moderno y contemporaneo. A partir del siglo XX, muchos artistas, entre ellos
Tapies o Millares, comenzaron a despojarla de su contenido religioso para convertirla en
un signo abstracto del sufrimiento, la pérdida y la memoria como se pueden ver en estos
ejemplos. En el arte moderno, especialmente tras las guerras mundiales, se resignifica.
Ya no hay promesa de resurreccion, sélo la memoria de la muerte. La cruz, en su forma
abstracta, trasciende el dogma y se convierte en una metafora universal de la muerte.
En el arte contemporaneo, pierde su caracter sagrado para convertirse en una marca
material, emocional y existencial. Es una senal que ya no promete resurreccion, sino que

recuerda lo irreparable.

Otra figura clave del arte abstracto espanol de posguerra es Manuel Millares que, como
hemos senalado, también utilizara la cruz como simbolo para aludir a la muerte. La
representacion delamuerte ensuobraesintensa, cruday profundamente simbdlica. Millares
no representa la muerte como una escena, sino como una sensacion fisica y emocional.
Alfonso de la Torre (2006) sostiene que la obra de Milllares esta profundamente marcada
por una constante angustia existencial, reflejando en sus abstracciones la desaparicion del

individuo y la ruptura del ser humano dentro del contexto de la sociedad moderna.
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Fig. 80: Pintura, 1955. Antoni Tapies

Fuente: Museo Arte Contemporaneo Reina Sofia.
Fotografia: Elaboracién propia

Fig. 81: Sarcéfago para Felipe 11, 1963. Manuel Millares

Nota: Pintura, chapa metalica y maderas sobre arpillera cosida.
Fuente: Fundacién Juan March. Recuperado el 21 de junio de 2024, de https://www.march.es/es/cuenca/coleccion/obras/sarcofago-
para-felipe-ii
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El gesto violento de romper y coser las telas es un acto performatico que transmite
sufrimiento, destruccion y memoria. La abstraccion en su caso no es decorativa, sino
brutalmente expresiva. Bonet dice que hay en la personalidad del artista una vertiente
oscura, de hombre fascinado por los pudrideros, por los despojos, por las ruinas,
por las tumbas y las excavaciones (Bonet, 1963). Millares conecta con las ideas del
existencialismo y la angustia del ser moderno. La muerte abstracta que él representa no
es una escena narrativa, sino un estado ontolégico: la muerte del ser, de la humanidad,

del sentido mismo.

2.2.1.5 Arte Contemporaneo

A diferencia de épocas anteriores, donde la muerte solia representarse con simbolismos
religiosos o alegoricos, en el arte contemporaneo se manifiesta de maneras mas
experimentales, criticas y personales. Se produce la ruptura del modelo clasico; frente
al equilibrio de los sentimientos a partir del Romanticismo se ha plasmado la angustia y
el patetismo; frente a la razéon encontramos la exaltacion de los instintos y los impulsos
irracionales; y frente a las formas bellas y armoniosas las inarmonicas y desgarradas
(Fernandez, 1985, p. 528). Como podemos ver en Cabeza de muerto (1943) de Pablo
Picasso (Fig. 82).

La representacion de la muerte se vera contagiada tanto por los acontecimientos
sociopoliticos y el contexto histérico como por la nueva sintaxis de los movimientos
artisticos que buscaban adecuar sus formulas expresivas a esos nuevos conceptos.
Muchos artistas utilizaran la muerte como una forma de denuncia, abordando temas
como la violencia, la guerra, el genocidio o las crisis humanitarias, al mismo tiempo que
adoptan las exigencias de los istmos. Es decir, se hereda del siglo XIX una dialéctica
revolucionaria y negativa: para que una propuesta se considerase nueva y vanguardista
debia negar radicalmente las formas de arte anteriores (Alemany, 2003). Asimismo,
la muerte también es explorada desde un punto de vista filosofico y del psicoanalisis,

cuestionando la finitud de la vida, la memoria y el legado humano y aplicando en sus
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Fig. 82: Téte de mort (Cabeza de muerto), 1943. Pablo Picasso

Fuente:GrandPalaisRmn (musée national Picasso-Paris). Recuperado el 12 de junio de 2024, de https://images.grandpalaisrmn.fr/
ark:/36255/15-645665
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practicas artisticas los nuevos avances tecnolégicos. Tapies ya insistié en que el pintor
debe ir codo a codo con el filésofo, el cientifico e incluso el politico progresista: "El
artista participa, en cierta manera, de todos, ya que investiga, descubre, defiende y

propaga una idea igual que ellos" (Ruiz, 2012, p. 211)

En resumen, a diferencia de los movimientos artisticos del pasado que solian centrarse en
un estilo o tematica dominante, el arte contemporaneo valora la variedad y la inclusion,
abarcando multiples medios, técnicas y enfoques, abordando desde cuestiones politicas

y sociales hasta experiencias personales y emocionales.

Segunda Guerra Mundial y el Holocausto

La Segunda Guerra Mundial y el Holocausto marcaron un antes y un después en la
representacion de la muerte en el arte. Estos acontecimientos dejaron millones de
muertos y un trauma colectivo que el arte no podia ignorar. Como hemos visto en
las paginas anteriores sobre el SXX, los artistas respondieron con expresionismo y
surrealismo para representar el trauma psicologico; realismo crudo para documentar el
horror del Holocausto, asi como, memoriales y abstraccion para transformar el duelo

en memoria colectiva.

Tanto en Cabeza de muerto (1943) de Pablo Picasso (Fig. 82), como Les Inaptes au travail (La
incacpacidad laboral), (1945) de David Olere (Fig. 83), muestran el horror de la muerte en
relacion con la guerra y el exterminio nazi. El cuadro de Olére representa el campo de
exterminio de Auschwitz, mostrando una familia recién llegada que, al no poder trabajar,
seria enviada a las camaras de gas. Sobre ellos flota un espectro de humo, simbolizando a
los miles de cuerpos cremados diariamente. A la izquierda, un soldado SS con un arma, y al
fondo, prisioneros obligados a cargar los cadaveres de su propio pueblo entre alambradas
y chimeneas humeantes. El autor, David Olere, sobrevivio, siendo testigo directo de las
atrocidades. Tras la liberacion, utilizo su arte para documentar el Holocausto, retratando

lo que vivié como testimonio del horror y como un acto de catarsis.
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Fig. 83: Les Inaptes au travail (La incacpacidad laboral), 1945. David Olére

Fuente: A Living Memorial to the Holocaust, Nueva York (Estados Unidos)

249



La muerte disefiada: representacion e invisibilidad de la muerte en practicas artisticas en Esparia (1975-2025)

Arte Pop y la muerte como espectaculo

Influenciado por la cultura pop y los medios de comunicacion, el arte contemporaneo a
veces aborda la muerte con una estética macabra, irdnica o desdramatizada. Movimientos
como el pop art han utilizado imagenes de craneos, cadaveres y violencia con un enfoque

comercial o estilizado, desafiando las nociones tradicionales de duelo y solemnidad.

En la segunda mitad del siglo, artistas como Andy Warhol trataron la muerte desde la
cultura de masas. Sus serigrafias de accidentes de coche y la serie Death and Disaster
“muestran como la sociedad consume la imagen de la muerte como un producto

mediatico” (Fundacion Eduardo F. Costantini, 2009, p. 76)

“Warhol coleccionaba recortes de periddicos, revistas y tabloides de supermercados.
Fue en 1962 que reconocio el poder de estas imagenes y se apropié de ellas como
material fuente para su obra de arte” (El Editor, s. f.). Basadas en imagenes de periodicos
y revistas, las obras catastrofistas de Andy Warhol reflejan la actitud de los medios hacia
la muerte y la violencia. Espinoza (2024) afirma que el tema de la muerte, que obsesiono
a Warhol durante toda su vida, aparece en estas obras estetizado (Fig. 86). El critico
de arte Robert Hughes (2001) incluso dijo que "el lado oscuro de Warhol era el mas
interesante. Estaba verdaderamente hipnotizado por la muerte, la muerte americana,
fuera infligida por el Estado o simplemente en un accidente. Mirar la muerte de los

demas era su forma definitiva de voyeurismo" (p. 554).

En Espana, el arte pop se adopta en los anos 60-70, pero con un giro mas critico y politico,
en gran parte por el contexto del franquismo (Munoz, 2019, p. 48). Equipo Cronica, del
que vemos a continuacion la obra El panfleto (1973) (Fig. 87) y obras de Eduardo Arroyo

seran un ejemplo del tratamiento de la muerte en el arte pop en Espana.
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Fig. 84: Ejemplos de periédicos con titulares de accidentes fatales de los afios 1960
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Fatal To Four

Fuente: Sothebys. Recuperado el 5 de abril de 2025, de https://www.sothebys.com/en/articles/warhols-death-and-disaster-
transforming-tabloids-of-common-catastrophe

Fig. 85: Cinco muertes. 1963. Andy Warhol

Nota: Acrilico y tinta serigrafica sobre lino.
Fuente: The Andy Warhol Foundation for the Visual Arts, Inc.Recuperado el 12 de junio de 2024, de https://warholfoundation.org/
warhol/

251



La muerte disefiada: representacion e invisibilidad de la muerte en practicas artisticas en Esparia (1975-2025)

Fig. 86: Skulls, 1976. Andy Warhol

Fuente: Andy Warhol Foundation for the Visual Arts / Artists Rights Society (ARS), Nueva York. Recuperado el 3 de junio de 2024, de
https://www.artbasel.com/catalog/artwork/76382/Andy-Warhol-Skulls?lang=es
Foto: Elisabeth Bernstein Cortesfa de Lévy Gorvy

252



Imelda Campos Izquierdo | 2025

Fig. 87: El panfleto, 1973. Equipo Crénica

AN

Fuente: IVAM Valencia. Recuperado el 12 de junio de 2024, de https://www.facebook.com/gvalVAM/photos/pb.186907584665815 -
2207520000../3401686519854556/?type=3&eid=ARA409caZ-h70DjcdacNZOaalV8q5vgilT-1n28grNBYitcOvZNkIRsh-r7ICVgKE_
VJDVcXBA2MjoyU&locale=pl_PL& rdr

Arte Conceptual y Postmodernismo

A finales de los anos 60 los artistas encontraron en el arte conceptual la nueva forma
para desmaterializar el arte, destacando por su carga simbdlica y la contemplacion

reflexiva. Alemany (2003) ahade que:

El Arte Conceptual supone el abandono del interés de los artistas por la realizacion de
objetos o imagenes. Se produjo un acercamiento hacia un territorio creativo cercano a la
filosofia o a la poesia. Ya no construiran sus obras con materiales plasticos o con medios
tecnoldgicos como la fotografia o el video, sino que las elaboraran con informacion,

distintos tipos de documentos, y reflexiones sobre la creacion”. (p. 86)

Y esto también iba a influir en la representacion de la muerte, donde se enfoca menos
en la imagen directa y mas en la idea, la experiencia o la reflexion filosofica detras del
concepto de muerte. Lo fundamental es provocar pensamiento, cuestionar, generar una
experiencia mental. Para ello, se representa la muerte no con cuerpos o calaveras, sino

conausencias, espacios vacios, materiales efimeros, ausencias o acciones que desaparecen.
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También con obras que cambian con el tiempo (como comida que se pudre o hielo que
se derrite), simbolizando la inevitable decadencia. Muchos artistas conceptuales utilizan
textos para hablar de la muerte: frases, listas de nombres, estadisticas de guerras o
enfermedades. Un ejemplo es la obra de Jenny Holzer quien a finales de los setenta,
cuando todavia era estudiante, comenzé a crear obras compuestas por aforismos o
frases que juegan con clichés o refranes. Inicialmente, imprimia sus Truisms en carteles,

calcomanias y camisetas. Mas adelante, Holzer comenzo a utilizar pantallas electronicas.

Los Truisms son deliberadamente desafiantes, con oraciones que incluyen opiniones
contradictorias. Holzer esperaba que agudizaran la percepcion de las personas sobre
tantas nimiedades que vemos diariamente (Fundacion Jumex Arte Contemporaneo,
s. f). En su serie Lamentos, a la que pertenece la obra que se muestra a continuacion,
actla como respuesta a la epidemia del VIH/SIDA. Los Lamentos se basan en |3 textos
escritos por Holzer, que ella ha descrito como voces de los muertos. En Lamentos: Llegé
la muerte y se veia como... Holzer dio forma a cada texto como un grabado tallado en la
parte superior de esculturas que semejan sarcéfagos y como palabras que fluyen a través
de letreros LED. Juntas, estas dos representaciones conmemoran a los muertos y dotan

a sus voces de inmediatez.

También se encuentran obras que no muestran la muerte, sino la memoria de los
muertos. Por ejemplo, Christian Boltanski, que trabajo con fotografias de victimas
del Holocausto, ropa usada o luces tenues para evocar presencias ausentes (Fig. 89).
Otra artista conceptual es la mexicana Teresa Margolles, quien trabaja con residuos de
morgues o rastros de violencia en contextos sociales duros para aludir a las muertes
derivadas de problematicas sociales, politicas. Como vemos, el arte conceptual muchas
veces vincula la muerte con problemas estructurales: genocidios, violencia estatal,
pobreza, racismo. Responde a una era mas racional, filosofica y critica, por eso cuestiona
la espectacularizacion de la muerte. Prefiere que el espectador piense, no solo observe.

Y en muchas ocasiones se convierte en una experiencia mas que en una imagen.

El arte conceptual en Espana estara marcado por el contexto sociopolitico de la
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Fig. 88: Lamentos: La muerte llegé y parecia... ,1987. Jenny Holzer

.'i'f; .
Wi

Nota: Letrero LED, mdrmol 325,1 x 24,1 x 13,3 cm (128 x 9 1/2 x 5 1/4 pulgadas); 45,7 x 61 x 137,2 cm (18 x 24 x 54 pulgadas)
Fuente: Museo de Arte de Cleveland. Recuperado el 12 de junio de 2024, dehttps://www.clevelandart.org/art/2019.19 Recuperado

6 de abril de 2025
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dictadura franquista y la transicion a la democracia. A diferencia de otras partes del
mundo, donde el conceptualismo nacié como una critica al mercado del arte, en
Espaha también tuvo una fuerte carga politica, poética y existencial, especialmente
en los ahos 60 y 70. En lugar de imagenes explicitas, la muerte suele aparecer de
forma simbodlica con elementos como el polvo, el silencio, la repeticion o el vacio.
Se usan archivos, textos, fotografias antiguas o el cuerpo. Se denuncia la violencia, el
olvido, la impunidad. En ocasiones se utiliza la poética evocando la pérdida a través
de gestos minimos o acciones efimeras. Se cruza con la poesia visual, la instalacion, la

performance y el arte povera.

Esther Ferrer, miembro del grupo Zaj y pionera en el arte de la performance, usa su
cuerpo como herramienta para hablar del paso del tiempo, la repeticion, el silencio. Su
trabajo es profundamente conceptual, a menudo sin objetos, solo acciones o textos. Su
propio cuerpo es usado como herramienta que envejece, se transforma o, lo que es lo

mismo, trabaja con el tiempo como simbolo de la muerte (Fig. 90).

Francesc Torres explora temas de memoria, violencia y posguerra. Ha trabajado con
fosas comunes y restos de la Guerra Civil, haciendo instalaciones donde lo conceptual
y lo histoérico se cruzan. Una de sus obras mas impactantes es la documentacion del
desenterramiento de una fosa en Burgos transformada en instalacion visual. El 14 de
septiembre de 1936, 46 civiles simpatizantes del gobierno republicano fueron ejecutados
y enterrados anonimamente en una fosa comun en Villamayor de los Montes, una
localidad de la provincia de Burgos. El artista documenta fotograficamente el proceso
de exhumacion realizado por un equipo de arqueodlogos, forenses y voluntarios
internacionales, asi como la identificacion de los cuerpos y la reaccion de los familiares

y vecinos del pueblo.

Observamos que en el conceptualismo espanol, los temas recurrentes en torno a la
muerte se vinculan estrechamente con la Guerra Civil y la dictadura. La muerte aparece
como un trauma colectivo silenciado, atravesado por la tension entre memoria y olvido. El

cuerpo ausente se convierte en simbolo: no se muestra el cadaver, sino la huella que deja.
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Fig. 89: Réserve, instalacion en Centro Pompidou, 2001. Christian Boltanski

Fuente: Adagp, Paris. Centre Pompidou, MNAM-CCI/Philippe Migeat/Dist. GrandPalaisRmn https://www.centrepompidou.fr/es/
ressources/oeuvre/SQs50XZ Recuperado el 12 de junio de 2024, de 7 de abril de 2025
Fotografia: I'Agence Photo de la RMN

Fig. 90: Autorretrato en el tiempo, 1981-2014. Esther Ferrer
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Fuente: Museo Nacional Centro de Arte Reina Sofia. Recuperado el 12 de junio de 2024, de https://www.museoreinasofia.es/
coleccion/obra/autorretrato-tiempo

257



La muerte disefiada: representacion e invisibilidad de la muerte en practicas artisticas en Espafia (1975-2025)

El tiempo, por su parte, se presenta como una forma de muerte lenta, el envejecimiento,

la repeticion, el desgaste, que insiste en la experiencia de lo que desaparece.

Fotografia: la especificidad del medio

Por ultimo, no podemos olvidar otro de los factores que influyeron en la revolucion de
las formas y concepciones del arte del siglo XX: el avance en la técnica de la fotografia.
En el siglo XIX, uno de sus primeros usos fue capturar imagenes de personas fallecidas,
practica conocida como fotografia post mortem, concebida como un medio para preservar
el recuerdo y la memoria de los ausentes. Sin embargo, el sentido de la relacion entre
fotografia y muerte va Mas Alld del retrato funebre. Como senala Walter (2019), “la
fotografia no se limita a dotar a los muertos de una presencia visible” (p. 184); la propia
naturaleza de la imagen fotografica encierra un vinculo esencial con la finitud, ya que

cada captura implica la fijacion de un instante irrepetible.

Fig. 91: Fosa comin desenterrada en Villamayor de los Montes (Burgos), 2004. Francesc Torres

Nota: Fotografias, varios murales y un reloj de bolsillo encontrado en uno de los cadaveres componen la muestra Oscura es la
habitacion donde dormimos, a la que pertenece la fotografia.
Fuente: El Pais. https://elpais.com/diario/2007/09/26/cultura/1190757603_850215.html. Recuperado el 12 de junio de 2024, de 7

de abril 2025
- ]
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€ ¢Todas las fotografias son memento mori. Tomar
una fotografia es participar en la mortalidad,
vulnerabilidad y mutabilidad de otra persona (o
cosa). Precisamente al cortar este momento y
congelarlo, todas las fotografias dan testimonio
del implacable

I

derretimiento del tiempo
(Sontag, 198l, pp. 25 y 80).

“El analisis de las imagenes se ha enriquecido en la actualidad a partir de la llegada de la
fotografia que introdujo el retrato mortuorio” (Barile, 2016, p. 4). Es decir, la fotografia,
Mas Alla de su funcion documental, se revela como un medio profundamente ligado a
la experiencia humana de la muerte y el tiempo. Su capacidad para fijar un instante lo
convierte en un testimonio inevitable de la transitoriedad, recordandonos que todo lo
que se captura ya ha comenzado a desvanecerse. En el contexto del arte, esta cualidad
adquiere un valor simbdlico y poético: la fotografia no solo muestra la muerte, sino que
la integra en su propia naturaleza. De este modo, el acto fotografico se convierte en un
puente entre el pasado y el presente, entre lo efimero y lo eterno, haciendo visible la

fragilidad de la existencia.

Denuncia social con imagenes de la muerte

La fotografia de la muerte ha desempenado, a lo largo del siglo XX, un papel clave como

herramienta de critica politica y denuncia social. Con el avance de las nuevas tecnologias

en camaras fotograficas, este medio se consolidé como un registro directo y eficaz de
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los acontecimientos bélicos. Andrei Friedmann, mas conocido como Robert Capa, es
uno de los grandes exponentes del fotoperiodismo de guerra. Su célebre imagen Muerte
de un miliciano (septiembre de 1936) se convirtid en uno de los simbolos visuales mas
iconicos de la Guerra Civil espanola, utilizada para cuestionar y denunciar la barbarie de
la guerra. Sobre ella, Capa (1947) recordaria en una entrevista radial: “fue una muerte
muy limpia, de alguna manera muy hermosa y creo que eso es lo que mas recuerdo de

la guerra” (2°02).

En su trayectoria, la muerte también protagoniza otra fotografia histérica: la del soldado
estadounidense Raymond |. Bowman, abatido por un francotirador aleman el 18 de abril
de 1945. Publicada en la edicion de la Victoria de Life el 14 de mayo, fue descrita por
Capa como la del “Ultimo Hombre en Morir” (Connolly, 2016). En estas imagenes, el
tratamiento que oculta identidades, especialmente la del fallecido, revela un cambio en
la representacion fotografica de la muerte y plantea interrogantes sobre la veracidad y

el papel de la fotografia como testimonio historico.

En conclusion, la fotografia de la muerte no solo ha documentado hechos historicos,
sino que ha servido como una poderosa herramienta de denuncia social y critica politica.
A través del trabajo de Robert Capa y otros fotoperiodistas, la imagen de la muerte en
la guerra se ha convertido en un simbolo capaz de transmitir la tragedia, el dolor y las
complejidades de los conflictos bélicos. Sin embargo, la evolucion en el tratamiento visual
de estas imagenes, como la ocultacion de identidades, también nos invita a reflexionar
sobre los limites de la fotografia como testimonio fiel y nos desafia a cuestionar la
representacion y la veracidad de lo que vemos. Asi, la fotografia de la muerte permanece
como un medio que, Mas Alla de su funcion documental, abre un espacio para el debate

ético y estético en el arte y la memoria colectiva.

En conjunto, vemos que el arte contemporaneo ha transformado radicalmente la
representacion de la muerte, alejandose de visiones religiosas o alegoricas para abordarla
desde perspectivas multiples, criticas y profundamente personales. Cada movimiento

—del expresionismo al cubismo, del surrealismo a la abstraccion, del arte pop al
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Fig. 92: Imagen del soldado estadounidense asesinado por un francotirador aleman el 18 de abril de 1945. Robert Capa

Fuente: The guardian. Recuperado el 12 de junio de 2024, de https://www.theguardian.com/artanddesign/2016/sep/01/leipzig-flat-
poignant-memorial-clean-beautiful-death-robert-capa-second-world-war
Fotografia: International Center of Photography / Magnum Photos.

Fig. 93: Revista Life, 14 mayo 1945

AN EPISODE !
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T — TV

Fuente: Life. Recuperado el 3 de abril de 2025, de https://books.google.es/books?id=CUoEAAAAMBAJ&Ipg=PA40-IA2&pg=PA40-
IA2&redir_esc=y#v=twopage&q&f=false.
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conceptual— ha aportado un lenguaje visual y simbdlico propio, influido por su contexto
historico, social y politico. La muerte se convierte asi en denuncia de la violencia y la
guerra, reflexion filosofica, exploracion del inconsciente, meditacion sobre la finitud o
cuestionamiento de los valores culturales. Ya no se limita a ser un motivo estético o
moralizante, sino un espacio de experimentacion donde convergen memoria, identidad
y emocion. De este modo, el arte contemporaneo no solo representa la muerte, sino
que invita a pensarla, confrontarla y resignificarla, adaptando su expresion a los retos,

traumas y sensibilidades de cada época.

Desmaterializacion

Artistas contemporaneos actuales exploran la muerte a través de la ausencia y la
desmaterializacion, transformandose en obras minimalistas o abstractas que sugieren
la presencia de lo que ya no esta, o mediante instalaciones que usan objetos cotidianos
abandonados o incompletos. El cuerpo muerto o ausente apenas se representa
directamente, mas bien, se sugiere a través de objetos, sonidos, restos o archivos. Por
ejemplo, artistas como Christian Boltanski han trabajado con fotografias de archivo y
espacios vacios para evocar la memoria de los desaparecidos sin mostrar sus cuerpos.
En la obra Coeur (2005)*¢, considerada un autorretrato, el artista utiliza una grabacion
de los latidos de su propio corazon, sincronizada con la intermitencia de una bombilla
colocada en una sala oscura. El espacio esta rodeado de espejos negros de distintos

formatos, simbolizando la fragilidad de la vida y haciendo visible el paso del tiempo.

La obra de Richter, September (2005) es un claro ejemplo de desmaterializacion de la
imagen (Fig. 96). La serie, compuesta por cuatro piezas inspiradas en el ataque a las torres
gemelas en Nueva York difundidas en todo el mundo, se descomponen hasta rozar lo
invisible o lo conceptual. La instalacion de Teresa Margolles, En el aire (2003) también

juega con la desmaterializacion de los cuerpos, convertidos en burbujas que flotan en el

36 Véase Anexo 9.5

262



Imelda Campos Izquierdo | 2025

Fig. 94: Coeur, 2005. Christian Boltanski

Nota: Cristales pintados de negro, de diferentes medidas, cinta negra, bombilla, cable y sonido de los latidos del corazén del artista.
Medidas variables.

Fuente: CAC Mélaga. Coleccion Zeifrei, Australia. Cortesia Kewenig
Fotografia: Elaboracién propia

aire (Fig. 97). La instalacion, que a priori puede resultar incluso ludica, se convierte en
perturbadora al leer que esas burbujas estan formadas con agua que ha sido utilizada
para lavar los cadaveres en una morgue. Esto genera una tension entre la belleza efimera
de las burbujas que ya encontrabamos en las vanitas y la realidad perturbadora de su
origen. Otro caso de representacion de la muerte como desmaterializacion es la obra de
Bill Viola Surrender (Rendicion), (2001). A medida que los rostros se transforman, reflejan
y difuminan, Surrender representa una especie de borramiento gradual, un proceso de
desmaterializacion, no solo fisica, sino también ontoldgica. La ralentizacion extrema de
los movimientos crea una experiencia atemporal, como si los personajes flotaran en un
limbo entre la vida y la muerte. “Es la destruccion de un ser, para crear un ser nuevo”
explica Bill Viola en la inauguracion de su exposicion En didlogo (2014) en la Real Academia
de San Fernando, Madrid®. El tiempo, el agua y el reflejo seran los elementos utilizados

por Viola tanto en esta como en otras obras para hablar sobre la muerte (Fig. 98).

37 Viola, B. (2014, 10 de enero). Inauguracion de la exposicion Bill Viola: £n didlogo [Video]. Real Academia de Bellas Artes de San
Fernando. YouTube. Recuperado el 6 de abril de 2025, de https://www.youtube.com/watch?v=vsUfMaXiANs
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Fig. 95: Imdgenes difundidas globalmente de los atentados del 11 Septiembre 2001

Fuente: CNN

Fig. 96: September, 2005. Gerhard Richter

Fuente: Proyecto Idis. Recuperado el 11 de febrero de 2025, de: https://proyectoidis.org/gerhard-richter/
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La desmaterializacion en el arte contemporaneo no implica una ausencia total de la
muerte, sino una transformacion de su representacion. Al sustituir la imagen explicita
del cuerpo por huellas, objetos, sonidos o presencias intangibles, los artistas abren un

espacio de reflexion mas intimo y subjetivo.

Obras como las de Boltanski, Richter, Margolles o Viola revelan que, en la era actual, la
muerte se aborda menos como un hecho visible y mas como una experiencia simbdlica,
fragmentada y mediada por la memoria, la tecnologia y la percepcion. Esta estrategia
no solo evita el impacto directo de la imagen mortuoria, sino que permite pensar la
muerte como un proceso de transito, desaparicion y transformacion, acorde con una
sensibilidad contemporanea que oscila entre la negacion, la estetizacién y la necesidad

de resignificar el final de la vida.

Fig. 97: En el aire, 2003. Teresa Margolles

Fuente: No Show Museum. Recuperado el 6 de marzo de 2025 de: https://www.noshowmuseum.com/es/1ro-b/teresa-margolles
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Fig. 98: Surrender (Rendicién), 2001. Bill Viola

Nota: Diptico de video en color sobre dos pantallas de plasma montadas en la pared. Duracién: Indefinido (repeticion en bucle)
Fuente: Real Academia de Bellas Artes de San Fernando. Fuente: Proyecto Idis. Recuperado el 11 de febrero de 2025, de https://www.reala

cademiabellasartessanfernando.com/actividades/exposiciones/bill-viola-en-dialogo/

Fotografia: Kira Perov
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El cuerpo como testigo

En el arte contemporaneo, la representacion de la muerte también se aborda a través
del cuerpo. Artistas como Damien Hirst o Ron Mueck han recurrido al cuerpo o a
restos corporales para confrontar al espectador con la fragilidad, el sufrimiento y la
desaparicion. Esta aproximacion rompe con las convenciones historicas: el cuerpo ya
no es un motivo idealizado o heroico, sino una materia viva o residual que interpela de

forma cruda y personal.

Damien Hirst explora esta dimension mostrando cuerpos de animales preservados
y esqueletos humanos, poniendo en juego tanto la atraccidon como el rechazo que
despierta el cadaver, asi como los dilemas éticos que rodean su tratamiento una vez
ha perdido la vida. De ahi que el titulo de una de sus piezas clave, un tiburén de mas
de cuatro metros de longitud sumergido en una estructura transparente de aldehido

formico sea: La imposibilidad fisica de la muerte en la mente de alguien vivo.

Por su parte, Ron Mueck, en Dead Dad*® (1997) (Fig. 99), aborda la muerte desde un
registro intimo: una escultura hiperrealista de su padre, poco después de su fallecimiento,
creada a partir de la memoria y la imaginacion del artista. La pieza, reducida de escala
pero exacta en detalles, oscila entre lo real y lo ficticio, lo visible y lo velado, y establece
un tenso equilibrio entre presencia y ausencia. Paraddjicamente, también es su titulo el
que confirma de forma inequivoca la muerte; el cuerpo representado apenas muestra
de manera sutil que se trata de un cadaver, sugiriendo la condicion mortal mas que
exhibiéndola de forma explicita. A partir de la memoria y la imaginacion del artista.
La pieza, reducida de escala pero exacta en detalles, oscila entre lo real y lo ficticio,
lo visible y lo velado, y establece un tenso equilibrio entre presencia y ausencia.
Paraddjicamente, también es su titulo el que confirma de forma inequivoca la muerte;
el cuerpo representado apenas muestra de manera sutil que se trata de un cadaver,

sugiriendo la condicion mortal mas que exhibiéndola de forma explicita.

38 Video de la obra Dead Dad: Recuperado el 22 de agosto de 2023, de https://youtu.be/OabL4e9DF3U
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Fig. 99: Dead Dad, 1996-97. Ron Mueck

Nota: silicona, pintura acrilica y pelo natural.
Fuente: Ropac. Recuperado el 11 de febrero de 2025, de https://ropac.net/artists/63-ron-mueck/works/12901/
Fotografia: Thaddaeus Ropac
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El rostro sin expresion, la inmovilidad absoluta y el rictus final provocan un choque
en el espectador, intensificado por el hiperrealismo minucioso que remite al horror
del cadaver en descomposicion. Como senala Thomas (1975), en nuestra cultura el
cadaver ha pasado a ocultarse bajo el pretexto de la higiene, y por ello su exposicion
directa nos incomoda: es “un objeto desbaratado e inservible” (Verdu, 2006). Ares
(2013) subraya que “las obras que de modo descarnado nos obligan a contemplar con
crudeza el cadaver que alguna vez seremos nosotros mismos se regodean en la muerte

sin producir displacer o dolor” (p. 69).

En Dead Dad, el uso de materiales habituales se combina con el propio cabello de
Mueck, lo que afade una capa de intimidad y vinculo emocional. El cuerpo yacente evoca
inevitablemente la figura de Cristo, simbolo paterno y de sacrificio, lo que amplifica
el componente simbdlico y la carga afectiva. Con ello, Mueck no busca embellecer la
muerte, sino preservarla como memoria y presencia, y recordarnos que sigue siendo
indecente, violenta y politica. Estas estrategias artisticas abandonan la estética de lo
sublime o lo tragico para instalarse en una ética de lo real, donde la muerte se presenta

sin maquillaje, como una verdad incomoda pero ineludible.

Por su parte, el artista neoyorquino Andrés Serrano utiliza la terminologia de causas
por las que se cree cientificamente que se ha producido la muerte para titular las
fotografias de su proyecto The Morgue (Cause of Death) (La morgue ‘Causa de la
Muerte’) (Fig. 100). En este proyecto, el artista convierte la muerte moderna, que el
espectador supone terrible al leer los titulos, en imagenes de perturbadora belleza,
que remiten a menudo a la Historia del Arte. Coincidiendo con Gonzalez-Camano
(2005), resulta paradojico que frente al horror se pueda extraer belleza, y ante la

perturbacion, serenidad.

A Serrano le pusieron dos condiciones para poder realizar esta serie de fotografias,
siendo estas no revelar las identidades de los fallecidos ni por el rostro, ni por el
nombre. Pero el artista se salta la prohibicion y la persona acaba teniendo un nombre.

En cualquier caso, surge la duda de si no hubiera tenido estas prohibiciones como este
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Fig. 100: Homicide (Homicidio), 1992. Andrés Serrano

Fuente: Sitio web Andrés Serrano. Recuperado el 11 de febrero de 2025, de https://andresserrano.org/series/the-morgue

I EEEEEEEE——
artista, conocido por transgredir la mirada del espectador, hubiera realizado las obras.
Es decir, en este caso, una legislacion le limita su vision, reduciendo a que el individuo
post mortem solo se le conozca por su motivo de fallecimiento. Pero, ;como hubiera

reaccionado el artista sin condiciones?

La representacion de la muerte en el arte contemporaneo a partir del cuerpo, tal
como evidencian obras como Dead Dad de Ron Mueck u Homicidio, se aleja de los
codigos estéticos tradicionales para adentrarse en territorios mas intimos, incomodos y
éticamente desafiantes. Ya no se trata de embellecer la desaparicion ni de envolverla en
un halo de sublimidad, sino de confrontar al espectador con la crudeza de lo real, incluso
cuando esta crudeza se manifiesta de manera sutil. En este contexto, el cuerpo —
presente, ausente o desmaterializado— se convierte en un testigo directo que interpela
sobre la fragilidad de la existencia, las huellas que deja la pérdida y las tensiones entre

memoria y olvido.
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Muerte y poshumanismo: avatares, algoritmos, inmortalidad digital

En la actualidad, la representacion de la muerte también se desplaza hacia escenarios no
corporeos. El arte digital, el bioarte y el arte posthumano cuestionan los limites entre

vida y muerte, presencia y ausencia, lo organico y lo artificial.

Obras como las de Daniel Canogar abordan el legado digital como una forma de
sobrevida simbolica. En su serie Small Data, a la que pertenece la pieza Game Over, el
artista examina —segUn se detalla en su sitio web** oficial— la vida y muerte de la
electronica de consumo, revelando como, al desechar nuestros dispositivos, también
descartamos fragmentos de nuestra identidad. Esta reflexion se amplia en otros
fendmenos contemporaneos, como los hologramas de personas fallecidas o los bots
conversacionales que simulan hablar con los muertos (Scherrer, 2022), donde surge
una inquietante pregunta estética y ética: ;quién muere realmente cuando los datos

permanecen!?

En un mundo donde gran parte de nuestras experiencias cotidianas se inscriben en redes
sociales, la pregunta se amplia: jqué ocurrira con la ingente cantidad de datos personales
almacenados en poderosos servidores cuando hayamos muerto? Este interrogante no
solo involucra cuestiones técnicas o juridicas, sino también profundas implicaciones

éticas y ontologicas.

La persistencia de cuentas de personas fallecidas —como sucede en Facebook, donde
los perfiles se convierten en conmemorativos— plantea una prolongacion inquietante
de la identidad Mas Alla de la desaparicion fisica. La existencia digital no se extingue con
el cuerpo: la subjetividad permanece codificada, observable e incluso interactiva, dando
lugar a lo que algunos denominan almas virtuales. Estas formas de supervivencia simbolica

en el ecosistema digital nos invitan a repensar la nocion misma de inmortalidad.

39 Pégina web Studio Daniel Canogar: https://www.danielcanogar.com/es/manifiesto
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Fig. 101: Game over, 2014. Daniel Canogar.

Nota: Medio: Piezas de Game Boy desechadas, proyector, estante de madera, tarjeta

de memoria MicroSD, videoproyeccion en bucle de 5:23 m.
Fuente: Sitio web Studio Daniel Canogar. Recuperado el 11 de febrero de 2025, de https://www.danielcanogar.com/es/manifiesto

Fig. 102: In loving memory, 2015. Colectivo After facebook. Instalacién en el McCord Museum, Montreal

Fuente: McCord Stewart Museum Montreal. Recuperado el 22 de julio de 2025, de https://www.musee-mccord-stewart.ca/en
exhibitions/after-faceb00k-in-loving-memory/
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En este contexto, el colectivo After FacebOOk presento en Le Mois de la Photo a Montréal
(2015) la instalacion IN LOVING MEMORY <3, una propuesta que reinterpreta el duelo
y la conmemoracion en clave virtual. El cementerio tradicional —con tumbas, lapidas
y monumentos— es reemplazado aqui por servidores que actian como contenedores
de memoria, preservando hasta el Ultimo rastro de informacion personal. Las pantallas
muestran miles de imagenes extraidas de paginas conmemorativas: fotografias de
funerales, ceremonias, retratos de difuntos, todos convertidos en vestigios de presencia
que permiten mantener un contacto simbodlico con quienes ya no estan. Si en otras
épocas el ser humano buscaba perpetuarse mediante estatuas, mascaras mortuorias o

efigies, hoy lo hace a través de perfiles, publicaciones y muros digitales.

En este paisaje posfotografico, donde la imagen ya no documenta la vida sino que
prolonga la existencia simbdlica, cabe preguntarse: ;qué nuevas formas de homenaje
visual surgen en la era digital? ;Qué ritos o gestos acompanan el duelo contemporaneo
Mas Alla del retrato finebre tradicional? Como escribié Petrarca: Un bel morir tutta una
vita onora (Una bella muerte honra toda una vida). Quiza hoy esa bella muerte se honra
no con esculturas o epitafios, sino con una interfaz, un perfil aliin activo o una ultima

publicacion que resiste al olvido.

Este tipo de representaciones sugiere que, en el arte contemporaneo, la muerte ya no
es un fin absoluto, sino un umbral inestable, mutable y tecnolégicamente negociado.
Algunos artistas exploran el duelo digital, los perfiles postumos en redes sociales o
los algoritmos de prediccion de la muerte, reflexionando sobre como la tecnologia
transforma no solo la vida, sino la persistencia de la identidad Mas Alla del fallecimiento,

difuminando las fronteras entre lo biologico, lo simbdlico y lo digital.

La huella digital de algunas personas parece imborrable, otorgandoles una forma de
entidad perenne, al menos desde el punto de vista tecnologico. Ya existen, por asi decirlo,
“pseudomausoleos” virtuales: cuentas post-mortem en redes sociales que mantienen la
presencia de quienes han muerto, extendiéndose incluso fuera de estas plataformas hacia

toda la World Wide Web. Como senala Walter (2019), “la naturaleza y el alcance de la
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€6

Si la escritura y la alfabetizacion ya habian
expandido el numero y la variedad de
muertos que podian ser recordados,
Internet y la tecnologia digital

amplian todavia mas esa gama

(Walter, 2019, p. 183)

presencia social de los muertos dentro de la sociedad depende en parte de las tecnologias

de la informacion y de la comunicacion de las que dispone dicha sociedad” (p. 187).

Sila escritura y la alfabetizacion ya habian expandido el nimero y la variedad de muertos
que podian ser recordados, Internet y la tecnologia digital amplian todavia mas esa
gama (Walter, 2019, p. 183). Hoy es posible visitar panteones y cementerios digitales,
acceder a perfiles conmemorativos y, en algunos casos, incluso interactuar con avatares
y chatbots que simulan la voz y personalidad de quien ya no esta. Estos nuevos formatos
del recuerdo muestran que la muerte, en la era digital, no es un cierre definitivo, sino
un archivo siempre abierto. Es decir, con la tecnologia, la muerte también se explora
en el contexto virtual y digital, donde la permanencia de la identidad en linea después
de la muerte fisica, los avatares, y la inteligencia artificial que simula la vida Mas Alla de
la muerte son temas recurrentes. Algunos artistas exploran el duelo digital, los perfiles
postumos en redes sociales o los algoritmos de prediccion de la muerte. Estas practicas
emergentes reflexionan sobre como la tecnologia transforma no solo la vida, sino la
persistencia de la identidad Mas Alla de la muerte, cuestionando los limites entre lo

biologico, lo simbdlico y lo digital.
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Fig. 103: Una madre consigue comunicarse con su hija fallecida a través de la realidad virtual

Fuente: Scherrer, S. (Director), Nelsen, H. (Guionista), & Meyer zu Eissen, R. (Productor). (2022). Las edades de la vida. Historia
de la muerte [Documental]. Februar Film; ZDF; Arte. Recuperado 3 de septiembre de 2023, de https://februarfilm.de/filme/die-
geschichte-des-todes/ (50°51")

Duelo colectivo, trauma y archivo

Desde el 11-S hasta la pandemia de COVID-19, pasando por el |11-M o los atentados de
Londres y Paris, entre otros, el arte actual ha respondido a muertes masivas y globales
con propuestas que apelan al duelo colectivo y la construccion de archivo emocional.
Un ejemplo es el simbolo en el que se convirtié Last Column*’, la dltima columna que
se retiro del sitio de la catastrofe en su reconstruccion, y donde hoy se situa el museo

memorial 9/I1 Memorial & Museum en Nueva York (Fig. 104).

También durante la pandemia, muchas obras recurrieron al texto, la fotografia o el
objeto cotidiano para nombrar lo que no pudo ritualizarse. Tal es el caso de la instalacion
de las octavillas encontradas en calles de Madrid firmadas por FARSA-COVID y otros

panfletos que Manuel Oliveira recopild y presento bajo el nombre en el Centro de

40 The Last Column: A Symbol of Resilience. 9/11 Memorial & Museum, Nueva York. https://www.youtube.com/watch?v=4-
heOLpMqg3M Recuperado 13/04/2025
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Fig. 104: Ultima columna que se retiré el 28 Mayo 2002. The 9/11 Memorial & Museum Nueva York, 2023

Fuente: Memorial 09/11
Fotografia: Elaboracion propia

Fig. 105: Pasquines de FARSA COVID, 2020

“©" QUEREHOS- HRTAR: R 2.000
HILLONES, Y -TELEMOS- DI VE RO

~ SUFICIENTE PRRA-LOGRARLO" -

—v";gf%célgg QUE-ES-VN- wmvs.f'mm

M S ——@Rsn«mgj

—p "L R-CAUSA-VA-R-SERZTOXICOS-EN

<-UACUNAS- ANTIGRIPRLES (2013-2020)

+ RADIRC ON-ELECTROMAENETICR(ANTE-
MRS, WIF)H--VRCUNRS TRANSGENICAS
AWH-Coul Y(cwB-BiL-EhTEY).

Nota: Electrografia sobre Papel, 29,5 x 21 cm. Lugar de publicacién: Madrid. Afio de la publicacion: 2020

Autoedicién.
Fuente: MUSAC. Recuperado 9 de febrero 2025, de: https://documentamusac.org/ficha/13110-2/
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Documentacion del MUSAC, Ledn (Fig. 105). Otro ejemplo de respuesta ante la
muerte colectiva es la creacion de proyectos y laboratorios ciudadanos dedicados a
la recuperacion de fotografias perdidas a causa de desastres naturales. Es el caso del
proyecto Memory Salvage, surgido tras la catastrofe de Fukushima en 2011*, en el que
participo activamente el artista Munemasa Takahashi. De forma similar, tras la DANA
que afectd a Valencia en 2024, se impulsé el proyecto Recuperar las memorias®, una
iniciativa que conto con la colaboracion de voluntarios y de la Facultad de Bellas Artes

de la Universidad Politécnica de Valencia (Figs. 106 y 107).

Ambos proyectos ponen de manifiesto como la imagen fotografica puede convertirse en
un acto de resistencia y reconstruccion simbolica frente a la pérdida, y como la accion
colectiva permite preservar fragmentos de memoria individual y social en contextos de
trauma compartido. En estos casos, el arte no representa una muerte individual, sino
que actia como un dispositivo ritual colectivo, reparador y simbdlico ante el duelo
negado o silenciado. Sino que, la representacion de la muerte en el arte actual ha dejado
de centrarse en el gesto figurativo para transformarse en practica simbdlica, material,
tecnoldgica y ética. Lejos de buscar respuestas definitivas, el arte contemporaneo indaga
en la ambigliedad del morir, en la imposibilidad de representacion total, y en la necesidad

de dar forma, aunque sea fragmentaria o irreparable.

En relacion a esa imposibilidad para la representacion de la muerte, en 2014, Richter
comienza a trabajar en los cuatro cuadros posteriormente llamados Birkenau [CR: 937/1-4]
(Fig. 108), a partir de cuatro fotografias tomadas por reclusos del campo de concentracion

en Birkenau, que pinta sobre lienzos y luego sobrepinta de manera abstracta.

41 Japon sufrié un terremoto en 2011 que mas tarde derivo en tsunami asold toda la costa este del pais, provocando numerosos
destrozos y victimas mortales. Tras el desastre natural, el proyecto Memory Salvage reunié a un grupo de voluntarios convocados
por la Universidad con el objetivo de rescatar fotografias familiares entre los escombros. Su intencién era limpiar, restaurar y
devolver estas imagenes a sus legitimos duefios, preservando asi fragmentos de memoria personal en medio de la devastacion.

Las fotografias mds deterioradas fueron almacenadas en una caja etiquetada como sin esperanza, hasta que el voluntario Munemasa
Takahashi las descubrid. http://www.lostandfound311.jp/en/

En lugar de resignarse a perder esos recuerdos, Takahashi decidié recopilar las imagenes dafiadas y convertirlas en el centro de

una exposicion. Su gesto transformad lo que parecia irrecuperable en un acto de homenaje y resiliencia colectiva. Todos los fondos
recaudados a través de la muestra fueron destinados a la ayuda de los damnificados, reafirmando, una vez mas, el poder de la
fotografia como vehiculo de memoria, dignidad y reparacién.

42 Exposicion del proyecto: Recuperar memorias. https://tv.urjc.es/video/67e5c6fdbabe0005512c34fa Recuperado 13/04/2025
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Desde una perspectiva iconografica, el arte contemporaneo ante la muerte colectiva
no solo representa la pérdida, sino que genera nuevos lenguajes visuales y simbdlicos
para enfrentar lo indecible. Las imagenes ya no son meras ilustraciones del duelo, sino
dispositivos de activacion de la memoria, como lo muestran las banderas blancas en In
America: Remember, las octavillas urbanas de FARSA-COVID o las fotografias rescatadas
en proyectos como Memory Salvage y Recuperar las memorias. Estas formas visuales —
banderas, papeles, columnas, fotografias veladas o abstractas— se convierten en iconos
del trauma compartido y del esfuerzo colectivo por resignificar la ausencia. En obras
como Birkenau, de Gerhard Richter, la imposibilidad de mostrar directamente la muerte
se traduce en una iconografia de la ocultacion y la abstraccion, donde la imagen borra
para preservar. Asi, el arte contemporaneo propone una iconografia del duelo que es
fragmentaria, ritual y abierta, capaz de resistir el borrado de la memoria y de sostener,

simbolicamente, aquello que ya no esta.

En definitiva, el arte contemporaneo frente a la muerte colectiva no busca ofrecer
consuelo facil ni representar lo irrepresentable, sino abrir espacios de reflexion, memoria y
resistencia. A través de practicas simbdlicas, materiales y colaborativas, se convierte en un
acto politico y ético que interpela tanto al presente como al pasado, permitiendo elaborar
duelos compartidos y recuperar memorias amenazadas por el olvido o la destruccion. Asi,
mas que imagenes del morir, el arte ofrece formas de habitar la ausencia y de reconstruir,

aunque sea parcialmente, los vinculos rotos por la pérdida.

Politica y violencia

La muerte también se aborda desde un angulo social y politico, reflejando guerras,
genocidios, violencia urbana, terrorismo y migraciones. Joan Fontcuberta (2020) en La
furia de las imagenes, advierte como la muerte deja de ser un evento privado y familiar
para convertirse en un “fenédmeno de dimension global y politica” (p. 26). Artistas como
Doris Salcedo o Alfredo Jaar han creado obras conmovedoras que abordan estos temas,

utilizando instalaciones o intervenciones en el espacio publico.
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Fig. 106: Fotografias rescatadas del tsunami de Japén, 2014
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Nota: Exposicion LOST&FOUND. Archivos (Re)Colectados. La Corufia, Espafia. 2014
Fuente: Lost and found 311. Recuperado 13 de abril de 2025, de http://www.lostandfound311.jp/en/exhibition/coruna/

Fig. 107: Fotograma del proyecto Recuperar las memorias

Nota: Conservacion y restauracion digital de fotografias dafiadas por la DANA. Pedro Vicente-Mullor, Esther Nebot y Pilar Soriano.
Facultad de Bellas Artes de la Universidad Politécnica de Valencia.

Fuente: URJC. Recuperado 13 de abril de 2025, de https://vodtv.urjc.es/opencast/mh_default_org/engage-player/bd47ff06-4034-
4f89-b901-194clcdellal/33ed2764-7dd0-4401-a52b-a27271775e52/SCREEN.mp4?md5=HGvqeSiP8Pcm81CRZ9xvUg&expires=174
4562923&forcedl=1 Recuperado 13 de abril de 2025
|
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En Palimpsesto (Fig. 109), Doris Salcedo rinde homenaje a los inmigrantes que han
perdido la vida al intentar cruzar el mar Mediterraneo, llenando el suelo con nombres
escritos en gotas de agua. Esta forma efimera y fragil de inscripcion no solo alude a la
vulnerabilidad de la existencia, sino también a la facil desaparicion de las memorias en la
historia oficial. La obra, concebida especificamente para el Palacio de Cristal del Parque
del Retiro, se inscribe dentro de la trayectoria artistica de Salcedo, marcada por una
concepcion expandida de la escultura y una profunda labor de investigacion vinculada a

la violencia politica, la exclusion y el sufrimiento de los marginados.

Alolargo de su carrera, Salcedo ha desarrollado un lenguaje visual sobrio y profundamente
simbolico que busca restituir la memoria de quienes han sido despojados de una vida
digna. Su practica artistica se articula como una suerte de oracion funebre, una forma
de duelo materializado que reivindica la presencia de los ausentes. No es casual que
ella misma se defina como una escultora al servicio de las victimas pues, su trabajo se
orienta a reconstruir, aunque sea de manera fragmentaria, las historias borradas de

aquellos que habitan en los margenes de la vida y la historia.

A veces mi tarea parece imposible, porque necesito producir una pieza radicalmente
diferente cada vez, para asi honrar la singularidad de la experiencia de cada victima. Tan
diferentes unas de otras que necesito pasar de fibras animales a acero inoxidable; de lo
extremadamente pesado a lo inmaterial. No acumulo conocimiento en mi trabajo; cada
vez que empiezo a trabajar en una nueva pieza, mi punto de partida es una tabula rasa.

(Doris Salcedo, 2016. Museo Helga de Alvear, Caceres)

Para Salcedo, el duelo es el acto mas profundamente humano, un gesto de resistencia
frente al olvido. Su obra propone asi una poética del duelo, desde la que se busca
restaurar la dignidad perdida, devolver la humanidad a quienes fueron despojados incluso

de su derecho a ser llorados.
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Fig. 108: Birkenau, 2014. Gerhard Richter

Fuente: DW. Recuperado 13 de abril de 2025, de https://www.dw.com/es/cuadros-sobre-el-holocausto-en-el-parlamento-
alem%C3%A1n/a-40356865

Fig. 109: Palimpsesto, 2016-2017. Doris Salcedo

Nota: Instalacion en Palacio de Cristal de Madrid
Dimensiones variables. Instalaciéon hidraulica, agua y cemento.
Fuente: Museo Nacional Centro de Arte Reina Sofia. Recuperado 13 de abril de 2025, de https://www.museoreinasofia.es/prensa/

nota-de-prensa/doris-salcedopalimpsesto

Fotografia: Juan Fernando Castro
|
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Alfred Jaar®® a raiz del genocidio de Ruanda, convierte la cantidad de muertos en
diapositivas de miradas son ejemplo de la representacion de las atrocidades a las
que los artistas no pueden permanecer indiferentes (Fig. |l1). Jaar es un ejemplo de
artista basado en el modelo historiografico de Walter Benjamin en el que promueve
una historiografia afectiva, donde las practicas artisticas se adentran en la historia para
cuestionar, reformular y enfrentarse a esta Historia de lectura lineal e intransigente. Sin
embargo, como expone Moriente, el artista “denuncia practicas politicas, econdmicas,
punitivas, sociales o represivas en clave de justicia transicional, historia poscolonial,
testimonios de memoria oral u otros protocolos de analogas cualidades a través de lo

invisible (lo-que-no-se-puede-ver o lo que-no-debe-ser-visto” (Moriente, 2012, p. 222).

Moriente destaca, ademas, la minuciosa tactica de ocultacion, derivada en una suerte
de imagen invisible, que si bien presenta al artista como testigo también disuelve su yo
junto a los canales de representacion visual. “Es entre las décadas de 1980 y 1990 que
este tipo de obras comienzan a proliferar y a generalizarse dentro de la practica artistica
contemporanea, utilizando el citado recurso de obstruccion visual para denunciar a

través de lo invisible” (Moriente, 2012, p.222) .

Alfredo Jaar expone que “Hay un desfase tan grande entre la realidad y lo que uno
quiere decir (...) Pensé que las fotografias no transmitian lo que yo queria y terminé
utilizandolas, sin mostrarlas”. En esta frase extraida de una entrevista realizada con
motivo de la muestra Hagase la luz en el centro de arte Koldo Mitxelena de Donosti
(tras haberse expuesto el ano anterior en The Light Factory Contemporary Museum
of Photography and Film, en Carolina del Norte, con el titulo Let there be the light),** se
hace patente la dificultad del artista para concebir un modelo de representacion que no
resultara ofensivo para con las victimas de la brutal matanza; es en si una declaracion

de principios.

43 Sitio web Alfredo Jaar: https://alfredojaar.net/projects/1996/the-rwanda-project/the-eyes-of-gutete-emerita-stack/ Recuperado
29 de febrero de 2024

44 Véase video: Documental JAAR, el lamento de las imdgenes. Recuperado el 8 de septiembre de 2024 de: https://www.youtube.
com/watch?v=9GSs5nMPRGE
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Fig. 110: Shibboleth II, 2007. Doris Salcedo

Nota: Fotografia digital sobre papel
Fuente: Tate Modern of Arte.
Fotografia: Elaboracién propia

Fig. 111: Proyecto Ruanda, 1996-1997. Alfred Jaar

Fuente: Sitio web Alfredo Jaar. Recuperado 29 de febrero de 2024, de: https://alfredojaar.net/projects/1994/the-rwanda-project/
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€€ El artista denuncia practicas politicas,

economicas, punitivas, sociales o represivas

en clave de justicia transicional, historia
poscolonial, testimonios de memoria oral u

otros protocolos de analogas cualidades

a través de lo invisible
(lo-que-no-se-puede-ver o lo que-no-debe-ser-visto) ’?
(Moriente, 2012, p. 222)

Ai Weiwei comparte esa preocupacion ética por las vidas anonimas y las tragedias
convertidas en cifras, dandoles un rostro y un espacio de conmemoracion. La obra
Law of the Journey (2017), una monumental balsa inflable de color negro de 70 metros
de largo, es un claro testimonio de las condiciones en las que se ven obligados los
refugiados a afrontar sus viajes. Ai Weiwei, quiso representar a sus 250 refugiados sin

rostro, como si cada uno de ellos fuera uno de nosotros.

Las obras de artistas como Doris Salcedo y Ai Weiwei configuran un lenguaje visual
profundamente cargado de significados éticos y politicos frente a la muerte anénima y
colectiva. A través de materiales como el agua, la piedra, la fibra o el inflable industrial,
estos artistas elaboran simbolos de fragilidad, duelo y resistencia que rehuyen la
representacion literal para apostar por formas visuales cargadas de silencio, ausencia y
conmocidn. El uso de nombres escritos con gotas de agua en Palimpsesto o de figuras sin
rostro en Law of the Journey construye una iconografia de lo ausente, de lo invisible, que
denuncia las violencias estructurales al tiempo que restituye, simbodlicamente, la dignidad
de las victimas. En estas propuestas, la iconografia no se limita a ilustrar el sufrimiento,

sino que activa procesos de memoria y duelo desde lo sensible, transformando el espacio
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Fig. 112: Law of the Journey, 2017. Ai Weiwei

Fuente: Bienal de Sydney. Recuperado el 3 de diciembre de 2024, de: https://www.biennaleofsydney.art/support-the-power-of-art/
Nota:PVC reforzado con marco de aluminio, 60 x 6 x 3 m. Instalacion en la 21 Bienal de Sydney en 2018 en Isla Cockatoo.
Fotografia: Silversalt Photography

expositivo en un lugar de conmemoracion y reparacion. Asi, el arte se convierte en un
vehiculo para representar lo irrepresentable: no a través de imagenes cerradas, sino

mediante signos abiertos que invitan a mirar, recordar y no olvidar.

Muerte como tabu o critica cultural

Artistas contemporaneos abordan la muerte desde perspectivas criticas que incluyen
los tabUes sociales, la represion del duelo o la comercializacién de la muerte en la
cultura popular. Las fotografias de John Coplans se pueden leer como un gesto de
resistencia contra la muerte simbdlica que impone el edadismo, esa exclusion social de
los cuerpos viejos que ya no producen ni consumen segun la légica neoliberal. De esta
manera, Coplans desafia las normas estéticas, culturales y sociales que invisibilizan los

cuerpos envejecidos, especialmente en la cultura visual occidental.
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En Coplans (Fig. 113), el envejecimiento es un ritual lento hacia la muerte, donde cada
imagen es una afirmacion de vida frente a la desaparicion. Su insistencia en registrar el
cuerpo envejecido, con un lenguaje casi escultérico, convierte al cuerpo en un paisaje

del tiempo, una superficie donde la vejez habla sin necesidad de palabras.

En esta linea encontramos también al colectivo El Silencio de lo Viejo, integrado por las
artistas Maria Castaneda, Laura Zorrilla y Marta S. Ortega (Fig. 114). Las artistas centran
su trabajo en la vejez y el paso del tiempo, cuestionando las formas de discriminacion por
edad. A través de sus obras, el colectivo plantea interrogantes en torno al envejecimiento,
el deterioro fisico, el ocio en la tercera edad y, sobre todo, la invisibilizacion de las
personas mayores, especialmente las mujeres. Su practica artistica da voz a mujeres de
mas de 65 anos, visibilizando y reivindicando sus derechos humanos en una etapa vital
a menudo ignorada o marginada. Con ello, proponen una mirada critica y empatica que

desafia los estereotipos y revaloriza la experiencia de la vejez.

Fig. 113: Autorretrato: Espalda y Manos, 1984. John Coplans

Nota: Impresién en gelatina de plata (54 x 36.9 cm.)
Fuente: Mutualart. Recuperado 13 de abril de 2025, de https://www.mutualart.com/Artwork/Self-Portrait--Back-and-
Hands/5C302E8B04194412
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Fig. 114: Fotograma de Toda una vida, 2021.
Colectivo El silencio de lo viejo: Maria J. Castafeda, Laura Zorrilla y Marta S. Ortega

| respect death, | am scared

Nota:Recorrido emocional del dia a dia de Salud Zorrilla y su experiencia, 88 afios. Video HD, color, sonido. Duracién 8 minutos 4 s.
Fuente: CAC Mélaga
Fotografia: Elaboracién propia

1 —
Los ejemplos anteriores abordan la representacion de la muerte desde una perspectiva
indirecta y simbodlica, mas poética que explicita. En el caso de John Coplans, el
envejecimiento del cuerpo se convierte en una poderosa metafora del paso del tiempo
y la muerte, sin necesidad de recurrir a imagenes violentas o dramaticas. Sus fotografias
fragmentadas y sin rostro nos invitan a reflexionar sobre la fragilidad del cuerpo y su
lento deterioro como parte del ciclo vital. Del mismo modo, el colectivo El silencio
de lo viejo ofrece una aproximacion emocional y reflexiva al final de la vida a través
de entrevistas intimas con mujeres mayores, visibilizando experiencias invisibilizadas y

cuestionando el edadismo.

En contraposicion, el trabajo de Joel-Peter Witkin nos enfrenta ala muerte de forma cruda
y directa. Utiliza cadaveres reales, cuerpos amputados o deformes en composiciones
barrocas que obligan al espectador a mirar aquello que la sociedad tradicionalmente ha
excluido del canon de belleza: lo grotesco, lo muerto, lo marginal. Su obra subvierte

los limites del gusto y expone los tables mas profundos sobre el cuerpo y la muerte.
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Fig. 115: Untitled (Perfect Lovers), 1991. Felix Gonzalez-Torres

Nota: Relojes de pared y pintura en la pared. Dimensiones generales variables; relojes de 14" de diametro x 2 3/4" (35,6 cm de
didmetro x 7 cm) cada uno

Fuente: MoMA. Recuperado 13 de abril de 2025, de https://www.moma.org/collection/works/81074

Fotografia: Fundacion Félix Gonzalez-Torres, Cortesia de la Galeria Andrea Rosen, Nueva York © 2025

Por otro lado, Félix Gonzilez-Torres ofrece una lectura profundamente poética del
duelo, el amor y la pérdida, especialmente en el contexto de la crisis del VIH/SIDA. En
su obra Untitled (Perfect Lovers) (1991), presenta dos relojes sincronizados que, con el
tiempo, inevitablemente se desajustan (Fig. |15). Este gesto minimalista se convierte en
una metafora conmovedora del amor afectado por la enfermedad y la muerte, y una

denuncia sutil del estigma que rodea a quienes viven y mueren en silencio.

Estas obras, tan distintas entre si, comparten un gesto comun: crear imagenes que,
mas que ilustrar la muerte, interrogan su representacion, abren espacios para el duelo
y desmantelan los codigos visuales que la cultura ha impuesto sobre los cuerpos que
mueren, envejecen o simplemente dejan de ser visibles. Estos artistas visibilizan lo que la
sociedad silencia, incomoda o convierte en espectaculo. Tratan la muerte no solo como

final, sino como sintoma de sistemas de exclusion, violencia o represion emocional.

288



Imelda Campos Izquierdo | 2025

Revisitando el memento mori

Inspirados por los antiguos memento mori, muchos artistas contemporaneos han
retomado la reflexion sobre la muerte, pero desde una perspectiva actual, incorporando
elementos como laironia, el humor negro o el surrealismo. Estas obras no solo recuerdan
la inevitabilidad de la muerte, sino que también cuestionan nuestra relacion con ella en

la sociedad contemporanea, donde suele evitarse o disfrazarse.

Un ejemplo notable es el trabajo de Vik Muniz, en particular su obra Clown Skull (1989-
1990), en la que fusiona la iconografia del craneo —simbolo clasico de la mortalidad—
con la figura del payaso, tradicionalmente asociada a la risa y lo efimero del espectaculo.
Este cruce de significados genera una imagen ambigua y desconcertante: lo comico y
lo tragico conviven en un mismo objeto, recordando que incluso la risa tiene fecha de
caducidad. En Clown Skull, la muerte no se presenta con solemnidad, sino envuelta en una
capa de absurdo, como si el espectaculo de la vida concluyera con una ultima carcajada.
Barcelo la utiliza para destacar la mentira como elemento que queda después de la
muerte. Damien Hirst también recurre a la calavera, reinterpretando el simbolo por
excelencia de los memento mori. Un elemento constante en la obra de Damien Hirst es
la reflexion sobre el valor del arte, el sentido de la vida y nuestra forma de enfrentar la
inevitabilidad de la muerte, tanto desde una perspectiva fisica, como cultural y filosofica.
Esta escultura, For the Love of God, laugh, su iconica calavera de diamantes, encarna esos
temas centrales de su practica, combinando una estética seductora con el caracteristico

humor negro que atraviesa su trabajo. En esta misma linea encontramos la iconica obra

de Gabriel Orozco, Papalotesnegros (1997) (Fig. 120).

Ademas de la calavera, hemos visto que en el arte actual es recurrente encontrarse con
iconografia de los memento mori como los relojes de Felix Gonzalez Torres en Untitled
(Perfect Lovers), 1991, Zwei Kerzen (Dos velas), 1982, de Gerhard Richter, las rosas para
la tumba de James Lee Byars o Eduardo Arroyo, quien, recupera la simbologia barroca en

su participacion en la serie del Museo del Prado El Prado visto por doce artistas esparioles®.

45 Véase: https://www.museodelprado.es/coleccion/obra-de-arte/vanitas/e501b115-10ae-48e5-8ae8-ea97b4b60das
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Fig. 116: Clown Skull (Calavera Payaso) 1989-1990. Vik Muniz  Fig. 117: Pinocho mort (Pinocho muerto) 1998. Miquel Barceld

— i~

Nota: Plastico fundido, pintura, base de madera, soporte de Nota: Bronce (12,5 x 23 x 13 cm).
madera y metal, caja de plexigls. (34.3 x 30.5 x 30.5 cm). Fuente: Sitio web Ben Brown Fine Arts. Recuperado 15 de
Fuente: Sitio web Vik Muniz. Recuperado 13 de abril de 2025, noviembre de 2025, de:https://www.benbrownfinearts.com/

de: https://vikmuniz.net/gallery/relics artworks/56842-miquel-barcelo-pinocchio-mort-1998/

Desde una perspectiva iconografica, lo que une a estos artistas es su capacidad para
resignificar motivos tradicionales y dotarlos de nuevas capas de sentido, que dialogan
con las sensibilidades contemporaneas. EIl memento mori ya no opera inicamente como
advertencia moral o religiosa, sino como un artefacto visual abierto, que permite
explorar con ironia, lirismo o crudeza temas como el duelo, el amor, la memoria o la
banalizacién de la muerte. En este contexto, la iconografia de la muerte se despliega
como un territorio de exploracion estética y existencial, en el que lo simbdlico, lo
intimo y lo cultural se entrelazan para recordarnos, una y otra vez, la finitud de la vida

en una sociedad obsesionada con su negacion.
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Fig. 118: For the love of God, laugh (Por el amor de Dios, rie),
2007. Damien Hirst Fig. 120: Papalotes negros, 1997. Gabriel Orozco

Nota: platino, 8.601 diamantes. Escala real Nota: Hueso y graffito (21.6 x 12.7 x 15.9 c¢cm)

Fuente: Fundacion Jumex.Recuperado 13 de abril de Fuente: Mundo del Museo. Recuperado 11 de noviembre de
2025, de: https://www.fundacionjumex.org/es/explora/ 2025, de: http://mundodelmuseo.com/ficha.php?id=1025
publicaciones/231-damien-hirst-vivir-para-siempre-por-un-

momento

Fig. 119: Mirror two, 2021. Bernardi Roig

Nota: Pintura sobre espejo. 70x50 cm.
Fuente: Exposicion en Centre Pompidou Malaga en enero de 2024.
Fotografia: Elaboracién propia
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Fig. 121: Vanitas, 1991. Eduardo Arroyo

Fuente: Museo Nacional del Prado. Recuperado 13 de abril de 2025, de: https://www.museodelprado.es/coleccion/obra-de-arte/
vanitas/e501b115-10ae-48e5-8ae8-ea97b4b60das

Ritual y espiritualidad

Algunas obras contemporaneas exploran las diversas practicas rituales y espirituales
asociadas con la muerte, reinterpretando elementos como las ceremonias funerarias, los
altares o los espacios de memoria. A través de estas propuestas, la dimension simbolica
de la muerte se vincula con lo mistico, lo religioso o lo trascendental, y se traduce en

lenguajes visuales profundamente cargados de sentido.

En este marco, las obras de Damien Hirst no escapan a las connotaciones religiosas,
aunque las abordan desde una mirada critica y secularizada. Un ejemplo elocuente es
Day of Judgment (2009), una vitrina de cristal, acero y pan de oro, repleta de zirconias
cubicas que simulan diamantes. Esta obra retoma el imaginario tradicional del Juicio Final
—un tema central en la iconografia del arte occidental y compartido por las religiones
abrahamicas—, pero lo desvia hacia una critica al capitalismo contemporaneo. Segun

Hirst, “el capitalismo ha sustituido a los modelos religiosos tradicionales como sistema
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Fig. 122: Zwei Kerzen (Dos velas) 1982. Gerhard Richter

Fuente: Sitio web Gerhard Richter. Recuperado 13 de abril de 2025, de: https://www.gerhard-richter.com/en/art/paintings/photo-
paintings/candles-6/two-candles-6475

Fig. 123: La mesa rosa de perfeccion, 1989. James Lee Byars

Nota: 3333 rosas rojas
Fuente: Exposicion James Lee Byars. Perfecta es la pregunta. MNCARS (Palacio de Veldzquez) 2024
Fotografia: Elaboracién propia
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contemporaneo de creencias” (Kuri Alamillo, 2024, p. 25). Al utilizar zirconia cubica,
un material de origen cientifico empleado en tecnologias médicas y joyeria sintética, el
artista senala como la economia, la ciencia y la medicina han reemplazado el papel de la

religion como fuentes de fe, esperanza o salvacion.

Desde otro enfoque, la artista Ana Mendieta conecta la muerte con rituales de raiz
ancestral y cosmovisiones indigenas. En su obra realizada en Yagul, México, Mendieta se
entierra bajo una piramide de piedras, creando una imagen que fusiona cuerpo, tierra y
tiempo. Esta accion performativa, cargada de misticismo, funciona como una ofrenda viva
que evoca practicas funerarias arcaicas, vinculadas al ciclo de muerte y renacimiento. Su
cuerpo se convierte en vehiculo de comunion con la tierra, en una ceremonia simbdlica

que transita entre lo intimo y lo universal.

Bill Viola, por su parte, plantea una relacion con lo espiritual desde un enfoque
contemplativo y plural. Aunque no se adscribe a ninguna religion especifica, su trabajo
esta profundamente influido por tradiciones misticas como el cristianismo medieval, el
budismo zen o el sufismo. En su obra, el cuerpo humano se presenta como un canal
de experiencia trascendental, y el arte funciona como un ritual de transformacion
e introspeccion. The Innocents (2007) es una de sus piezas mas representativas en
este sentido: dos figuras emergen y se sumergen lentamente en el agua, elemento
que aqui simboliza transito, purificacion y renacimiento (Fig. 126). Como ha senalado
Fernando Francés, director del Centro de Arte Contemporaneo de Malaga, la pieza
alude al "concepto de vida y muerte y transito al Mas Alla a través del agua, elemento
depurador para el artista", inspirandose en el cementerio de Venecia, que dedica
un espacio especial a ninos y jovenes fallecidos, considerados como seres puros e

inocentes (El Mundo, 2010, parr. 3).

De manera similar, Martyrs (Earth, Air, Fire, Water) (2014) presenta a cuatro figuras
humanas enfrentando pruebas fisicas impuestas por los elementos naturales. Aqui, la
figura del martir no se asocia al sufrimiento violento, sino a una entrega espiritual, a

una forma de trascender el cuerpo mediante la resistencia y la transformacion. Viola
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Fig. 124: Dia del Juicio o Juicio final, 2009. Damien Hirst.

e 3
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Nota: Vidrio, acero inoxidable chapado en oro, acero, aluminio, niquel y zirconia cubica. 2403 x 8743 x 102 mm.
Fuente: The Broad Art Foundation

Fig. 125: Burial Pyramide, Yagul, México (Pirdmide funeraria, Yagul, México) 1974. Ana Mendieta

Nota: Pelicula 8 mm transferida a video. Duracién: 3'30". En color, sin sonido
Fuente: MNCARS. Recuperado 13 de abril de 2025, de: https://www.museoreinasofia.es/coleccion/obra/burial-pyramide-yagul-
mexico-piramide-funeraria-yagul-mexico
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construye asi una iconografia contemporanea de lo sagrado, en la que la muerte no se

representa como un final, sino como un umbral hacia lo desconocido.

En conjunto, estas obras demuestran como el arte contemporaneo reinventa los
lenguajes rituales y espirituales en torno a la muerte, actualizando simbolos tradicionales
—como el Juicio Final, la tumba, el agua purificadora o el sacrificio— para dar cuenta de
nuevas formas de fe, resistencia y sentido en la experiencia humana frente a lo inevitable.
Desde una perspectiva iconografica, las obras de Damien Hirst, Ana Mendieta y Bill
Viola evidencian una continuidad y, al mismo tiempo, una profunda transformacion de
los simbolos asociados a la muerte y la espiritualidad. Lejos de operar como simples
citas visuales, los elementos como la calavera, el cuerpo enterrado, el agua o los cuatro
elementos se reconfiguran en sus trabajos como signos activos, capaces de vehicular
nuevas narrativas en torno al transito, el duelo y lo trascendente. Estas obras actualizan
la tradicion visual del memento moriy del arte sacro, pero lo hacen desde una sensibilidad
contemporanea que incorpora la critica cultural, la subjetividad del cuerpo y el cruce de

tradiciones misticas.

En definitiva, las obras analizadas demuestran que el arte contemporaneo no ha
abandonado los simbolos tradicionales asociados a la muerte, sino que los ha
resignificado desde nuevas sensibilidades y marcos culturales. A través de la apropiacion,
transformacion y desplazamiento de iconografias rituales —como la calavera, el cuerpo
enterrado, el agua purificadora o los elementos naturales—, artistas como Damien
Hirst, Ana Mendieta y Bill Viola reactivan el potencial simbodlico de lo espiritual y lo
trascendente en contextos marcados por el secularismo, el capitalismo y la crisis de los
relatos religiosos. Estas propuestas no solo ponen en tension la relacion entre muerte
y representacion, sino que configuran nuevas gramaticas visuales del duelo, el transito
y la memoria. Desde esta perspectiva, el arte opera como un espacio de mediacion
simbolica en el que lo sagrado no desaparece, sino que se transforma en experiencia

estética, critica y profundamente humana.
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Fig. 126: The innocents (Los inocentes), 2007. Bill Viola

Nota: Diptico de video en color de alta definicién. Duracién: 6:49 minutes
Dimensiones: 91.4 x 111.8 x 10.2 (cm)

Fuente: CAC Mélaga

Fotografia: Elaboracién propia

2.2.2 Materiales y medios para la representacion
de la muerte

Como estamos viendo, la representacion de la muerte en el arte contemporaneo utiliza
una amplisima variedad de materiales cargados de simbolismo, afectividad y critica
social. Siendo esta una de las principales novedades que aporta la representacion de la
muerte en comparacion con otras épocas. Por ejemplo, cabe destacar la comparacion
entre los materiales y soportes utilizados en la representacion de la muerte durante la
Edad Media y los empleados en la practica artistica contemporanea revela una profunda
transformacion en la concepcion simbolica del arte, del cuerpo y de lo sagrado. Si
en la época medieval los materiales estaban subordinados a una funcidon devocional
y trascendente, en la actualidad se orientan hacia una reflexion critica y experiencial,
donde el sentido ya no se deposita en la materia perenne, sino en su fugacidad o

desmaterializacion.
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Durante la Edad Media, los soportes materiales —piedra, madera, pigmento mineral o
pan de oro— estaban dotados de una dimension sacramental. Cada uno poseia un valor
teologico: la piedra, simbolo de firmeza y eternidad, encarnaba la solidez de la fe; el oro,
asociado a la luz divina, era vehiculo de la gloria celestial; y el fresco, por su integracion
en la arquitectura, manifestaba la omnipresencia de lo sagrado. De este modo, el soporte
participaba de la funcion litdrgica y no se concebia como objeto autonomo, sino como

mediador entre el mundo visible y el invisible.

En contraste, el arte contemporaneo ha desplazado la centralidad del soporte hacia la idea
y la experiencia. Los materiales empleados en la representacion de la muerte —residuos
organicos, cuerpos disecados, elementos médicos, video, sonido o instalaciones efimeras—
ya no buscan perpetuar el simbolo de la trascendencia, sino cuestionar la permanencia de
la imagen y la mercantilizacion de la memoria. En este marco, la materia se vuelve precaria,
mutable y muchas veces perecedera: una metafora de la fragilidad existencial del ser humano.
En el ambito religioso, mientras las imagenes medievales tenian como fin consolidar la fe y
educar en la salvacion, las obras actuales se sitian en un territorio hibrido entre lo espiritual
y lo politico. Proyectos contemporaneos como los de Christian Boltanski, Teresa Margolles
o Santiago Sierra recurren a materiales que antes se habrian considerado profanos —ropa
usada, restos humanos, polvo o agua de morgue— para reactivar la memoria de la muerte
desde una perspectiva ética y testimonial. En estas obras, la materia ya no simboliza lo

eterno, sino lo residual, lo que queda después de la desaparicion.

Asimismo, la tecnologia digital ha introducido un nuevo tipo de soporte —Ila pantalla, la
imagen virtual o el algoritmo— que redefine el vinculo entre representacion y muerte.
Las obras basadas en inteligencia artificial, archivos digitales o procesos de realidad
aumentada transforman el duelo y la memoria en experiencias interactivas, extendiendo
la nocion de supervivencia a lo virtual. En este sentido, el soporte contemporaneo
abandona la sacralidad de la piedra o del pigmento para adentrarse en la inmaterialidad
del dato y de la imagen fugaz. Tal es el caso de la obra la obra Les Archives du Ceeur
(2008-actualidad) de Christian Boltanski. Esta constituye un ejemplo paradigmatico de

esta transformacion, al desplazar la representacion de la muerte desde la permanencia
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material hacia la preservacion intangible de la memoria y del sonido. Concebida como
un archivo sonoro global, Archivos del corazén consiste en una instalacion en la que se
almacenan grabaciones del latido del corazén de miles de personas de diferentes paises.
El proyecto, que comenzd en 2008 y continla en expansion, se conserva en la isla de
Teshima (Japon), donde los visitantes pueden escuchar los registros y, al mismo tiempo,

donar su propio latido para ser conservado en el archivo.

Aqui, el soporte ya no es la piedra ni el pigmento, sino el dato digital, una huella sonora
que se guarda en una base de datos y que solo existe al ser reproducida. Si en la
Edad Media la materialidad dorada de los retablos y las esculturas buscaba asegurar
la eternidad del alma, en Archivos del corazén la permanencia es efimera, dependiente
de la electricidad, del archivo informatico y de la memoria colectiva que lo mantiene
activo. En esta obra, Boltanski reformula la funcion ritual y religiosa del arte. Ya no
se trata de representar la salvacion, sino de construir un lugar para la escucha y la
empatia, donde la ausencia se hace audible. El artista convierte el latido individual en
simbolo universal de lo humano, invitando a reflexionar sobre la fragilidad, la pérdida
y la persistencia del ser mas alla de la muerte fisica. La obra, aunque profundamente
laica, mantiene una resonancia espiritual: el corazon, tradicionalmente asociado al

alma y al amor divino, se transforma aqui en vestigio sonoro de una comunidad global.

Desde una lectura epistemoldgica, Archivos del corazén representa el transito
de la imagen visual a la imagen sonora, del objeto al proceso, de la contemplacion
al archivo participativo. Frente a la monumentalidad pétrea del arte medieval,
esta instalacion apela a la experiencia sensorial y emocional del oyente. La materia
desaparece para dar lugar al registro, al eco, al pulso. Una nueva forma de presencia

inmaterial que reinterpreta la antigua aspiracion humana a vencer el olvido.

En definitiva, Archivos del corazon refleja la transformacion contemporanea de la
representacion de la muerte: del oro al dato, del cuerpo a la huella, del simbolo eterno
a la emocion efimera. Su obra no celebra la trascendencia divina, sino la persistencia del

afecto humano, revelando como la espiritualidad contemporanea encuentra su lugar en
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Fig. 127: Archivos del corazén en Tecndpolis, Buenos Aires (2012), Christian Boltanski

Fuente: Universidad Nacional de Tres de Febrero. Recuperado 11 de noviembre de 2025, de: Jehttps://www.youtube.com/
watch?v=uglldXps1kQ
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lo cotidiano, lo invisible y lo digital. Mientras el arte medieval buscaba consolidar la fe en
la vida eterna a través de materiales duraderos y luminosos, el arte contemporaneo, en
una sociedad secularizada y posreligiosa, representa la imposibilidad de esa trascendencia
mediante recursos perecederos, tecnolégicos o conceptuales. La primera tradicion
aspiraba a la inmortalidad simbdlica; la segunda asume la caducidad como condicion

inherente del ser.

A continuacion, se expone un cuadro que recoge los materiales con los que interviene
el arte contemporaneo para la representacion de la muerte, asi como la simbologia

asociada que se ha detectado del analisis de las obras.

Fig. 128: Materiales y medios en la representacién de la muerte en el arte contemporaneo
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2.2.2.1 Materiales organicos y perecederos

Los materiales organicos y perecederos poseen una poderosa carga simbolica en la
representacion de la muerte, precisamente por su intima conexion con el cuerpo, la
naturaleza, el tiempo y la transformacion. Estos elementos evocan lo efimero, el ciclo
vital, la putrefaccion y, en ultima instancia, la fragilidad de la existencia humana. Uno de
los simbolos mas potentes en este contexto es la ceniza, representacion directa de la
desmaterializacion del cuerpo. Su asociacion con rituales funerarios y con la cremacion
la convierte en una metafora clara de lo que queda tras la muerte. En el Génesis (3:19),
se nos recuerda: Memento, homo, quia pulvis es, et in pulverem reverteris (Recuerda,
hombre, que polvo eres y en polvo te convertiras), reafirmando la idea de la ceniza

como emblema del retorno al origen.

David Maisel explora esta nocion en su serie fotografica Library of Dust (Biblioteca de
polvo), compuesta por mas de 100 imagenes de urnas de cobre que contienen los restos
cremados de pacientes no reclamados de un hospital psiquidtrico estatal. Con el paso
del tiempo, estos botes han sufrido alteraciones fisicas debido a reacciones quimicas,
generando superficies corroidas, tenidas de formas y colores sorprendentes. A través
de esta obra, Maisel (s. f.) nos invita a reflexionar sobre el destino de nuestros propios
cuerpos tras la muerte y sobre las almas que alguna vez los habitaron. Sobre esta serie,

Geoff Manaugh (2008) afirma que:

Desaparecer en este abismo metalurgico de reacciones (fotograficas, moleculares) no es
una tragedia, ni siquiera motivo de alarma. No deberia haber duelo, pues la obra de Maisel
revela una galeria abstracta de los mundos en los que podemos llegar a ser. Planetarias,
enmarcadas contra el vacio negro del estudio temporal de Maisel, las energias remanentes
de los muertos hace mucho tiempo se han convertido en color, milagros de alteracion.

Estas no son tumbas, proclaman las fotografias: solo lugares de transformacion. (pp. 2-3)

Desde otro enfoque, Javier Talavera también trabaja en torno a las cenizas en su obra —2018.

En ella, presenta una secuencia de 107 fotografias dispuestas sobre una tnica tira de papel de
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Fig. 129: Library of dust (Biblioteca de polvo) 1454, 2005. David Maisel

Nota: Impresién de pigmento de archivo | 64 por 48 pulgadas, edicion de 1+1AP | 40 por 30 pulgadas, edicion de 5+2AP | 14 por 11
pulgadas, edicion de 3 +1AP
Fuente: Sitio web David Maisel. Recuperado 27 de febrero de 2024, de: https://davidmaisel.com/works/library-of-dust/ Recuperado

27de febrero de 2024, de:
]

Fig. 130: -2018, 2018. Javier Talavera

lii

Nota: Fotolibro 31 ¢cm. 210 cm.
Fuente: Sitio web Javier Talavera. Recuperado 15 de abril de 2025, de: https://www.javiertalavera.com/2018
Fotografia: Javier Talavera
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Fig. 131: In Ictu Oculi, 2009. Greta Alfaro

Video 10’37 /Site-specific
Fuente: Pagina oficial Domus Artium 2002. Recuperado de: https://domusartium2002.com/es/EXPOSICION/greta-alfaro-visiones-
contemporaneas-2022

2| metros, en la que documenta las cenizas de personas fallecidas ese mismo ano, arrojadas
como parte de rituales de despedida. A diferencia de Maisel, quien presenta su trabajo
como instalacion ademas de su registro fotografico, Talavera recurre exclusivamente a la
fotografia para capturar aquello que él mismo define como una doble muerte: la desaparicion
de las formas provocada por el paso del tiempo y la intemperie. No obstante, mantiene el
control sobre el momento y la perspectiva en que esas imagenes son capturadas, ejerciendo

asi un acto deliberado de preservacion dentro de lo efimero.

Ademas de la ceniza, otros materiales organicos y perecederos cominmente asociados al
cuerpo humano —como el cabello, la piel o la sangre— funcionan como fragmentos del yo.
Estos elementos evocan una presencia ausente, simbolizan la intimidad corporal y portan
memorias encarnadas. En este sentido, resulta significativo recordar la obra Dead Dad de
Ron Mueck, donde el artista incorpora su propio cabello para representar el de su padre

fallecido, reforzando asi el vinculo fisico y emocional con el cuerpo representado.
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Las flores marchitas constituyen otro simbolo recurrente de la transitoriedad, pues remiten
a la belleza efimera, la decadencia y el duelo. Este recurso ya era central en la iconografia
barroca y continua teniendo resonancia en practicas artisticas contemporaneas. James Lee
Byars, por ejemplo, utiliza flores por su potente carga alegérica, muchas veces contradictoria:
vida y muerte, belleza y dolor. Al emplear rosas frescas en sus instalaciones, acentia la
fugacidad de la belleza, permitiendo que las flores se marchiten a lo largo de la exposicion
como metafora del deterioro inevitable. Asimismo, los alimentos en descomposicion han
sido empleados desde el barroco como simbolo de putrefaccion, abyeccion y paso del
tiempo. Estos elementos activan lo visual y lo olfativo, provocando tanto rechazo como
contemplacion. Greta Alfaro recurre a este imaginario en su obra In Ictu Oculi (2009), una
instalacion site-specific en la que un banquete opulento —reminiscente de las naturalezas
muertas barrocas— es rapidamente devorado por una bandada de buitres. La escena se

transforma asi en una coreografia de decadencia, voracidad y destino final.

Finalmente, materiales como la tierra, el barro o la arena también se vinculan con la
muerte como retorno al origen. Estos elementos remiten a lo ritual, lo espiritual y lo
ancestral. Ana Mendieta, en su serie Siluetas, recurre a la tierra, el fuego y la ceniza para
evocar la figura femenina fundida con la naturaleza, en un gesto ritual de desaparicion
y memoria. Su obra nos recuerda que el cuerpo, en su dimension material, no solo se

transforma, sino que también retorna y se integra con lo que una vez lo sostuvo, la tierra.

2.2.2.2 Objetos de uso cotidiano intervenidos

En el arte contemporaneo, los objetos de uso cotidiano —como la ropa, los relojes, los
muebles, los zapatos, las camas, las maletas o los espejos— se transforman en potentes
herramientas simbdlicas para abordar temas como la muerte, el duelo y la memoria.
Al tratarse de elementos que nos acompanan en la rutina diaria, su incorporacion en
contextos artisticos les otorga una profunda carga emocional: se convierten en rastros
de presencia, testigos silenciosos del paso del tiempo y vestigios de vidas interrumpidas.

Cuando estos objetos son intervenidos, descontextualizados o dispuestos en escenarios

305



La muerte disefiada: representacion e invisibilidad de la muerte en practicas artisticas en Esparia (1975-2025)

Fig. 132: One Million Years, 1999. On Kawara

Nota: 2 volumenes. En total 4024 pages. 14.4 x 10.5 cm. Cada estuche 11.5x 9.2 x 16.2 cm. Producido y publicado en 1999 por
Ediciones Micheline Szwajcer & Michele Didier. El primer volumen se titula Past — For all those who have lived and died y el segundo

volumen Future — For the last one.
Fuente: Art Basel. Recuperado 15 de abril de 2025, de: https://www.artbasel.com/catalog/artwork/18788/0On-Kawara-One-Million-

Years?lang=es
|

poéticos o perturbadores, provocan en el espectador una confrontacion directa con
la ausencia de quienes los utilizaron. De este modo, lo cotidiano se convierte en
relicario, altar o archivo del duelo, permitiendo al arte hablar del cuerpo sin necesidad
de mostrarlo explicitamente. Un ejemplo paradigmatico es el uso de ropa usada, que
remite de inmediato a cuerpos ausentes y a historias de desaparicion. Artistas como
Christian Boltanski, Carmen Calvo o Juan Manuel Castro Prieto (Fig. 133) recurren a
este recurso no para representar la muerte desde lo espectacular, sino desde lo intimo
y lo doméstico, desde aquello que queda atras tras la pérdida. Zapatos, maletas o camas
aparecen como fragmentos materiales de vidas truncadas, evocando, por ejemplo, la

memoria del Holocausto o las migraciones forzadas.

Christian Boltanski, en particular, ha desarrollado una poética visual basada en objetos
comunes como ropa usada, cajas de galletas, fotografias andnimas o lamparas. En obras
como Personnes (2010), presenta montones de ropa que remiten directamente a los

campos de concentracion y a la desaparicion de cuerpos, transformando lo ordinario en
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una poderosa metafora de la pérdida, el duelo y la memoria colectiva. En sus instalaciones,
el espectador se convierte en participe, completando con su propia imaginacion las
historias ausentes. Se trata, en definitiva, de un arte que no muestra el cadaver, pero si

hace sentir intensamente su ausencia.

Otros objetos cargados de simbolismo son los relojes y los calendarios, que aluden al
paso del tiempo, la espera o la desincronizacion vital. Este tipo de elementos aparece,
por ejemplo, en las obras de Félix Gonzalez-Torres o en los calendarios conceptuales
de On Kawara (Fig. 132), donde el tiempo se convierte en una herramienta para hablar
de la pérdida y la permanencia. Los espejos, por su parte, poseen una fuerte dimension
simbdlica relacionada con la fragilidad de la identidad, la introspeccion y el luto. En
la instalacion Tombeaux (Las tumbas) (1996), Boltanski incorpora elementos cotidianos
como lamparas tenues y portarretratos con espejos (Fig. 135). Segin senala Fernandez
Aparicio (s. f), las lamparas evocan, desde el simbolismo religioso tradicional de las

velas, tanto la vulnerabilidad de la existencia humana como la posible permanencia del

Fig. 133: Cespedosa, 2008. Juan Manuel Castro Prieto

Fuente: Fotografiarte. Recuperado 30 julio 2025, de: https://www.fotografiarte.es/fotoblog/juan-manuel-castro-prieto-un-
alquimista-de-la-fotografia-en-busca-de-la-preservacion-de-sus-recuerdos-y-del-misterio-tras-la-aparente-logica-de-lo-cotidiano/
Fotografia: Juan Manuel Castro Prieto, VEGAP, Donostia/San Sebastidn, 2018
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alma de los difuntos. Los espejos, al reflejar la imagen del espectador, sustituyen el
retrato del ausente, haciendo que el publico se enfrente, simbdlicamente, a su propia
condicion mortal. Juan Muhoz también recurre al espejo como elemento iconografico
para abordar la muerte y la ausencia. En la cartela de su obra Dos figuras, una empujada
dentro del muro (Muhoz, 1997), consultada en el Museo Helga de Alvear, se destaca la

ambigliedad de sus figuras, que funcionan como espejos incapaces de reflejar:

En ocasiones, mis personajes se comportan como un espejo que no puede reflejar. Estan
ahi para decirnos algo sobre nuestra mirada, pero no pueden hacerlo, porque no nos

permiten vernos a nosotros mismos, sino a nuestro yo menos consciente. (Mufioz, 1997)

En este contexto, el espejo deja de ser un objeto pasivo y se transforma en un agente de
revelaciéon —o de ocultamiento— de nuestra propia identidad. Asi, el uso de objetos cotidianos
en el arte contemporaneo no solo apela a la memoria individual o colectiva, sino que activa una
reflexion profunda sobre el tiempo, la ausencia, el duelo y la persistencia del recuerdo.

I EEEEEE——

Fig. 134: Dos figuras, una empujada dentro del muro (1997) Juan Mufioz

Nota: Resina de poliéster, arena y espejo.
Fuente: Museo Helga de Alvear
Elaboracion propia
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Fig. 135: Les tombeaux (Las tumbas), 1996. Christian Boltanski

Nota: Madera, tela, bombillas, papel y espejos. Obra formada por siete tumbas de madera y metal forradas de tela negra, ciento
noventa y dos cuadros negros con vidrio y treinta bombillas.Dimensiones: Obra completa: dimensiones variables / Pieza 01: 230 x
160 x 46 cm / Pieza 02: 199 x 140 x 45 cm / Pieza 03: 179 x 150 x 46 x 46 cm / Pieza 04: 157 x 130 x 46 x 46 cm / Pieza 05: 150 x 150
x 44 cm / Pieza 06: 118 x 140 x 46 cm / Pieza 07: 118 x 140 x 46 ¢

Fuente: Fundacion N Mac. https://fundacionnmac.org/es/coleccion/maurizio-cattelan/sin-titulo/
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Fig. 137: Crematorium, 1996. Damien Hirst

Nota: Fibra de vidrio pintada, cigarrillos, paquetes de cigarrillos, paquetes de tabaco, papeles de fumar, cerillas, pafiuelos de papel,
envoltorios de caramelos, agitadores, parafernalia de drogas y ceniza.

584 x 2438 mm diametro. Coleccién privada.

Fuente: Sitio web Neo 2. Recuperado 1 de julio 2025, de: https://www.neo2.com/hirst-en-estado-puro/

Un panel de trafico con la siguiente inscripcion: “En este lugar han ocurrido 81 accidentes,

[4 muertos y 2 lesionados” es la obra que Maurizio Cattelan crea en una de las tranquilas
carreteras de la finca por donde transitan apenas 20 coches al dia. Segun Jimena Blazquez
Abascal, Cattelan “genera un conflicto entre su obra y el entorno. En un lugar donde el
nimero de accidentes es nulo, éste actia como un elemento provocador y de discordia”
(Blazquez Abascal, s.f,, parr 1). De nuevo la ironia que desconcierta recordandonos el lado

oscuro y la muerte.

La obra Crematorium (Crematorio) en 1996, de Hirst (Fig. 137), también aborda la relacion
entre la vida y la muerte. Asocia la muerte con las drogas a partir de un cenicero lleno de
colillas de cigarrillos y otros elementos relacionados con las drogas. Sustancias que las personas
deciden introducir voluntariamente en sus cuerpos y que lenta, pero inexorablemente, lleva
a la muerte. El cenicero gigante desprende un olor bastante desagradable haciendo alusién

directa junto con el titulo a la incineracion de cadaveres.
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Fig. 138: Reliquias, Mateo Maté, 2008

; m ﬂ

Nota: 13 cajas de luz, radiografias y papel impreso.
Fuente: Sitio web Mateo Maté. Recuperado 15 de abril de 2025, de: https://mateomate.com/obra/reliquias-de-artista/

2.2.2.3 Restos humanos y materiales médicos

El uso de restos humanos y materiales médicos en el arte contemporaneo se ha
consolidado como una estrategia provocadora, cargada de simbolismo y, en numerosas
ocasiones, objeto de controversia. Este enfoque genera una tension constante entre
lo ético, lo estético y lo existencial, confrontando al espectador con la corporeidad,
lo abyecto y las estructuras institucionales que regulan la vida y la muerte. Un ejemplo
es la obra Reliquias (2008) de Mateo Maté, donde el artista utiliza radiografias de las

diferentes partes del cuerpo junto con las cajas de luz para que se visualicen (Fig. 138).

Materiales como el formol, el vidrio y el acero quirurgico se utilizan recurrentemente
como iconografia de la preservacion, simbolizando el intento de detener o contener
el paso del tiempo y la descomposicion. Damien Hirst ha contribuido de manera
significativa, especialmente en el ambito mediatico, al empleo de estos elementos. Su

obra mas emblematica, The Physical Impossibility of Death in the Mind of Someone Living

311



La muerte disefiada: representacion e invisibilidad de la muerte en practicas artisticas en Esparia (1975-2025)

(1991), presenta un tiburdn tigre conservado en una vitrina de vidrio llena de formol,
evocando la tension entre la presencia y la desaparicion, entre la vida y la muerte

congelada.

Ademas, Hirst ha explorado el universo de los instrumentos médicos, muebles de
laboratorio y cajas de pildoras en sus series de vitrinas como Pharmacy y Lullaby Spring.
Estas piezas reflejan la obsesion contemporanea por la cura y la prolongacion artificial
de la vida, asi como la ilusion de control frente a la muerte. Aunque la muerte esta
ausente en apariencia, su sombra se percibe en el esfuerzo desesperado por combatirla.
Cada conjunto de pildoras adquiere las cualidades sugeridas por su titulo; por ejemplo,
en Lullaby Spring, la primavera se manifiesta a través de una exhibicion exuberante de

colores vibrantes.

Desde 1989, Hirst ha empleado gabinetes de vidrio similares a los de laboratorios y
hospitales, meticulosamente ordenados y llenos de medicamentos, como una extension
de su interés por la relacion entre la ciencia, la fe y la mortalidad. Estos Pill Cabinets
(gabinetes de pastillas) funcionan como metaforas de los esfuerzos médicos por retrasar
o negar la muerte, una preocupacion central en su obra que ya estaba presente en
Pharmacy y que se profundiza en piezas posteriores como The Last Supper. En estas
obras, el medicamento se convierte en objeto de culto moderno, un sustituto del rito
religioso y una promesa efimera de salvacion. Por otra parte, artistas como Joel-Peter
Witkin han incorporado huesos, craneos y cuerpos reales para explorar la materialidad
de la muerte y cuestionar su representacion. Sus obras trascienden la mera desaparicion
fisica, planteando el cuerpo como residuo y testigo silencioso de violencias tanto

simbolicas como estructurales.

De manera complementaria, la inclusion de instrumental quirurgico, radiografias y otros
dispositivos médicos introduce una dimension clinica y despersonalizada, que revela la
frialdad con la que la ciencia moderna aborda el cuerpo moribundo o fallecido. Muchos
creadores contemporaneos emplean elementos propios de hospitales, morgues y

quiréfanos —como tubos, mesas de autopsia, batas o protesis— para construir ambientes
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Fig. 139: Medicine Cabinets: Lullaby spring (Gabinetes de pastillas: Cancién de cuna en primavera) 1999. Damien Hirst

Nota: Gabinete de acero inoxidable y vidrio con pastillas de yeso, resina y metal. 182,9 x 274,3 x 10,2 cm.
Fuente: Organizacion Arte y Educacién. Recuperado 16 de abril de 2025, de: https://arteyeducacion.org/obras/medicine-cabinets/

Fig. 140: Detalle de Medicine Cabinets: Lullaby spring (Gabinetes de pastillas: Cancién de cuna en primavera) 1999. Damien Hirst

Fuente: Organizacion Arte y Educacion. Recuperado 16 de abril de 2025, de: https://arteyeducacion.org/obras/medicine-cabinets/
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cargados de significado. Estos espacios evocan lo clinico, lo inhumano y lo post mortem,
reforzando una vision del cuerpo como objeto, vestigio o huella de una existencia que
ha cesado. Un ejemplo destacado es Reliquias (2008), de Mateo Maté, que veiamos
en la pagina anterior, donde el artista pone a la venta diferentes partes de su propio
cuerpo con la condiciéon de que, cinco anos y un dia después de su fallecimiento, los
compradores puedan recuperar esos restos, desafiando asi las nociones convencionales

sobre la posesion, el cuerpo y la memoria.

2.2.2.4 Elementos intimos y rituales

Los artistas contemporaneos recurren frecuentemente a simbolos rituales y litirgicos
para explorar tematicas como el duelo, la muerte, la trascendencia y la espiritualidad.
Lejos de representar una religiosidad tradicional o dogmatica, estos elementos se
transforman en dispositivos poéticos, politicos y emocionales que establecen un puente
entre lo material y lo intangible, entre el cuerpo y el Mas Alla. Objetos como velas,
incienso, agua bendita o vestiduras eclesiasticas aparecen en instalaciones y performances
no solo como referencias directas a rituales religiosos, sino también como simbolos

cargados de afecto, ausencia y transformacion.

Las velas, usadas desde el arte medieval y barroco, mantienen en el arte contemporaneo
su asociacion con el duelo, el paso del tiempo y la presencia efimera de lo espiritual. En
numerosas culturas, encender una vela equivale a invocar o acompanar a los muertos,
un acto cargado de significado simbdlico. En la obra Altar familiar (2012) de Rebeca
Pardo, las velas y flores adquieren una lectura profundamente espiritual. De manera
similar, Sophie Calle, en Rachel, Monique*¢ (2010), convierte la tumba de su madre en una
instalacion viva compuesta por flores, luces, plegarias y objetos intimos, articulando un
duelo intimo tenido de ritualidad (Calle, 2012). Al igual que artistas como Ana Mendieta

y James Lee Byars, Calle aborda la espiritualidad desde una perspectiva no dogmatica,

46 Véase video: Calle, S. (2012, 7 de julio). Conférence de presse Festival d’Avignon [Video]. Théatre-vidé et Festival d’Avignon.
http://www.theatrevideo.net/video/SophieCallepourRachelMonique66eFestivaldAvignon
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Fig. 141: Altar familiar, 2012. Rebeca Pardo

Nota: Caja de madera, fotografias, papel, tres frascos, un flor y dos velas
Fuente: Sitio web Rebeca Pardo. Recuperado 15 de abril de 2025, de: https://rebecapardo.com/portfolio/in-loving-memory-of-my-
instagram-pictures-2015,

Fig. 142: Sophie Calle leyendo uno de los diarios de su madre ya difunta, en el 66° Festival d’Avignon. Avignon: 7 juillet 2012

Fuente: Organizacion Territorio Teatral. Recuperado 15 de abril de 2025, de: https://territorioteatral.org.ar/html.2/dossier/pdf/
n9_01.pdf
Fotografia: Denise Cobello
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pero profundamente simbolica, conectando con tradiciones ancestrales, misticas y
populares. Otros elementos rituales presentes en el arte contemporaneo incluyen
textiles bordados o cosidos, que remiten a la memoria femenina; el humo, el vapor y
el agua, que evocan lo inasible y la ausencia; y el papel —ya sean cartas, periodicos o

documentos— que enlazan la memoria personal con la oficial.

Siguiendo con la obra de Calle, es importante recordar los diarios que Monique
dejo a Sophie, los cuales esta ultima decidié leer en la mencionada instalacion, segun
senala Cobello (2012). Por su parte, Jorge Macchi aborda la muerte a través del diario,
construyendo un relato compuesto por recortes de periodicos durante el afo de la
pandemia por COVID-19, momento que marcé al mundo entero (Fig. 143). De igual
modo, Tatiana Abellan utiliza cartas y documentos para crear obras como /Eludidos
(2015) y Nadie debe mirar dentro (2014), reforzando la presencia de la memoria y la

ausencia a través de estos soportes materiales (Fig. 144).

Fig. 143: Diario de la peste, 2020. Jorge Macchi

Fuente: Ruth Benzacar Galeria de Arte. (2020, julio 22). Jorge Macchi. Diario de la peste 2020 [Video]. Recuperado el 15 de abril de
2025, de: YouTube. https://www.youtube.com/watch?v=g_AKTBhIf9E
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A través de velas, diarios, textiles y otros elementos simbdlicos, los artistas invitan al
espectador a enfrentar la ausencia, a participar en el recuerdo y a explorar la dimension

poética y ritual de la muerte.

2.2.2.5 Nuevos medios y tecnologias

En la era digital, el arte contemporaneo ha incorporado nuevos medios y tecnologias
como herramientas fundamentales para abordar la muerte desde nuevas estéticas,
lenguajes y temporalidades. Videoarte, inteligencia artificial, realidad virtual, instalaciones
multimedia, redes sociales e incluso datos biométricos, se integran a practicas que
reflexionan sobre la finitud, la memoria, la desaparicion y la persistencia del yo Mas Alla
de la vida biologica. Eugenio Ampudia, en su obra Temps (2008) utiliza nuevas tecnologias
para representar la fugacidad del tiempo en la actualidad. La obra se presenta como una
potente metafora visual del paso del tiempo con una propuesta aparentemente sencilla

Fig. 144: Nadie debe mirar dentro, 2014. Tatiana Abelldn

Nota: Manuscrito, libreta, tejido y pelo humano.
Fuente: Sitio web Tatiana Abellédn. Recuperado el 16 de abril de 2025, de: https://tatianaabellan.com/portfolio-posts/nadie-debe-
mirar-dentro
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pero profundamente evocadora. Ampudia logra capturar la fugacidad del presente, la
memoria del pasado y la inminencia del futuro a través de la palabra: fragmentada, movil

y efimera?’.

Sobre una plancha rectangular de metal blanco, unas letras de hierro negro, formadas
por fragmentos articulados, construyen y descomponen continuamente la palabra
Temps (tiempo). Este juego mecanico, impulsado por un conjunto de cadenas y motores
ocultos en el reverso de la instalacion, crea un movimiento ciclico e ininterrumpido
que reconfigura y deshace la palabra una y otra vez. Ampudia convierte asi la palabra
en reloj linglistico; el pasado aparece mientras la forma se construye, el presente se
revela en el instante efimero en que la palabra se completa, y el futuro se anticipa
en su inevitable disolucion. Es una metafora de la contemporaneidad como presente
en constante transformacion, donde todo lo que parece consolidarse se desvanece al

instante siguiente.

Temps no solo alude a la fragilidad del momento, sino que también interpela al espectador,
que contempla como el tiempo se deshace ante sus ojos. Como senala el propio artista,
incluso cuando parece detenerse en una forma reconocible, el tiempo nunca permanece:
se escapa, se transforma, desaparece. Esta instalacion es un ejemplo claro del enfoque
estético y conceptual de Ampudia, donde lo mecanico y lo poético conviven para
hacer visible lo intangible. En relacion a lo visible y lo intangible del tiempo y la muerte,
han trabajado artistas como Bill Viola. Viola utiliza una estética de la ralentizacion, lo
transparente, lo umbral. Obras como The Passing (1991), Heaven and Earth (1992), o The
Dreamers (2013) exploran ese momento liminal entre vida y muerte, donde el cuerpo
se diluye, pero no desaparece. Se vuelve imagen, eco, presencia en pantalla, un cuerpo

sin cuerpo.

Paloma Navares también introduce nuevas tecnologias en su instalacion Luz del pasado

(1994), donde invita al espectador a hacer una lectura poética de la vida y la muerte, del

47 Videos Palmeral. (2012). Temps una obra permanenete de Eugenio Ampudia [Video]. YouTube. Recuperado el 15 de abril de
2025, de https://www.youtube.com/watch?v=JL vZ6JKPbs
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Fig. 145: Heaven and earth (Cielo y tierra), 1992.Bill Viola

Nota: En una pequefia hornacina, una columna de madera se extiende desde el suelo hasta el techo, con un espacio central formado
por dos monitores expuestos, separados por cinco centimetros (dos pulgadas), montados uno sobre el otro en la columna superior e
inferior respectivamente. Cada monitor muestra una imagen de video en blanco y negro. Dimensiones de la sala: 2,9x4,9x5,5m (9

pies 6 pulgadas x 16 pies x 18 pies). Reproduccidn continua .
Fuente: Museo Guggenheim Bilbao. Recuperado el 1 de Noviembre de 2025, de: https://www.guggenheim-bilbao.eus/en/

exhibitions/bill-viola-a-retrospective
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dolor y la belleza, la libertad y la oscuridad, y desde ese espacio liminal que permanece
en cambio (Fig. 146). La evocacion de los frascos utilizados en laboratorios o museos de
ciencias naturales resulta inevitable. Al mismo tiempo, es imposible no asociarlo con el
proceso del aborto, largamente estigmatizado y penalizado hasta la aprobacion de la ley
en 1985, cuyas restricciones tuvieron consecuencias devastadoras para las mujeres en

décadas anteriores.

Otro artista que utiliza la tecnologia para la creacion de piezas artisticas relacionadas
con el sentido de la vida es Okuda San Miguel. El artista desarrolla un videojuego Luzia
(2024) como extension de su obra. Se inspira en una niha con problemas de movilidad
para contar su historia a través del videojuego. El artista senala en la entrevista de Jaime
Fernandez (2024) que por encima de todo sus obras hablan de diversidad e igualdad,
aunque él mismo afirma que: “todos mis elementos hablan de temas existenciales
y universales, como el existencialismo, el sentido de la vida”. De hecho, una de las
preguntas que le hace Fernandez es sobre el existencialismo en relacion a las calaveras,
I EEEEEE——

Fig. 146: Luz del pasado, 1994. Paloma Navares

Nota: Instalacion. Coleccion de la artista ©Paloma Navares. Vegap, 2020. Cibatrans, fluorescentes, envases de plastico y cables
eléctricos. Medidas variables. Dimensiones de ubicacion especifica. Aprox. 240 x 32 x 32 cm.

Fuente: Tecténica Archi. Recuperado 16 de abril de 2025, de:https://tectonica.archi/articles/el-vuelo-de-paloma-navares-en-el-
musac-de-leon/
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Fig. 147: Pieza artistica en la que se inspira Okuda San Miguel para la creacién de personajes del videojuego Luzia
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Fuente: Red social Instagram del artista Okuda San Miguel: @okudart. Recuperado 16 de abril de 2025, de: https://www.instagram.
com/p/DCONLLhNftF/?hl=es

Fig. 148: Dev Diary de Luzia: Rainbow in the Dark (2024) Okuda San Miguel

Fuente: Red social Instagram del artista Okuda San Miguel: @okudart. Recuperado 16 de abril de 2025, de: https://www.instagram.
com/p/DCONLLhNftF/?hl=es
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un elemento constante en sus obras. A lo que el artista responde:

se puede ver la evolucion de mi trabajo por las calaveras que he ido haciendo en los
distintos anos, observando como ha evolucionado la representacion de la calavera en mis
obras. Me parece que toda cultura, ya sea africana o americana tiene su propia calavera,
sus propias mascaras, y eso es algo que me interesa mucho. De hecho, yo colecciono
muchas cosas en mis viajes como varias mascaras de Africa o mufiecas rusas. Esa
retroalimentacion cultural que tengo en los viajes es mi inspiracion al final. (Fernandez,

2024, parr. 1)

En el videojuego que sehalamos anteriormente, podemos ver representadas esas alusiones
al existencialismo a través de las calaveras y esqueletos que aparecen en sus obras. El arte
contemporaneo, al adoptar nuevas tecnologias, no solo representa la muerte sino que la
reconfigura. Las obras median entre lo fisico y lo digital, entre lo efimero y lo archivado,
entre lo bioldgico y lo virtual. En este nuevo paisaje, la muerte ya no es un final absoluto,

sino un territorio donde se cruzan memoria, simulacro y persistencia.

2.2.2.6 Materiales con carga politica o testimonial

Los materiales con carga politica o testimonial en el arte contemporaneo funcionan
como testigos directos de conflictos y violencias estructurales. Elementos como ladrillos,
muros y escombros se presentan como simbolos de ruina y devastacion, reflejando las
heridas abiertas de la historia. Por ejemplo, Doris Salcedo utiliza tierra, sillas y muros
para evocar tumbas, expresar el duelo colectivo y dar voz a una memoria silenciada (Fig.
149). En otro plano, el uso de fluidos corporales con carga testimonial adquiere un papel
contundente. Teresa Margolles emplea agua de morgues y sangre en sus piezas para
denunciar la violencia de los feminicidios, convirtiendo estos materiales en poderosos
simbolos que confrontan al espectador con la crudeza de estas tragedias. Asi, el arte se
convierte en un espacio de denuncia y memoria a través de materiales que portan una

carga politica y testimonial profunda.
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Fig. 149: Sin titulo, 2016. Doris Salcedo

Nota: Silla de madera, cemento y acero.
Fuente: Museo Helga de Alvear, Caceres.
Fotografia: Elaboracién propia

2.2.2.7 Revision de materiales utilizados en otros periodos

La piedra, elemento natural ancestralmente vinculado a la muerte, ha sido utilizada desde
la prehistoria como soporte de memoria y simbolo de permanencia. Tatiana Abellan
retoma este material en el poliptico de su exposicion A perpetuidad (2022), estableciendo un
paralelismo con los epitafios grabados en las lapidas. Estas placas pétreas aspiran a perdurar
en el tiempo, proponiéndose como contenedores de un recuerdo eterno para quienes ya no

estan (Fig. 150).

En contraste con esta idea de permanencia, el artista Rafael Jiménez Reyes recurre
a la plastilina para reinterpretar La Piedad de Miguel Angel (1498-1499), una de las
representaciones mas emblematicas del dolor maternal ante la muerte en el Renacimiento
(Fig. 151). Sustituyendo la piedra por un material fragil y moldeable, Jiménez no niega la
potencia del imaginario heredado, pero si lo cuestiona, invitando al espectador a adoptar

una mirada critica sobre como se construye nuestra identidad colectiva a partir de
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Fig. 150: Detalle del poliptico A perpetuidad. 2022. Tatiana Abellan

\E10S
WWIDAN

Fuente: Diario Sur. Recuperado 14 de abril de 2025, de: https://www.diariosur.es/culturas/exposicion-galeria-hurley-tatiana-abellan-
20230116222650-ga.html
Fotografia: Migue Fernandez

relatos culturalmente sacralizados. En su reinterpretacion, lo sagrado se vuelve efimero;
la imagen intocable se distorsiona para provocar una reflexién sobre el modo en que nos
relacionamos con la muerte, especialmente aquella mas intima y familiar. A través de esta
accion, Jiménez no solo pone en tension la iconografia clasica, sino que también opaca la

muerte como idea sublime, acercandola al terreno de lo cuestionable y lo humano.

En paralelo, Tatiana Abellan explora el concepto de muerte desde el propio medio
fotografico (Fig. 152), utilizando sus componentes quimicos como parte activa en su

obra. En Memoria liquida (2016), afirma:

Borro imagenes para frenar el tiempo, para reescribir el pasado, para
proyectarme en los otros, para asumir la fragilidad de la memoria y de la
vida. Borro imagenes para dejarme caer al vacio del olvido y sentir cerca la

muerte. (Abellan, s. f.)
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Fig. 151: ST (Piedad), 2018. Rafael Jiménez Reyes

Nota: Plastilina sobre papel 300 gr. 150 x 150 cm.
Fuente: CAC Mélaga
Fotografia: Elaboracién propia

Fig. 152: Memoria Liquida, 2016. Tatiana Abellan

Nota: Fotografias antiguas borradas quimicamente. Frascos de botica con la emulsidn retirada. Sistema de goteo.
Fuente: Sitio web Tatiana Abelldn. Recuperado 16 de abril de 2025, de: https://tatianaabellan.com/portfolio-posts/memoria-liquida
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Desde mediados del siglo XIX hasta principios del XX, los procesos fotoquimicos
revolucionaron la forma de representar y preservar la imagen (Alemany, 2003). Aunque
las técnicas han evolucionado, su principio esencial se mantiene: una emulsion fotosensible
que reacciona a la luz. Abellan se apropia de esa especificidad técnica, haciendo que
la quimica fotografica, en lugar de servir solo para capturar, participe activamente en
la descomposicion de la imagen, evocando asi el paso del tiempo, el deterioro y la
inevitable desaparicion. Tal como destaca el comisario Juan Francisco Rueda, citado en

Lopez (2023):

La poética de Tatiana supone un sentido homenaje a la historia de la fotografia, a sus
primeros pasos en las décadas centrales del siglo XIX, cuando transitaba por un territorio
limitrofe entre lo tecnologico, la curiosidad, el invento, lo magico o, gracias a su inicial

condicion alquimica, el eco de la calcografia. (p. 1)

La revision critica de materiales tradicionales en el arte contemporaneo permite
reconfigurar el modo en que se representa la muerte. Lejos de desechar los soportes
clasicos como la piedra, el marmol o los procesos fotoquimicos, muchos artistas actuales
los retoman para resignificarlos desde una sensibilidad contemporanea. Esta relectura
no solo pone en tension la permanencia simbodlica que dichos materiales han tenido a
lo largo de la historia del arte —como ocurre con el marmol en La Piedad de Miguel
Angel—, sino que los somete a procesos de reinterpretacién que los tornan vulnerables,

cuestionables y profundamente humanos.

Artistas como Tatiana Abellan y Rafael Jiménez Reyes emplean recursos del pasado
para dialogar con temas actuales como la memoria, la fragilidad y la muerte. Ya sea
sustituyendo el marmol por plastilina o manipulando los quimicos propios de la fotografia
analogica, su practica convierte el material en un vehiculo de reflexion. Asi, lo que antes
fue simbolo de eternidad, adquiere hoy una dimension critica y poética: se transforma
en ruina, en cuerpo ausente, en soporte de duelo o de denuncia. En este sentido, el arte
contemporaneo no rompe con la tradicion, sino que la revisita para repensar los relatos

visuales que construyen nuestra relacion con la muerte.

326



Imelda Campos Izquierdo | 2025

2.2.2.8 El tiempo como materia en las obras work in progress

En el arte contemporaneo, el tiempo no es solo un trasfondo de la representacion de la
muerte, sino un componente esencial del proceso creativo, es decir el tiempo no solo

esta presente tematicamente, sino que forma parte estructural de la obra misma.

Las obras work in progress abordan la muerte no como un punto final, sino como una
experiencia en continuo devenir, donde el tiempo de creacion, transformacion o espera
se convierte en parte activa del sentido. Tanto Santiago Sierra como Bill Viola introducen
contadores en sus obras como elemento para medir muertes en el tiempo en el caso de
Sierra en Contador de muerte (2009) y respiraciones en el tiempo en el caso de Viola en

Incrementation (1996) (Fig. 153).

Al igual que Sierra, Cristina Lucas representa la muerte desde lo politico, lo tecnoldgico,
lo colectivo y lo invisible. En este contexto, la obra Unending Lightning (2015-en curso) de
Cristina Lucas se inscribe como una representacion radical de la muerte provocada por
el poder, la guerra y la distancia emocional de la violencia contemporanea. Lucas expone
la muerte anénima y masiva, producto de bombardeos aéreos. Esta despersonalizacion
refleja como, en el siglo XXI, la muerte muchas veces ocurre a distancia, a través de
drones o bombardeos, donde el ejecutor ni siquiera ve a sus victimas, como si fuera un
videojuego. Unending Lightning (Fig. 154) es una instalacion audiovisual de gran formato
y multiples canales que documenta todos los bombardeos aéreos contra poblacion civil
desde el primero registrado en 1911, en Libia, hasta la actualidad. Es un proyecto en

curso, lo que significa que se sigue actualizando con nuevos datos.

Cristina Lucas no representa la muerte, la expone como sistema. En ese sentido, se
enmarca dentro del arte contemporaneo que ve en la muerte no solo un final, sino
una herramienta critica para hablar del presente, del poder, y de la deshumanizacion.
Otro ejemplo artistico work in progress es Animitas (2014) una instalacion de Christian
Boltanski (Fig. 155) que consiste en cientos de pequenas campanas japonesas colocadas

sobre delgados mastiles metalicos, instaladas en paisajes remotos (desiertos, costas),
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donde el viento las hace sonar suavemente. El nombre Animitas hace referencia a los
altares improvisados que se colocan en América Latina en los lugares donde alguien ha
muerto. La obra ha sido replicada en varios lugares del mundo (Chile, Japon, Canada,
México).Aunque cada instalacion tiene un momento de montaje, el caracter de la obra
no esta cerrado, sino que se activa con el viento (un elemento impredecible, siempre

cambiante), evoluciona con el entorno, y desaparece con el tiempo.

Las versiones de la obra en distintos lugares del mundo no son idénticas, sino
reinterpretaciones del mismo gesto. Boltanski (2015) dijo que estas obras se iran
perdiendo, como nosotros. Esto instala la idea del deterioro y la desaparicion como
parte del proceso artistico. La muerte, en Animitas, no se representa como evento
cerrado, sino como presencia flotante, memoria diseminada, vibracion permanente. La

obra esta viva mientras suena, mientras alguien la escucha, mientras el viento la toca.

Fig. 153: Incrementation (Incremento), 1996. Bill Viola

-

Fuente: Sitio web Christie’s. Recuperado 26 de abril de 2025, de: https://www.christies.com/en/lot/lot-3941380
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Fig. 154: Unending Lightning (Explosiones interminables), 2015-en curso. Cristina Lucas
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Nota: Video instalacién de 3 canales. Cortesia del artista. Fondazione In Between Art Film Collection
Fuente: Sitio web Crisitna Lucas. Recuperado 16 de abril de 2025, de: https://cristinalucas.net/unending-lightning

Fig. 155: Animitas (Chile), 2014. Christian Boltanski

Nota: Video proyeccién (13 hrs., 16 sec.), flores, heno, un banco. Dimensiones variables
Fuente: Galerfa Marian Goodman. Recuperado 17 de abril de 2025, de: https://www.mariangoodman.com/content/feature/2597/
detail/artworks33628/
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2.2.2.9 Multimedia

En el arte contemporaneo, la muerte ya no se representa con un unico lenguaje visual
o simbolico. Los artistas combinan materiales organicos e industriales, efimeros y
tecnoldgicos, generando una experiencia rica en significados que trasciende lo puramente
visual. Esta combinacion permite poner en didlogo diferentes conceptos relacionados
con la muerte. Por ejemplo, mezclar materiales organicos con elementos industriales
genera un contraste que potencia el mensaje sobre la muerte, la violencia o el paso
del tiempo.La obra Silencio (1995) de Carmen Calvo es un ejemplo para analizar cémo
la combinacion de materiales puede potenciar el sentido simbdlico y emocional en la

representacion de la muerte, la ausencia y la memoria.

En la entrevista dirigida por Maria Pallier (2015), Carmen Calvo senala que “en los
bodegones del siglo XV, los cuchillos segin la direccion que tengan, hay un lenguaje y estos
estan cayendo en vertical pero blancos, osea que estan puros, entonces la muerte esta
pausada” (17°28”)*. El yeso, por ejemplo, puede remitir tanto a lo funerario (escultura,
tumba, rigidez) como a lo médico (fracturas, inmovilizacion). En Silencio, Carmen Calvo
(Fig. 156) utiliza la combinacion de materiales no solo como una cuestion estética, sino
como una herramienta conceptual para hablar de la muerte simbodlica, la represion del
pasado y la fragilidad de la memoria. La obra no representa la muerte directamente, sino
que la sugiere, la murmura, la evoca, en un lenguaje donde lo visual y lo tactil construyen

un homenaje silencioso a las vidas borradas.

Teresa Margolles en sus obras ;De qué otra cosa podriamos hablar? (2009) y Vaporizacion
(2001) utiliza agua de morgue, sangre, polvo de escena del crimen, hielo para hablar de
la violencia, el narcotrafico, la muerte real, fisica y politica. Cristina Lucas en Unending
Lightning (2015-en curso), que veiamos recientemente, se sirve de pantallas, mapas

digitales, bases de datos, tecnologia audiovisual.

48 Entrevista a Carmen Calvo en Metrépoli rtve: https://www.rtve.es/television/20150216/carmen-calvo/1099561.shtmi
Recuperado 8 de mayo de 2024
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Fig. 156: Silencio, 1995. Carmen Calvo

Nota: Técnica mixta, escayola, piedra, espejo, cabello natural, 300 x 700 x 200 cm.
Fuente: MNCARS. Recuperado 17 de abril de 2025, de: https://www.museoreinasofia.es/en/collection/artwork/silencio-silence

A partir de estos ejemplos vemos que la combinacion de materiales en el arte
contemporaneo para representar la muerte no es solo una decision estética, sino una
estrategia conceptual que permite expandir el lenguaje de lo mortal. Al unir lo efimero
con lo permanente, lo humano con lo industrial, lo digital con lo organico, los artistas
logran expresar la complejidad de la muerte en el mundo actual. Los materiales y
medios utilizados aportan gran carga conceptual a las piezas artisticas, sin los que no se

entenderian igual o, al menos, con tanta fuerza los mensajes de los artistas.

En los apartados anteriores, hemos analizado como se ha representado la muerte a
lo largo de la historia, examinando su iconografia y la relacion que esta mantiene con
la mentalidad propia de cada época. Este recorrido nos ha permitido identificar las
influencias y antecedentes que han conformado la representacion de la muerte en la
cultura occidental. Asi, hemos trazado un mapa que muestra como han evolucionado las

concepciones sobre la muerte y, con ellas, las formas en que se ha plasmado en el arte.
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Este analisis historico actia como una base fundamental para abordar el siguiente
bloque de estudio: la representacion de la muerte en el arte espanol contemporaneo,
comprendido entre 1975 y 2025. Para entender plenamente las obras actuales, es
necesario indagar si la iconografia que emplean se apoya en tradiciones previas, cual
es la intencidn detras de esa apropiacion y qué semejanzas o diferencias presentan
respecto a periodos anteriores. También resulta importante determinar si se trata
de una revision critica, un homenaje o una transformacién de simbolos y formas ya

existentes.
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LA REPRESENTACION DE

LA MUERTE EN OBRAS
ARTISTICAS PRODUCIDAS EN
ESPANA DESDE 1975 - 2025

Como hemos visto, cada contexto historico imprime caracteristicas particulares a la
manera en que la muerte es conceptualizada y representada artisticamente. Por ello,
surge la pregunta clave que guia este estudio: jcuales son las caracteristicas especificas
que definen la representacion artistica de la muerte en Espana durante las dltimas

cinco décadas?

En el arco temporal comprendido entre 1975 y 2025, Espana ha vivido momentos claves
que han influido en la forma de entender la muerte: desde el terrorismo de ETA, |I-S
y el 11-M, hasta la pandemia mundial de la COVID-19, la reciente guerra en Ucrania,
nuevos avances en medicina o inteligencia artificial. Todos estos acontecimientos han
dejado una huella profunda en el imaginario colectivo y repercutiran en la vision de
la sociedad ante el fin de nuestros dias. Veamos como a partir de este contexto el

panorama artistico espanol representa la muerte y qué caracteristicas desarrolla.
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2.3.1 CONTEXTO SOCIO HISTORICO EN LA ESPANA DE 1975

Para comenzar a enmarcar el contexto historico, diremos que nos situamos en Espana
en el periodo que abarca desde el ano 1975 hasta nuestros dias, aho 2025. Aunque
pueda parecer que apenas han pasado 50 anos, durante este tiempo han ocurrido
acontecimientos que han propiciado cambios muy relevantes tanto a nivel politico,

social, econémico, cultural y, en todo lo que concierne al panorama artistico.

Iniciaremos este recorrido con dos fotografias de Cristina Garcia Rodero,
pertenecientes a su serie Espafa oculta, un proyecto que documenta las tradiciones
populares espanolas entre 1975y 1988. En él, la fotografa refleja, entre otros aspectos,
la actitud de la sociedad frente a la muerte, capturada especialmente a través de rituales
religiosos. Esta obra puede entenderse como una forma de antropologia visual, ya que
ofrece un valioso testimonio cultural sobre las creencias y practicas vinculadas a la

muerte en diferentes regiones de Espana.

A través del proyecto de Garcia Rodero podemos observar como en 1975, la concepcion
de la muerte en Espana estaba profundamente influida por la tradicion catdlica, que la
entendia como un transito hacia la vida eterna, mediado por rituales religiosos muy
marcados. La muerte era un hecho colectivo y social, especialmente en entornos rurales,
donde se mantenian vivas costumbres como los velatorios en casa, el luto riguroso o
la procesion del entierro. La dictadura franquista habia reforzado una vision solemne,
heroica y sacrificial de la muerte, mientras que en los nucleos urbanos comenzaban a

gestarse nuevas formas de vivirla, mas intimas y secularizadas.

Ese mismo ano, la muerte del general Francisco Franco marcé un punto de inflexion
historico que desencadend una serie de transformaciones sociales, culturales y politicas.
Segin Marzo y Mayayo (2015), “la historia politica espanola de los setenta se mueve
en medio de las tensiones naturales de un régimen que ve cuestionada su autoridad en
casi todos los frentes sociales, en paralelo a la degradacion fisica del dictador y de la

economia” (p. 338). La desaparicion de Franco dio paso a la transicion democratica y con
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Fig. 157: El desayuno. Amil, 1975. Cristina Garcia Rodero

Nota: 53 x 81 cm. Fotografia en gelatina de plata sobre papel baritado.
Fuente: Galeria Juana de Aizpuru. Recuperado 3 de abril de 2024, de: http://juanadeaizpuru.es/artista/cristina-garcia-rodero/

Fig. 158: Una promesa a la vida. Amil, 1975. Cristina Garcia Rodero

Nota: 53 x 81 cm. Fotografia en gelatina de plata sobre papel baritado.
Fuente: Caixaforum. Recuperado 3 de abril de 2024, de: https://coleccion.caixaforum.org/obra/-/obra/ACF0482-67/
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ella a cambios profundos en la sociedad, que también se reflejarian en el ambito artistico.
El filosofo Foucault (1992) interpreta este momento como un verdadero cambio de
paradigma. Segun su analisis, la forma en la que se gestiond la muerte del dictador,
gracias a los avances médicos que prolongaron artificialmente su vida, ejemplifica el
paso de un poder soberano, que se definia por hacer morir o dejar vivir, a un biopoder
que regula y administra la vida y la muerte. Desde esta perspectiva, la muerte de Franco
representa simbolicamente el paso de un modelo de control autoritario a otro basado
en la gestion de la vida, lo que para Foucault también estaria en el origen del tabu de la

muerte en las sociedades contemporaneas.

En este contexto, 1975 se convierte en un punto de partida clave para comprender
el proceso de transformacion social, politica y cultural que vivira Espana. Este ano
funciona como una bisagra entre el pasado dictatorial y un futuro democratico todavia
en construccion. No obstante, “los efectos de la Transicion siguen presentes hoy en
dia en numerosos debates sin resolver: la apertura de fosas comunes, la condena del
franquismo, la retirada de simbolos de la dictadura, o la persistencia de discursos que

aun legitiman aquel régimen” (Marzo y Mayayo, 2015, p. 338).

Es por ello que, aunque consideramos 1975 como un momento de ruptura, también
reconocemos que sus consecuencias se extienden hasta la actualidad, permitiéndonos

hoy mirar este periodo con suficiente perspectiva historica.

2.3.2 PRIMEROS ANOS DESPUES DE LA DICTADURA

Como consecuencia de la apertura politica y, “coincidiendo con el clima intelectual de la
posmodernidad, se produce un viraje triple en las ciencias sociales (subjetivo, linglistico y
hermenéutico) que afecta también a la vision y a la finalidad del arte, menos contemplativa
y mas al servicio de la sociedad” (Lapena-Gallego, 2020, p. 887). Se establecieron
derechos y libertades fundamentales que pronto se vieron reflejados en el arte y la

cultura donde se empezaron a explorar tematicas mas diversas y a cuestionar las normas
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establecidas. Sin embargo, las ideas posmodernas no llegaban a convencer y fruto de ese
desencantamiento surgiran muchas de las actitudes y actividades contestatarias sociales,

culturales y politicas de la década; pero, sobre todo, de los anos noventa en adelante.

Guillem Martinez bautizara en 2012 con el término Cultura de Transicion (CT), al paradigma
cultural hegemonico en Espana a partir de los anos setenta. Y, aunque esta definicion ha
sido criticada, si que puede aportar aqui una vision sintetizada para ayudar a entender
la poco discutida evolucion de la creacion artistica en la Espana contemporanea. Segin
Martinez (2012), la cultura —independientemente de como se defina— cumple una
funcion de desactivacion, es decir, busca generar cohesion social y mantener la estabilidad
politica. En el contexto de la Cultura de la Transicion (CT), la relacion entre el Estado y
la cultura se caracteriza por un pacto tacito: la cultura evita posicionamientos politicos,
salvo cuando respalda al Estado, y este, a su vez, interviene en el ambito cultural solo
para apoyarlo economicamente, otorgar premios o reconocimientos. A pesar de ello,
si se dio una contracultura, generada ilegal o alegalmente, que aumentd a partir de

mediados de la década de los setenta.

Durante los afios 80 y 90, surgen movimientos artisticos: musicales, artes plasticas,
escultura, cine, que representaban una ruptura con el pasado y ese espiritu de liberacion.
En las artes visuales, se vio reflejado con una explosion de creatividad y experimentacion.
“El momento algido del informalismo habia pasado ya y comenzaba a introducirse en

Espana la estética Pop” (Huici, 1996, p. 159).

El arte contemporaneo espafol se empieza a diversificar, adoptando diversas corrientes
y técnicas en funcion de los nuevos recursos: instalaciones, videoarte, performance y
graffiti. Desde la pintura o la escultura hasta la instalacion y el arte digital, los artistas
espanoles exploraron nuevas formas de expresion. Asi como movimientos como el arte
conceptual que se oponia a través de nuevas formas artisticas como el arte pdvera,
land art, happenings o body art, entre otros, al mercado del arte. Este arte conceptual
abogaba por el proceso artistico, y no ya con una intencion estética o plastica. Sino que

se entendia como agente social.
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La politica artistica socialista apostd por aquellos contenidos culturales que se acoplaban
en el debate mas actual de los ochenta, esto es, la polémica en torno a la posmodernidad.
Eclecticismo, imposibilidad de difundir normas estéticas validas de forma absoluta e
intemporal, fin de las grandes narraciones, pluralidad de estilos y lenguajes, una cultura
tradicionalmente concebida como elitista que se difundia con el gusto por el folk y el
flujo comunicativo de regusto kitsch propiciado por los mass media: Espafa hizo suya,
exaltandola, una cultura que fusionaba tradicién y modernidad, lo popular con lo erudito,
lo provinciano en lo urbano, demostrando la voluntad de superar los limites del proceso
de modernizacion caédtico y desigual de los tecnocratas franquistas para alcanzar, de una

vez por todas y de un modo original, la contemporaneidad. (Quaggio, 2014, p. 314).

Pareciera que este movimiento esta en confrontacion total con el formalismo, también
tenian discursos paralelos, identificindose como un movimiento de lucha politica y

critica, una contracultura después del fin del franquismo.

Antoni Tapies, quien se habia posicionado en contra de la posmodernidad, abogando por
la belleza. A finales de los sesenta y principios de los setenta, intensifica su trabajo con
objetos y pinceladas que parecen salirse de los limites del cuadro (Museu Tapies, 1991).
En su repertorio iconografico se incluyen elementos recurrentes como cruces, gafas,
autorretratos, el cuerpo humano, craneos y huesos, sillas, paisajes, letras y cifras. En
conjunto, su obra transmite una atmosfera de melancolia, e incluso de cierto pesimismo.
No obstante, durante una etapa especialmente activa de su carrera —marcada por
importantes exposiciones, reconocimientos Yy la inauguracion de la Fundacion que lleva
su nombre—, Antoni Tapies profundizé en una tematica cada vez mas presente en su
obra: la muerte (Fig. 159), y de forma aun mas explicita, el dolor. En particular, se centré
en el dolor fisico como una dimension inherente a la existencia humana. Sin embargo,
no es una alusion al dolor para victimizarse o para abandonarse a él, sino para tomar
conciencia de su existencia, para encontrar maneras de convivir con él, de superarlo
y, tal vez, a pesar de todo, de alcanzar la felicidad. "Como si, consciente del paso del
tiempo, del envejecimiento, de la enfermedad y de la muerte, Tapies se preocupara por

dejar un testamento vital y artistico” (Museu Tapies, 1991, parr. 4).
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Fig. 159: Amor, a muerte, 1980. Antoni Tapies

Nota: Pintura acrilica sobre ropa montada sobre tela.
Fuente: MNCARS. Exposicion temporal: Antoni Tapies. La practica del arte, 2024
Fotografia: Elaboracién propia

A partir de la muerte de Franco, el informalismo iba a dar paso a un arte conceptual con
una critica mucho mas evidente a la situacion politica del pais. Segun Fernandez Aparicio,
(1977), Concha Jerez aplico las estrategias del arte conceptual para abordar la situacion
politica de la Espafia de la transicion, centrandose especialmente en la persistencia de la

censura, la limitacion de la libertad de expresion y la violencia ejercida por el Estado.

Su obra Seguimiento de una noticia (1977) parte de un hecho documentado: la muerte
de cinco trabajadores a manos de la policia durante una protesta obrera en Vitoria. A
partir de este suceso, la artista recopilo las portadas del diario El Pais entre el 5 y el
23 de mayo de 1977, fotocopiadas en tamano DIN A4. Sobre esas copias, Jerez tacho
sistematicamente los textos de todas las noticias excepto aquellas relacionadas con el
hecho violento, lo que permite observar de un solo vistazo cémo el espacio dedicado
al suceso va reduciéndose progresivamente hasta practicamente desaparecer. La obra,
concebida inicialmente como libro de artista, evolucion6 mas tarde hacia el formato de

instalacion. A través de Seguimiento de una noticia (Fig. 160), Jerez denuncia la progresiva
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desaparicion mediatica de un crimen de Estado, poniendo en evidencia como la visibilidad
de un conflicto depende directamente de su presencia, o su omision, en los medios de
comunicacion. Con esta pieza, Concha Jerez se inscribe en la ola de politizacion que
caracterizo al arte espanol de mediados de los setenta, utilizando el lenguaje conceptual

para cuestionar los mecanismos del poder y su control sobre la memoria colectiva.

No obstante, a veces es mas facil ver el panorama desde fuera. Andy Warhol plasmo el
panorama que se estaba viviendo en Espana en la exposicion Pistolas, cuchillos, cruces en la
Galeria Fernando Vijande, Madrid, (dic. 1982 - feb. 1983) Warhol tradujo Espana a través
de tres simbolos. Las pistolas remitian a la guerra civil, las cruces eran la Inquisicion
Y, los cuchillos representaban el folclore espanol de La casa de Bernarda Alba y del
Romancero gitano, “una influencia de mi padre, muy forofo de Lorca", analiza Rodrigo
Vijande (Marino, 2024). A lo que habria que anadir que apenas habian pasado un par de

anos del intento de golpe de Estado en 1981.

Fig. 160: Cartel de la exposicion Pistolas, cuchillos, cruces de Andy Warhol celebrada en 1982-1983 (Madrid)

GALERIA FERNANDO VIJANDE
NUNEZ DE BALBOA, 65 28001 MADRID (91) 4358025

A LIAPNICAK KMFUAT WUAanwe Rl WS AAAAn INAanL AAarE AAanna

Fuente: Lbreria El Astillero. Recuperado el 23 de abril 2025, de: https://libreriaelastillero.com/documentos/andy-warhol-pistolas-
cuchillos-cruces-galeria-fernando-vijande-madrid-dic-1982-feb-1983.html
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Fig. 161: Seguimiento de una noticia, 1977. Concha Jerez

qe
.3

-
-

Nota: Tinta y papel impreso. Obra formada por treinta y dos fotocopias de hojas de periddico intervenidas con escritos
autocensurados. Obra completa: 124 x 172 cm / Por pieza: 29,6 x 21 cm
Fuente: MNCARS. Recuperado el 23 de abril 2025, de: https://www.museoreinasofia.es/coleccion/obra/seguimiento-noticia
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Por otro lado, en un registro ideolégico y expresivo opuesto, encontramos la obra de José
Maria Sicilia, caracterizada por la libertad del gesto, la violencia del color y el dinamismo del
trazo (Afundacion, s.f.). Sus series de tulipanes y flores de 1987 (Fig. 165) se caracterizan
por marcar un giro hacia la pintura abstracta, intentando eliminar casi toda referencia
formal para hablar de la belleza maxima ante la posibilidad inherente de destruccion y la
fugacidad del tiempo, temas recurrentes en su carrera. La fugacidad del tiempo, la viday la
muerte, tematicas de la universalidad, propias de los discursos formalistas, como manera
de rechazar cualquier pretension de critica social explicita vuelven a aparecer con fuerza,
recordando postulados de los 50. Sicilia, citado en Marzo (1995), afirmaba: “Los mios son
problemas universales, temas universales” (p. 159). Asi, en Espana, el anhelo de recuperar
la pintura de los cincuenta pasaba por desprender de ella todas las adherencias politicas
derivadas de la existencia de la dictadura para defender simple y llanamente la fuerza

formal inmanente de las obras (Marzo y Mayayo, 2015)

Cristino de Vera, quien sufrio la muerte a su alrededor en la posguerra, tendra también

Fig. 162: Flor Oxido rojo, 1987. José Maria Sicilia

Fuente: MNCARS. Recuperado el 23 de abril 2025, de: https://www.museoreinasofia.es/exposiciones/jose-maria-sicilia-
pinturas-1987
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la muerte muy presente y se convertira en una constante en su obra . Cristino de Vera
viene a significar, como expresa Salas Lamamié, “el paso del tiempo, el caracter fugaz de
la vida, la belleza inexorable de la muerte, el conocimiento de uno mismo en el marco de
esta angustia existencial y el fin Gltimo de toda vida humana, la muerte” (Salas Lamamié

de Clairac, 2001, p. 118)

En esta linea encontramos también a José Hernandez. El concepto de vanitas estara
muy presente en sus obras, la idea de insignificancia, vacuidad, inutilidad de los placeres
mundanos frente al irremediable destino de la muerte se proyecta en obras como In ictu
oculi (1985), inspirandose en la iconografia escatologica barroca de la muerte: bodegones
con objetos organicos e inorganicos, animales y plantas que intercambian sus formas,
huesos, craneos, larvas, insectos, mascaras, velas, libros...(Chirivella Bonet, Arenas

Orient & Pedraza Martinez, 2015, p. 27)

En 1984, Carmen Giménez sefalaba la necesidad de replantear una politica del arte en

Fig. 163: Craneo y Toledo, 1985. Cristino de Vera

Fuente: Fundacién Cristino de Vera - Espacio Cultural CajaCanarias. Recuperado el 23 de abril 2025, de: https://www.
fundacioncristinodevera.org/coleccion/craneo-y-toledo/3
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un contexto en el que el arte politico habia dejado de estar en auge. Sin embargo, no hay
que olvidar que esta transicion fue lenta, los artistas se encontraban ain condicionados
por sus antecedentes historicos. El arte empieza a tomar parte. El artista se encuentra
poco a poco cada vez mas comprometido con la sociedad y el arte asume una funcion
social. Emergen practicas alternativas en la esfera publica cuyo fin es la transformacion y
democratizacion social, alejadas del alineamiento propio de las politicas culturales de la
postransicion y de la institucion del arte (Pujals, 2004). También se empiezan a establecer

asociaciones y colectivos para la creacion artistica, asi como, visiones individualistas.

En este sentido, encontramos la obra de Miquel Barcel6 quien a finales del aho 1987 se
trasladé a Mali (Africa), una experiencia que marcara su trayectoria posterior. En Africa,
Miquel Barcel6 trabajé con la sugestion de fisuras y sinuosidades, y consiguié imagenes
de un gran lirismo que contindan reflexionando sobre el espacio y el tiempo, y sobre la
transformacion permanente de la materia. En la obra Une poignée de terre (Un pufiado de
tierra), (1989) se aprecia la herencia de sus primeros paisajes, unos paisajes espirituales
de gran fisicidad que ahora son también imagenes de la ausencia. La pintura crea una
membrana de relaciones organicas entre el color, la luz y la sombra que confiere a la
obra la memoria del tiempo, de la vida y la muerte, de lo mas esencial de la existencia

(Solans, s. f.).

Ademas, Espana, que no era ajena a los acontecimientos ni hechos que ocurrian Mas Alla
de sus fronteras tomara parte. Esta combinacion de, por una parte, el papel o compromiso
que el artista tomaba con respecto a su sociedad, y un auge en la representacion de la
realidad cotidiana, nos da como resultado una representacion de la muerte en el arte
con un marcado caracter activista, de mensajes persuasivos y politicos. Sin embargo,
mas visible fuera de las fronteras. Como contrapunto, se financian instituciones para
el mercado del arte contemporaneo, encabezadas por la feria ARCO. Este hecho es
consecuencia de la influencia de la reconversion industrial y del liberalismo pleno en
el ambito artistico de signo elitista y burgués (Lopez Cuenca, 2004). No obstante,
como deciamos, los artistas no son ajenos a los acontecimientos que se producen

tanto dentro como fuera de sus fronteras. Ademas, recordemos que muchos de los
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Fig. 164: In ictu oculi Il, 1985. José Hernandez

Fuente: Chirivella Bonet, M., Arenas Orient, C., & Pedraza Martinez, P. (2015). Catélogo exposicion José Hernandez. Consorcio de
Museos de la Comunidad Valenciana (p. 91)

Fig. 165: Une poignée de terre (Un puiiado de tierra), 1989. Miquel Barceld

Nota: Técnica mixta sobre tela. 230 x 285,5 cm.
Fuente: Caixaforum. Recuperado el 23 de abril 2025, de: https://coleccion.caixaforum.org/obra/-/obra/ACF0154/Unpunadodetierra
Fotografia: © Miquel Barceld, VEGAP, Barcelona, 2023
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“artistas espanoles que luego serian representantes del movimiento espanol informalista
y abstracto, durante su formacion, vivieron y viajaron al extranjero, donde pudieron ver

de primera mano el arte que se hacia en Europa” (Ciscar, 2006, p. 8).

Internacionalmente estas décadas van a estar marcadas por la caida del Muro de Berlin
en 1989, el fin de la Guerra Fria, la disolucion de la Union Soviética en 1991, el triunfo del
capitalismo, el colapso de Yugoslavia y las guerras que se desencadenaron en la region
de los Balcanes. En Oriente Medio se desarrollaron las guerras de Iran e Irak y Libano, la
Guerra del Golfo Pérsico. Estos conflictos étnicos y territoriales resultaron en una serie
de atrocidades y genocidios que conmocionaron a la comunidad internacional y llevaron a
intervenciones militares lideradas por la OTAN. En Africa no podemos olvidar las tensiones
y guerras por el control de zonas diamantiferas, dando lugar a la guerra de Angola, el
genocidio de Ruanda donde en 1994 cerca de un millon de personas, mayoritariamente de
origen tutsi, moria exterminada a manos de los extremistas hutus, sin que la comunidad

internacional hiciera nada para impedirlo (Marzo y Mayayo, 2015, p. 472).

Con las guerras y los asesinatos que dia a dia ocupaban los informativos se reavivan
los horrores, el miedo a la muerte, la imagen de la muerte, el desastre y la inquietud
en la sociedad se vuelve presente. A estos temores se sumaran otros como el miedo
a la muerte por hambre. Etiopia se vio castigada por la sequia y mas de un millon
de etiopes moriran a causa de este hecho a principios de los 80. Al igual sucede con
la rapida extension del virus VIH-sida, que se llevara la vida de millones de personas
que no contaban con acceso a los farmacos retrovirales occidentales. Ademas, durante
la das décadas de los 80 y 90, Espana también se enfrentd a desafios significativos,
destacando el terrorismo de ETA que han abordado artistas como Omar Jerez a través

de la performance, homenajeando las victimas.

Podemos decir que la representacion de la muerte en el arte actla, junto a otros
motivos, como precursora del arte politico en tanto que las muertes que se producian
por diferentes causas: guerras, asesinatos, genocidios, epidemias o atentados, eran

tematicas que se trataban en las obras artisticas de su tiempo. Gracias a la apertura
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Fig. 166: Performance paseando un caddver de ETA por las herriko tabernas de San Sebastidn, 2013. Omar Jerez

Fuente: El Confidencial. Recuperado el 15 de noviembre 2025, de: https://www.elconfidencial.com/cultura/2013-05-03/omar-jerez-
pasea-un-cadaver-de-eta-por-las-herriko-tabernas-de-san-sebastian_495503/

politica, el arte paso a representar con libertad los temas que preocupaban a la sociedad.
Sin embargo, aunque la apertura es evidente, en Espana sigue pendiente una deuda con
la honra publica de los caidos del bando republicano durante la Guerra Civil espafola
donde los familiares siguen condenados a reprimir su dolor. “La fase de duelo es negada
incluso después de la muerte del dictador en 1975.” (Lapena-Gallego, 2020, p.886). No
sera hasta el afo 2000 cuando el Gobierno de Espana conforme la Asociacion para la
Recuperacién de la Memoria Historica (ARMH) y solo afios después, la Ley de Memoria
Historica para restaurar la memoria de los vencidos. Por el contrario, la gestion y
demas procesos para la identificacion y proteccion de los restos destacan por un pobre
presupuesto. En este marco surgen artistas que se hacen eco de la problematica social y
generan obra artistica como reaccion ética. Entre ellos encontramos a Marcelo Exposito

y Carlos Suarez.

Marcelo Exposito reflexiona sobre la memoria histérica de la Guerra Civil y el franquismo

en varios trabajos como Los demonios familiares pertemneciente a la serie Los libros

347



La muerte disefiada: representacion e invisibilidad de la muerte en practicas artisticas en Esparia (1975-2025)

por las piedras (1990-1991) o [43.353 (los ojos no quieren estar siempre cerrados). Un
trabajo de instalacion video y video monocanal de Marcelo Exposito (Fig. 167). En este
ultimo, el titulo nos avecina la accion que realizé en 2008 la Plataforma de Victimas de
Desapariciones Forzadas por el Franquismo donde hizo entrega al Juez de la Audiencia
Nacional espanola Baltasar Garzon de varias listas que compendiaban un total de de
143.353 nombres de personas cuya desaparicion durante la Guerra Civil y los primeros

anos de la dictadura militar se podia acreditar. El propio autor afirma que:

Cuando una fosa comun se excava, cuando el cadaver de un desaparecido en Espafa se
exhuma, una poderosa imagen se materializa. Las imagenes mostradas con frecuencia
en reportajes televisivos, en cronicas periodisticas o de estilo literario o artistico,
suelen poner el énfasis en la sacudida emotiva que desencadena en las personas el
encuentro con un familiar hecho desaparecer. Es una forma de buscar la empatia
del espectador o del lector mediante la identificacion sentimental con las familias
afectadas durante sesenta o setenta afios por los crimenes sobre los que se fundo
la dltima dictadura militar espanola. Pero conviene no dejar de observar la forma en
que comlnmente se describe el proceso de localizacion de fosas y se documenta una
exhumacién en los canales de informacion de los que se han dotado las numerosas
Asociaciones por la Recuperacion de la Memoria Historica surgidas en todo el pais:
por un lado, los datos se organizan y se expresan por lo general con empecinada
exhaustividad enumerativa y las imagenes documentan casi con distanciamiento y

frialdad. (Exposito, 2010, p. 2)

Este proyecto, por lo tanto, pone en cuestion las relaciones entre las imagenes y la politica
proponiendo investigar sin restricciones de qué maneras las representaciones artisticas
constituyen y pueden buscar constituir momentos y articulaciones materiales especificas
de conflictos sociales, politicos y economicos. “Opera mediante desplazamientos
semanticos entre conceptos e imagenes: entre el anonimato de las tumbas NN donde
aln se encuentran masivamente las victimas del genocidio franquista y la ampulosidad
del senalamiento de los restos del Patron de Espana” (Exposito, 2010, p. 9). En la misma

linea, Suarez (2022) describe su obra Losa del tiempo como:
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Un trasiego entre la memoria y la democracia, la necesidad de sentarnos a dialogar, pero
sin olvidar a tantas victimas que se quedaron sin voz, a las que no les dieron ninguna

oportunidad de conversacion sino el ruido fratricida de las balas (2022, parr. 3).

Aunque Aliaga (2011, p.15), Marzo (2015, p.435) coinciden en que proliferan obras como
reaccion a la Memoria Histérica, como las que acabamos de ver, el campo de las artes
plasticas destaca como la mas minoritaria entre la literatura, el cine o la television. No
debemos olvidar que el arte espanol durante la transicion estaba controlado por el

gobierno estatal, quien predicaba la premisa del olvido.

Juan Vicente Aliaga (2011), 2 modo de critica, sostiene que “lo que algunos todavia no
quieren ver. Pensar el pasado y la historia reciente; recuperar politicamente la memoria
histérica desde el trabajo artistico” (p. |5). Seria a partir del ano 2000, a raiz de la Ley
de Memoria Historica que comentabamos anteriormente, cuando se empezaran a crear

mas obras de arte en este sentido. Ejemplo de ello son las obras de Fernando Sanchez

Fig. 167: 143353 ojos no quieren estar siempre cerrados, 2010. Marcelo Expdsito

-
ps : . N R
o ﬂ ‘h," ¥ 1}_@. - -

Fuente:MNCARS. Recuperado 6 de enero 2023, de: https://www.museoreinasofia.es/coleccion/obra/143353-0jos-no-quieren-estar-
siempre-cerrados
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Castillo con Sindrome del Guernica en 2012, Rogelio Lopez Cuenca con Mdlaga 1937 en
2007, Ana Navarrete con Nadie se acuerda de nosotras mientras estamos vivas. Muerte,

represion y exilio en 2010 y, mas actual, Carlos Suarez con Losa del tiempo en 2023.

Como contrapunto encontramos el avance en estas décadas de las nuevas tecnologias
en general, no solo aplicadas a las telecomunicaciones, electrénica. sino también en
otros campos como la biotecnologia y manipulacién genética. La ciencia pondra en
entredicho ciertas cuestiones morales a raiz del primer bebé probeta nacido en Gran
Bretana en 1978, el primer programa de maternidad subrogada, el primer mamifero

clonado a partir de una célula adulta o el proyecto de la oveja Dolly en 1996.

Al hilo de estas cuestiones morales, Paloma Navares con su obra Luz del pasado (1994)
trata el problema del aborto en Espana, el cual fue un tema tabd, silenciado por el peso
de la moral catodlica y la represion franquista. El aborto, en su complejidad emocional,
fisica y social, es también una experiencia ligada al limite entre la vida y la muerte. En

Fig. 168: Losa del tiempo, 2023. Carlos Suarez

Fuente: Sitio web Carlos Suarez. Recuperado 26 de agosto 2024, de: https://carlossuarez.eu/losa-del-tiempo/
Fotografia: Marcos Morilla
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esta obra, la artista no presenta respuestas, sino espacios abiertos de reflexion, donde
la muerte no es unicamente el final, sino también un simbolo de pérdida, de lucha y de
reconstruccion de la memoria ya que las mujeres que interrumpian su embarazo eran

invisibilizadas, estigmatizadas o incluso criminalizadas.

Recapitulando podriamos decir que, a comienzos de este periodo encontramos que
primaba un arte informalista, donde se acogia la tematica de la muerte. Mas tarde y
debido a las cuestiones politicas de la transicion, y en plena posmodernidad en el ambito
europeo, el arte en Espafna derivd hacia manifestaciones de caracter social y politico,
donde la muerte era representada a partir de obras denuncia del discurso posmoderno.
También desde el punto de vista conceptual y posconceptual o a partir de los nuevos
medios artisticos o fusiones de estos, como la instalacion, el videoarte, la instalacion,
fotografia. la representacion de la muerte estaba presente. Es decir, la representacion
de la muerte en el arte seguia produciéndose adaptandose a las nuevas formas y
problematicas del contexto. Aunque, al inicio de la democracia se intentd establecer
desde las instituciones un arte espanol mas centrado en venderse como marca Espaha

idealizado, individualista y apolitizado.

Aunque la muerte aparecia relacionada con los problemas sociales, y no ya como
cuestion mas filosofica como aparecia en algunas obras informalistas. También hay que
decir, que si bien la muerte o conceptos relacionados, como acabamos de mencionar,
aparecian, este no era uno de los temas recurrentes de la época. Aunque si las causas
de produccion de representaciones sobre la libertad y exaltacion de la vida estaba
generado inherentemente por dictadura, represion y las muertes que se produjeron,
quizas como forma de evasion de la muerte y la represion. Aunque anos mas tarde,
este duelo no pasado lo vendran a recuperar las obras que intentaran recuperar la
memoria de las victimas de aquella época. Por otro lado, también hubo un esfuerzo
por deconstruir el discurso de la Espana de la transicion en favor de obras que hilaran
un argumento coherente con referencias teoricas, historicistas, es decir, ligar las obras
con interpretaciones visuales interdisciplinares de cuestiones sociales, antropolodgicas o

culturales.
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2.3.3LOS 90

Si en los anos 80 habian predominado ideas estéticas preocupadas fundamentalmente
por el aspecto formal, en los anos 90 esto comenzara a cambiar de rumbo hacia obras
donde la argumentacion teorica cobrara una gran relevancia, asi como hacer participe
al espectador de la propia obra. Marzo y Mayayo (2015) apuntan que la década perdida,
refiriéndose a los 80, impulsara una gran renovacion en el panorama joven creativo con
artistas como Ignasi Aballi (Fig. 169) o Pedro Garcia Romero que dotan a sus trabajos de
articulacion tedrica, siendo sus obras, a menudo, meras consecuencias de sus procesos

de investigacion (p. 540).

Segun Espejo (s. f.), el trabajo de Aballi se enmarca en una linea conceptual y antiformalista

de los anos ochenta, donde el arte:

seguia arraigado a las practicas postexpresionistas y abstractas, nacian nuevas
preocupaciones por reducir la pintura al concepto. Una tendencia, que corresponde a su
vez al apogeo de la conjuncion formada por la produccion industrial y el consumo masivo,
por la cibernética, por la teoria de la informacién y que es contemporanea a los primeros
mircroordenadores que introducen, en la practica artistica, el almacenamiento de datos,

la clasificacion y la idea de fichero. (p, 1)

Con la llegada de internet, los "artistas se encuentran en una negociacion entre lo local
y lo global, la linea entre ambos sitios se desdibuja, al igual que la relacion entre lo fisico

y lo virtual” (Baigorri,2010, p. 191)

Como se puede observar, Aballi emplea como procedimiento artistico la practica de
archivo, la recoleccion y clasificacion y son estos procedimientos los que generan las
obras en cierto modo. “Su obra se define como una superficie de almacenamiento de
datos. Pinturas, esculturas, fotografias, videos e instalaciones estan llenas de trayectos,
acciones, argumentos o porcentajes” (Espejo, s. f. p. 4). Como vemos en la siguiente

imagen, la muerte aparece en el proyecto Listados comenzado en los anos 90. La muerte
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se ve representada con ese nuevo aspecto meramente conceptual, donde ya apunta el

autor a su nuevo caracter invisible.

Pedro G. Romero quien también trabaja con el archivo analiza sucesos historicos, la viday la
circulacion de imagenes, la iconografia sacramental, el gesto iconoclasta de las vanguardias
artisticas del siglo XXy el arte moderno, el flamenco, los conceptos e imaginarios sobre
las culturas populares, la economia, las politicas culturales ylas formas de especulacion

urbana (Figs. 170y 171).

Su permanente reflexion sobre el uso y administracion ideoldgica de las imagenes se articula
en torno a algunas cuestiones fundamentales: ;Al servicio de quiénes y a qué intereses
responde la construccion de laimagen, su visibilidad o invisibilidad en contextos especificos,
su apropiacion, capitalizacion y reaparicion en el tiempo? ;Qué roles desempenan las clases
culturales en tanto productoras y/o reproductoras de imagenes que son insertadas en la

practica artistica contemporanea? ;Qué potencia o capacidad de activacion tiene la gestion

Fig. 169: Listados (invisibles), 1998-2015. Ignasi Aballi

victimas invisibles
Fronteras invisibles

ser invisible

Mujeres invisibles
poder invisible
hacerse invisible
ninos invisibles
hombre invisible

guerra invisible
amigos invisibles

pared invisible
enemigo invisible
muerte invisible
gente invisible

fotos invisibles

Fuente: spanishpavilion_2022. Recuperado 29 de agosto 2024, de: https://www.instagram.com/p/Cb9atOJDF49/
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politica de esas imagenes en un campo cultural que redefine constantemente a sus agentes,

incluido el museo como espacio publico?*’

Pedro G. Romero utiliza la representacion de la muerte en sus piezas artisticas no como
un fin en si mismo, sino como una herramienta critica para explorar las estructuras
simbolicas, politicas y culturales que la rodean. Su trabajo no aborda la muerte desde
una perspectiva morbosa o tragica, sino como un fenomeno cultural profundamente

codificado, vinculado al poder, la memoria, el ritual y el arte popular.

2.3.4 MUERTE Y FEMINISMO

El feminismo ha sido otra de las tematicas en auge de la década de los 90 donde la
muerte se entrecruzan. La representacion de la muerte en el arte feminista no busca
sublimar la muerte, sino politizarla, denunciarla, y construir memorias desde la justicia

afectiva.

El arte feminista se ha tenido que enfrentar a la representacion histérica del cuerpo
femenino como objeto pasivo (las clasicas mujeres muertas en la pintura: Ofelia, la
martir, la suicida bella). Las artistas feministas desmontan estos clichés y reclaman
una representacion del cuerpo muerto como simbolo de resistencia, de memoria o
de violencia estructural. El feminismo propone formas no patriarcales del duelo, mas

comunitarias, rituales, afectivas.

En la obra Tulipanes blancos para el suicidio de Lucrecia (1991) de Paloma Navares (Fig.
172), encontramos Lucrecia (1537) de Lucas Cranach, quien se quito la vida incapaz de
soportar el deshonor de una violacion, rindiéndole homenaje como simbolo tragico de

una moral tiranica que castiga a la victima en lugar de al agresor.

49 Mas informacién: https://www.museoreinasofia.es/exposiciones/pedro-g-romero
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Fig. 170: El Fandango de la Bomba. Pedro G. Romero

Fuente: VV.AA (2022) Mdquinas de trovar. indices, dispositivos, aparatos. Museo Nacional Centro de Arte Reina Sofia. Recuperado 19
de abril 2024, de: https://www.museoreinasofia.es/sites/default/files/pedro-g-romero-espanol.pdf

Fig. 171: Faltan, 1993-1995. Pedro G. Romero

Fuente: VV.AA (2022) Mdquinas de trovar. Indices, dispositivos, aparatos. Museo Nacional Centro de Arte Reina Sofia. Recuperado 19
de abril 2024, de: https://www.museoreinasofia.es/sites/default/files/pedro-g-romero-espanol.pdf

355



La muerte disefiada: representacion e invisibilidad de la muerte en practicas artisticas en Esparia (1975-2025)

Navares rinde homenaje a Lucrecia, apropiandose de una imagen creada por otro
artista, eligiendo una representacion que recuerda a un dibujo o grabado, caracterizada
por la ausencia de color. Situa su retrato sobre un fondo de tabla pintado de negro, una
referencia deliberada a su uso en la historia de la pintura, historia de la que tantas veces
se ha nutrido el arte. El negro del fondo aporta dramatismo a la escena y permite que el
pedestal, el florero y el ramo de tulipanes blancos cobren protagonismo, acentuando la
tridimensionalidad de la instalacion. Al elegir el tulipan blanco, simbolo de paz, pureza y
bondad, Navares honra a una figura femenina rescatada de la historiografia, devolviéndole
visibilidad y presencia a través de esta obra e invirtiendo el rol secundario de la mujer

en los relatos a los que aluden.

Ana Navarrete explora la identidad de mujeres republicanas silenciadas que actuaron como
agentes de cambio politico y social en tiempos de la Il Republica, la Guerra Civil y el exilio. Se trata
de un proyecto work in progress que se conforma a partir de biografias e imagenes en un orden

temporal, donde se puede colaborar de forma abierta a través de su formato digital en Internet.

Fig. 172: Tulipanes blancos al suicidio de Lucrecia, 1991. Paloma Navares

“
-
:

Instalacion. Panel negro, fotografia de pintura antigua, peana con florero con tulipanes, luz. 200 x 250 cm.

Fuente: Catdlogo exposicion de Paloma Navares, El vuelo 1978-2018, del 31-10-2020 al 28-02-2021 en MUSAC Museo de Arte
Contemporaneo de Castilla y Ledn. Recuperado 19 de abril 2024, de: https://musac.es/FOTOS/VISITAS_GUIADAS/PALOMA%20
NAVARES Gu%C3%ADa%20de%20sala_DEF.pdf
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Fig. 173: Nadie se acuerda de nosotras mientras estamos vivas. Muerte, represion y exilio (1931-1941), 2010. Ana Navarrete

alsluya ds las
republicanas
que diaron
su vida porla
libertad

Nota: obra en Internet, monitor y lona, medidas variables, 2010.
Fuente. Universidad Carlos 32 Madrid. Recuperado 6 de septiembre 2024, de: https://humanidadesdigitales.uc3m.es/files/original/9
637f16€827f97534dca2c70ad19ee8852f3e606.png

Otra obra en relacion a muerte y feminismo es Mds muertas vivas que nunca® de
Marta de Gonzalo y Publio Pérez Prieto. Una instalacion en la que se proyecta un video
donde una joven mujer muerta habla desde la muerte esperando que los vicios puedan
hacer rectificar en sus sociedades. Esta mujer fue una de las 4.000 personas fusiladas en
la Plaza de Toros de Badajoz a partir del 14 de Agosto de 1936, dia de la toma de la ciudad
por las tropas franquistas durante la Guerra Civil. Muchas artistas denuncian la muerte
como el resultado de violencias estructurales: feminicidios, violaciones sistematicas,
abortos clandestinos, violencia obstétrica, exclusion sanitaria, suicidios por acoso, no

mostrando el cuerpo, sino su ausencia.

50 Véase: http://martaypublio.net/es/mas-muertas-vivas-que-nunca/ Recuperdado el 6 de Septiembre de 2024
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Fig. 174: Mds muertas vivas que nunca, 2002. Marta de Gonzalo y Publio Pérez Prieto

Nota: Instalacion: Proyeccion DV 7’ en bucle y sillon de poliéster con sonido sincrénico incorporado. Espacio de documentacion,
2002
Fuente: Sitio web Marta y Publio. Recuperado 19 de abril 2024, de: http://martaypublio.net/es/mas-muertas-vivas-que-nunca/

2.3.5 CAMBIO DE MILENIO Y NUEVOS TERRORES

Durante decadas, el terrorismo de ETA marcaba la vida politica del pais. Las cadenas
de television acostumbraban a interrumpir la programacion para contar los atentados
perpetrados por la banda terrorista, donde segin la. Victimas del Terrorismo, los
miembros de ETA mataron a 856 personas e hirieron a centenares mas®'. Sin embargo,
el Il de septiembre de 2001 —conocido como |1-S o 9-11, fecha designada segun la
costumbre estadounidense de anteponer el mes al dia— marco el inicio del trauma del
nuevo milenio: el terrorismo global. Como senala Borradori (2003), aquel dia “desperto
los fantasmas del pasado, pues el |1-S acabd con el sentido de seguridad que habia traido
el fin de la Guerra Fria” (p. 83). Y, como no podia ser de otra manera, “se empieza

contando a los muertos” (Canetti, 2017, p. 328). Hoy, el recuento de victimas nos parece

51 Mas informacion en BBC: https://www.bbc.com/mundo/noticias-internacional-43985393. Recuperdado el 1 de Noviembre de
2025
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un procedimiento habitual, pero Canetti ya advirtié cuanto de inhumano conlleva este
acto. Contabilizar, explica, despoja a la muerte individual de su dignidad, convirtiéndola

en un simple numero.

El I1-S sera una fecha dificil de olvidar, no solo por la cifra cercana a 3.000 muertos ni
por ser el mayor atentado de la historia, sino por el impacto que causaron las muertes
en directo y la omnipresencia de las camaras, que crearon un colapso conceptual tan real
como mediatizado (Castro Flérez). Borradori (2003) apunta que “fue nueva la presencia
de las camaras y de los medios que hicieron de un hecho local al mismo tiempo un
acontecimiento global y a la poblacion mundial en su conjunto la convirtieron en testigo

ocular pasmado” (p. 57).

Asi, estos autores coinciden en que lo mas trascendente no fue tanto el atentado en si
y su magnitud, sino la mediatizacion que lo roded. Las tecnologias, con su capacidad de
transmitir imagenes de inmediato, impactaron directamente en el imaginario colectivo
mundial. Fontcuberta (2020) resume esta transformacion afirmando que “no es que
ese nuevo mundo vaya a tener un impacto tremendo sobre la imagen, sino que es

precisamente la imagen lo que va a constituir la fibra principal de ese mundo” (p. 31).

Canetti destaca que lugar, fecha, generales y nimero de muertos son elementos cruciales
cuando quien mata busca notoriedad histérica. Borradori ahade que esos datos sirven
a las partes involucradas para sus propios fines: “La eleccion de una fecha, 9/11, como
nombre para los atentados, tiene por objeto atribuirles monumentalidad historica, lo cual
sirve a los intereses a la vez de los medios occidentales y de los terroristas” (Borradori,
2003, p. 49). En este sentido, los atentados yihadistas en Nueva York y Madrid cumplen

con todos estos requisitos.

Sin embargo, lo que realmente sobresale en estos ataques es el poder del simbolismo. El
peso simbdlico de los atentados fue brutal y constituyo su principal fuerza, situandose en
otra dimension: la de lo simbdlico. Lopez Pérez lo senala en su articulo /1S: una batallada

jugada en el campo de lo simbdlico: “Los danos materiales se podian recomponer, pero lo
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simbolico se hace pregnante” (2022). Borradori (2003) anade que “esto ocasiona una
disrupcion en un mundo en el que aparentemente esta todo controlado. El 9/11 tiene
un impacto en nuestra comprension del mundo y de nosotros mismos” (p. 27). A partir
de entonces, se vivid en un estado de alerta constante. Y, pese a ello, solo cuatro anos
después se repetirian atentados similares en el ambito geografico de nuestro estudio. En

términos simbodlicos, 911 dias tras el 9/11.

No fue hasta el |1-M que se pudo comprender y sentir plenamente el sufrimiento de
los neoyorquinos. El ambiente, el olor, la incertidumbre y el sonido incesante de las
sirenas, que dificilmente traspasaron las pantallas y los medios graficos, fueron vividos
de primera mano por los madrilenos, quienes experimentaron el terror que ya habia
sacudido América. Sierra, Albarran y San Martin (2016) expresan que “tras las masacres
de Madrid senti mas ira de la habitual en estos casos, lo que resulta bastante ldgico habida
cuenta de que soy de Madrid” (p. 185). Anaden que este sentimiento fue compartido por

muchos en Occidente, pues podria haber sido su propia ciudad.

Nueva York, Washington, Pensilvania y Madrid estaban mas cerca que nunca. Los atentados
estaban estrechamente conectados, no solo por sus autores comunes, sino también por
su fuerte carga simbodlica. Todos ocurrieron en un dia |l, y cuatro de ellos —en este
caso, trenes— sembraron el panico en la sociedad occidental. Sin olvidar otros atentados
posteriores, como el 7-] en Londres, también en transporte publico durante hora punta,
o el atentado a Charlie Hebdo en Paris por sus caricaturas del profeta Mahoma.

Una vez mas, el terror a la muerte se manifestaba claramente. Al Qaida y Bin Laden,
responsables de los ataques, difundieron su autoria a través de un video que los medios
replicaron. Sin embargo, no fue hasta 2011 cuando los Navy Seals, en nombre de Estados

Unidos, localizaron y mataron a Osama bin Laden.

Pero, pese al auge de la imagen y la produccion mediatica, no hubo ninguna imagen
publica del cadaver de Bin Laden. Estratégicamente, se ocultd la imagen de la muerte
para evitar que los simpatizantes de Al Qaida la usaran. Martel (2021) destaca que

“segun las fuentes oficiales, su cuerpo fue arrojado al mar para impedir que su sepultura
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se convirtiera en un lugar de culto” (parr. I1). De nuevo, el factor simbdlico fue crucial,
pero por omision. Como senala Canetti (2017), “quien quiere proscribir la muerte debe,

necesariamente, negar todo honor y prestigio a quien mata” (p. 328).

Fijemonos en la enorme importancia que tiene la representacion y la imagen en estos
momentos, tanto cuando se muestra como cuando se oculta. Este periodo estuvo

marcado por el terrorismo, la crisis econdmica y el auge del arte politico.

2.3.6 LA REVOLUCION DIGITAL

El nuevo milenio comenzaba con un apabullante despliegue de medios que anticipaban
el profundo impacto que la tecnologia tendria en nuestras vidas. Superado el temido
efecto 2000, la primera década del siglo XXI se caracterizé por un desarrollo
acelerado en todos los sectores, especialmente en la tecnologia, la medicina, la
ingenieria y las comunicaciones. Estos avances, orientados a mejorar la calidad
y esperanza de vida, se reflejan claramente en las estadisticas de mortalidad en

Espana desde 1975 (Instituto Nacional de Estadistica, s. f.).

Ademas, el progreso en medios digitales y tecnologicos no solo ha incrementado la
calidad de los productos, sino que también los ha hecho accesibles para un publico
cada vez mas amplio. La facilidad de uso de los dispositivos de creacion de imagenes
ha democratizado su manejo, permitiendo que personas sin conocimientos especificos
puedan utilizarlos. La mayor demanda, junto con las mejoras técnicas, ha abaratado

estos dispositivos y reducido notablemente los tiempos de produccion.

La instantaneidad se convierte asi en un factor clave que, junto con los nuevos medios de
comunicacion, ha multiplicado exponencialmente la creacion de imagenes hasta niveles
insospechados. “Parece obvio que padecemos una inflacion de imagenes sin precedentes”
(Fontcuberta, 2020, p. 8). En esta linea, Meana-Martinez (2017) coincide, sehalando que la

“circulacion masiva de imagenes cargadas de representaciones de muertes por violencia
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en los mass media raramente nos permite enfrentarnos a la muerte sin adornos, ruidos
y complementos...” (p. 317). En el contexto de la globalizacion, con sus imperativos
digitales, la muerte como ultima frontera de la virtualizacion esta también amenazada.
Esto no significa que desaparezca, pero se vuelve insignificante. Es simplemente otro
hecho en un mundo de sombras y apariencias regulado por la fuerza normativa de lo

factico (MieBgang, 2008, p. 28).

Aunque MieBgang se refiere a otra region, su reflexion evidencia como la tecnologia
implica una creciente desmaterializacion en todos los ambitos. Fontcuberta (2020) lo
confirma al afirmar que “todas las facetas de la vida, de las relaciones personales a la
economia, de la comunicacién o la politica, se han visto sacudidas por completo: el
mundo se ha regido por la instantaneidad, la globalizacion y la desmaterializacion” (p. 31).
Este fendmeno supone un nuevo modo de representacion que prescinde de la

materialidad.

Mientras que por un lado esta tecnologia de la desmaterialidad produce una sensacion

de liberacion, por otro implica pérdida y distancia. Meana-Martinez (2017) observa

C6 La circulacion masiva de imagenes cargadas
de representaciones de muertes por

violencia en los mass media raramente nos

permite enfrentarnos a la muerte sin adornos,

ruidos y complementos... 99

(Meana-Martinez, 2017, p. 137)
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que “las imagenes creadas sobre pantallas producen un filtro y un distanciamiento de
nuestra construccion mental” (p. 317). De modo que, sin materia ni cuerpo, se diluyen
las fronteras entre lo real y lo ficticio. El exceso de imagenes e informacion, lejos de
acercarnos a la realidad, termina por alejarnos, generando un efecto rebote que actua

como un velo.

Lainteligencia artificial representa la Ultima etapa de este desarrollo, donde la desmaterialidad
es su esencia. Algoritmos que sustituyen la inteligencia humana crean mundos virtuales
paralelos al fisico, donde, paraddjicamente, la inmortalidad si parece posible. Este fenémeno
es especialmente relevante en el analisis de la imagen de la muerte en el arte, pues

redefine tanto su concepcion como su impacto. En palabras de Walter (2019):

La tecnologia de los smartphone hace que ya no tenga que ir a un lugar
especial —mi terminal PC— para encontrarme con mis muertos; estan alla
donde mi teléfono esté, es decir, en todas partes. Los muertos ya no estdn
recluidos. Por otra parte, dirigirse a los muertos online (pulsando las teclas
y publicando online) no es diferente a dirigirse a ellos cuando estaban vivos,
a diferencia del habla (en voz alta a nadie) o de escribir una carta (sin una
direccion a la que enviarla). Varios mensajes reflejan esto, lo que indica al
menos una suerte de creencia en que el muerto de alguna manera esta
recibiendo el mensaje; el ciberespacio sustituye o aumenta el cielo como
la casa insondable del fallecido. Mas inquietante aun, ciertas aplicaciones
permiten a los muertos seguir enviando felicitaciones programadas (como
las de cumpleanos) a quienes aman; los mensajes del ciberespacio son,

literalmente, mensajes desde la tumba (p. 185).

El arte digital y los NFT (tokens no fungibles) reformulan asi el concepto de inmortalidad,
permitiendo que obras vivan en la blockchain, independientes del soporte material,
ampliando la idea de Horacio de Non omnis moriar (no moriré del todo) en la era

tecnoldgica.
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2.3.7 MUERTEY ENFERMEDAD

No debemos olvidar que la muerte y la enfermedad han acompanado a la humanidad
a lo largo de toda su historia. En el siglo XIV, la Peste Negra se convirtio en una de las
pandemias mas mortiferas registradas; en el siglo XIX, el colera se extendié por todo el
mundo; Yy, ya en época mas reciente, el VIH-SIDA y la COVID-19 han marcado nuestro

tiempo (France 24, 2020).

Por ejemplo, el VIH dejo una profunda huella en las ultimas décadas del siglo XX y su
impacto ha sido reflejado en el arte por creadores como Nan Goldin. Segun Zurro
(2022), Goldin afirma: “Mis fotografias no son sobre gente que muere, sino sobre las
vidas de los individuos y de como en Nueva York las almas mas libres y creativas morian.
Morian de SIDA” (parr. 9). También el tema ha sido abordado por Alberto Garcia-Alix,

Pedro G. Romero, Pepe Damaso o Pepe Espaliu, entre otros.

En un dialogo con el pasado, Pedro G. Romero retoma la tradicion medieval de las danzas

macabras para denunciar la falta de visibilidad de estas historias. Tal como explica:

Eran los tiempos del sida y se queria reflexionar acerca del vinculo de esa
angustia con la de las lejanas epidemias de la peste, el tifus y el colera, que
tanto impregnaron la iconografia propia de la ciudad de Sevilla. Entonces,
como ahora, se formulaba la cuestion del porqué estas historias de pandemia
estaban ausentes del gran relato histérico, protagonizado por los acuerdos

politicos y las guerras (Romero, 2022, p. 202).

La pandemia de COVID-19 también ha encontrado su reflejo en propuestas artisticas
diversas. En Muertos por COVID en Espana, 105.642 puntos, 105.642 muertos (2021/2022),
Luis Meldn Arroyo plasma en un lienzo acrilico de 100 x 100 cm un registro visual y
numérico de la mortalidad causada por el virus en el pais. Paraddjicamente, en 2019,
cuando los avances cientificos y médicos parecian haber reforzado nuestra seguridad

frente a las grandes amenazas historicas, la humanidad se vio sorprendida por el regreso
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de uno de sus miedos mas antiguos: las pandemias. En ese contexto de incertidumbre,
el arte volvio a erigirse como un medio para comprender y procesar la experiencia
colectiva. Un ejemplo de ello fue el Archivo COVID-19 del Centro de Documentacién del
MUSAC, que recopilé manifestaciones artisticas y objetos culturales surgidos durante la
crisis, incluyendo incluso expresiones de negacionismo. No sorprende que, en un tiempo
de tensiones y visiones encontradas, también aparezcan en el arte contemporaneo

posturas filosoficas como el escepticismo.

Las representaciones artisticas de las pandemias y la muerte revelan como los simbolos,
imagenes y narrativas visuales han evolucionado para capturar la experiencia colectiva
del sufrimiento y la fragilidad humana. A lo largo de la historia, desde las danzas macabras
medievales recuperadas por Pedro G. Romero (Fig. 175) hasta las fotografias de Nan
Goldin o las obras contemporaneas sobre la COVID-19, el arte no solo documenta la
realidad sanitaria, sino que construye un imaginario visual que permite comprender y

procesar el impacto social y emocional de estas crisis.

Estas imagenes actian como vehiculos de memoria, denuncia y reflexion, mostrando
como el temor, la pérdida y la esperanza se entrelazan en un lenguaje visual que
trasciende épocas. Asi, el estudio iconografico de estas obras nos invita a entender
que la representacion de la enfermedad y la muerte es un elemento fundamental para

interpretar como las sociedades enfrentan y resignifican sus traumas colectivos.

2.3.8 FORMAS DE MORIR

Entender la muerte ha supuesto para las sociedades occidentales una necesidad. El
esfuerzo por intentar racionalizar la muerte ha llevado a cuantificar, tipificar, clasificar
y codificar juridicamente las causas del deceso como senala Thomas (1975). Tenemos
datos sobre cuantas personas mueren en el mundo al ano, en paises pobres, ricos, clase
media, hombres, mujeres. En el caso de Espana, el grafico que se presenta a continuacion

muestra la mortalidad entre 1975y 2022, periodo que abarca el presente estudio. En él se
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Fig. 175: Danza n°1,1996. Pedro G. Romero

Nota: Fotografia con alkil sobre madera. Depdsito en Galeria Alarcén Criado.
Fuente: Romero, P. G. (2022). Mdquinas de trovar: Indices, dispositivos, aparatos [PDF]. Museo Nacional Centro de Arte Reina Soffa.

Recuperado 19 abril 2025, de:https://www.museoreinasofia.es/sites/default/files/pedro-g-romero-espanol.pdf

Fig. 176: Muertos por COVID en Espaia, 105.642 puntos, 105.642 muertos. 2021-2022. Luis Melén Arroyo

Nota: 100cm x 100cm. Acrilico sobre lienzo. Work in progress. Fuente: Sitio web Luis Meldn Arroyo. Recuperado 12 octubre 2024, de:
http://luismelonarroyo.blogspot.com/
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aprecia un aumento notable en las cifras de fallecimientos. No obstante, este incremento
debe interpretarse también a la luz del crecimiento poblacional. El grafico, por tanto,
ofrece una fotografia global de la mortalidad en el pais, permitiendo comprender la

preocupacion social en torno a este fenédmeno durante el periodo analizado.

Esta pulsion por cuantificar la muerte ha sido retomada por artistas como Santiago
Sierra en su obra Contador de muerte (Fig. 178). Instalado en la fachada de la sede
central de Hiscox Insurers, una de las principales aseguradoras del distrito financiero de
Londres, el contador LED registraba en tiempo real los fallecimientos que ocurrian en
el mundo, sin distincion de causa. Segun expone Electra Productions (s.f.), comisaria de
la accion, la obra busca recordar la naturaleza transitoria tanto de la vida humana como
del dinero, asi como reflexionar sobre el valor que atribuimos a la vida, la muerte y el
arte, en relacion con el trabajo y la mercantilizacion. Como dato singular, el contador fue
intercambiado por una podliza de seguro pagadera unicamente en caso de fallecimiento

del autor durante el periodo de exhibicion.

El Instituto Nacional de Estadistica (INE) también recoge de forma sistematica los
motivos de defuncion: homicidio, infanticidio, parricidio, matricidio, uxoricidio, regicidio,
asesinato, suicidio, asi como enfermedades o accidentes, entre otras categorias (Fig.
179). La estadistica de defunciones se elabora en Espana desde 1858, mientras que el
calculo de tablas de mortalidad comenzo en 1945. Segun el propio INE, la estadistica
de defunciones es uno de los trabajos mas antiguos del organismo y registra tanto el
numero de fallecimientos como las caracteristicas sociodemograficas de las personas
fallecidas. Por su parte, las tablas de mortalidad miden la incidencia de la muerte en una
poblacion con independencia de su estructura por edades, lo que permite analizar su

evolucion temporal y espacial, asi como calcular indicadores como la esperanza de vida.

En este didlogo entre datos, medicina y arte, destaca la obra de Jaume Plensa El Corazén
Secreto, centrada en la concienciacion sobre las enfermedades cardiovasculares, principal
causa de muerte en el mundo. La pieza, una reproduccion anatdmicamente precisa de

venas, valvulas y ventriculos a gran escala —I3 metros de altura, 9,5 de ancho y 150 kilos
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Fig. 177: Grafico defuncién en Espafia todas las edades 1975-2023. Instituto Nacional Estadistica.

Tipo de grafice: | Lineas »| | Nimer de iltimos datos a mesirar (50« [

60,000 —

Fuente: Instituto Nacional de Estadistica. Recuperado 19 abril 2025, de: https://www.ine.es/consul/serie.
do?s=MNP92517&¢c=2&nult=50

Fig. 178: Contador de muerte, 2009. Santiago Sierra

Fuente: Electra producciones. Recuperado 29 febrero 2024, de: http://www.electra-productions.com/projects/2009/DEATH_

COUNTER/overview.shtml
Fotografia: Kallaway
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Fig. 179: Grafico de las 15 causas mds comunes de muerte en Espafia en 2022

Namero de defunciones
Nacional
COVID-19. Virus identificado § 31506
Enfermedades isquémicas del corazon 29.068
Enfermedades cerebrovasculares 24 688
Cancer de bronguios y pulmon 22712
Demencia

Insuficiencia cardiaca

Enfermedad hipertensiva 1
Enfermedad de Alzheimer 13.999
Enf. cronicas de las vias respiratorias inferiores (ECVRI) j 12.311
Cancer de colon 11.142
Diabetes meliitus | 110683
Neumonia B.776
Insuficiencia renal 8:117

Cancer de pancreas 74973

Cancer de mama 6.754

Defunciones Totales, Ambos sexos 464.417

Fuente: Instituto Nacional de Estadistica. Recuperado 19 abril 2024, de: https://public.tableau.com/views/CAUSAS_DE_MUERTE/Das
hboard1?:showVizHome=no&:embed=true

I EEEEEEE———
de peso—, es ademas hinchable. Su objetivo: sensibilizar sobre la prevencion de estas

patologias. Como explica el propio Plensa:

Creo que existe una relacion preciosa entre la ciencia y el arte. Tienen un dialogo
precioso y pueden aportar soluciones. Yo intento hablar del alma, pero el alma sin
cuerpo no existe y creo que toda la labor que hace el mundo médico: enfermeras,
médicos... Este engranaje es fundamental para la poesia, por que sin ella no hay alma

(Hospital Clinic de Barcelona, 2023, 1:55)

Como resumen de este punto, podemos decir que estas inquietudes sobre causas, tipologias,
su cuantificacion y otros datos cientificos también se recogen y trabajan desde el mundo
artistico. Las propuestas artisticas como Contador de muerte de Santiago Sierra o El Corazon
Secreto de Jaume Plensa trasladan esta reflexion al ambito simbdlico y emocional, generando un
didlogo entre ciencia, arte y sociedad. Ambas dimensiones, la objetiva y la creativa, confluyen

en un mismo propdsito: comprender nuestra fragilidad y confrontar el caracter finito de la vida.
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Fig. 180: La instalacion El cor secret (El corazén secreto)
en la Facultad de Medicina UB-Hospital Clinic Barcelona, 2014. Jaume Plensa

Fuente: Clinic Barcelona. Recuperado 22 de julio 2024, de:https://www.clinicbarcelona.org/noticias/jaume-plensa-expone-el-cor-
secret-en-la-entrada-de-la-facultad-de-medicina-hospital-clinic-barcelona-con-motivo-del-dia-mundial-del-corazon

Fig. 181: El cor secret (El corazén secreto)
en Gaskessel (Augsburg), 2014. Jaume Plensa

Nota: Tejido hinchable, material sintético e instalacion sonora, 27 x 27 x 15 m.
Fuente: Universidad de Barcelona. Recuperado 22 de julio 2024, de: https://web.ub.edu/es/web/actualitat/w/el-cor-secret-de-
jaume-plensa-a-les-portes-de-la-facultat-de-medicina-i-ci%C3%A8ncies-de-la-salut-de-la-ub

Foto%raﬂ'a: JUr%en Diemer/Kunstamqunﬁen Museen Auﬁsburﬁ

370



Imelda Campos Izquierdo | 2025

2.3.9 ARTE, SECULARIZACION Y SIMBOLOS
RELIGIOSOS EN LA REPRESENTACION
CONTEMPORANEA DE LA MUERTE

En 1975, la religion aun ocupaba un lugar central en las estructuras de poder. Sin
embargo, con el paso del tiempo, su capacidad de intervencion en la sociedad comenzé
a diluirse progresivamente. Los avances cientificos y técnicos, junto con el desarrollo del
espiritu critico, propiciaron un cambio de mentalidad. A ello se sumo la expansion de un
individualismo competitivo, propio de un mundo en el que la rentabilidad y el beneficio
sustituyeron a los antiguos valores colectivos. En este nuevo contexto, “la salvacion, si
existe, no puede estar sino en el individuo, asi como la muerte es su muerte, que debera

afrontar sin la ayuda de Dios” (Thomas, 1975, p. 183).

A pesar de este marcado proceso de secularizacion, el arte contemporaneo continta
incorporando simbolos y referencias de caracter sagrado. Maria Jesiis Godoy Dominguez
(2016) se refiere a esta paradoja como la condicion sacra del arte contemporaneo
desacralizado, observando en él “la necesidad de conservar un udltimo reducto de
trascendencia justo cuando en todo lo demas ha desaparecido” (p. 220). Esta persistencia
simbolica se manifiesta también en la representacion artistica de la muerte, donde resulta
dificil desprenderse de la tradicion estética heredada, que sigue influyendo tanto en los

motivos como en los lenguajes utilizados.

La obra Reloj y lapida (2004) de Chema Madoz dialoga de forma directa con la persistencia
de lo sagrado y la representacion de la muerte. En la imagen, un reloj de arena encierra
en su parte inferior una cruz que emerge de un pequeino monticulo de arena, evocando
simultaneamente una lapida y un simbolo religioso. En términos visuales, la pieza condensa
el paso del tiempo y su inexorable vinculo con la muerte. La arena, que se escapa lentamente
hacia la base, remite a la finitud de la existencia; la cruz, situada en el monticulo, introduce el
elemento sacro en un contexto minimalista y despojado, donde no hay liturgia ni escenario
religioso, solo el signo. El simbolo cristiano permanece, pero en un espacio donde el

protagonismo recae en la medida temporal, no en la promesa de eternidad.
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En este sentido, Reloj Lapida refleja también la transformacion senalada por Borradori
(2003), seglin la cual “la secesion confesional y la secularizacion de la sociedad forzaron
a la creencia religiosa a hacer una reflexion sobre su posicion no exclusiva dentro de un
saber cientifico profano y de un universo discursivo compartido con otras religiones” (p.
61). Madoz no elimina lo religioso, pero lo inserta en un lenguaje visual contemporaneo,
austero y conceptual, donde lo sagrado se reinterpreta como memoria cultural y como

metafora universal del final de la vida.

2.3.10 FLUJOS MIGRATORIOS

En los ultimos anos, Espana ha enfrentado importantes desafios politicos y sociales, entre
ellos la crisis migratoria en Europa, que ha provocado intensos debates y controversias
en la sociedad espanola. En este contexto, uno de los problemas sociales recurrentes en

las obras de varios artistas es la muerte vinculada a las crisis migratorias.

Aunque pueda parecer que Espana esta alejada de estos problemas debido a su aparente
estabilidad politica, econémica y social, su ubicacion geografica la convierte en complice
involuntaria. En efecto, la pérdida de vidas debido a la inmigracion afecta especialmente
al sur del pais, acercando a Espana a situaciones vulnerables donde la vida humana se
pone en riesgo. Sin embargo, estas tragedias suelen pasar desapercibidas en una sociedad
laica y consumista. Al respecto, Vicente Verdu (2006) afirma que en una sociedad
caracterizada por la ausencia de creencias religiosas y el consumismo, la experiencia de

la muerte genera una anomia que dificulta la integracion social (p. 52).

Pepe Damaso, por su parte, aborda la muerte en su proyecto Tragedias Atlanticas, donde visibiliza
las muertes de inmigrantes provenientes de paises africanos vecinos. Segun Diaz Vega (2023),
en su Retablo del Atlantico (escultura en madera, 2000) se observa una barca, posiblemente una
patera, partida por la mitad que simboliza una puerta. Esta representa “esa puerta a un nuevo
mundo, a una vida mejor y, sin embargo, también a la muerte en el océano” (p. 3). Este mismo

tema de la muerte maritima remite a la emblematica obra La Balsa de la Medusa de Géricault.
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Fig. 182: Reloj Lapida, 2004. Chema Madoz

Fuente: Galeria Robert Klein. Recuperado 22 de julio 2024, de: https://www.robertkleingallery.com/artworks/20574-chema-madoz-
reloj-lapida-2004/
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De manera similar, Santiago Sierra aborda esta problematica en su obra 3000 huecos
(2002), compuesta por 180 cavidades de 50 x 50 cm ubicadas en la Dehesa de
Montenmedio, en Vejer de la Frontera (Cadiz) (Fig. 184). Alli, inmigrantes africanos
cavan lo que podrian ser sus propias tumbas en un campo de golf situado en una colina
desde donde se divisa el continente africano. Segun Castro Flores (2016), el artista “hace
que se caven tumbas que aluden a los fallecidos en los movimientos migratorios” (p.
144). Asi, Sierra expone la cruda realidad social de quienes no encuentran su lugar en
un mundo globalizado, caracterizado por fronteras y “no-lugares” donde predominan
las relaciones econémicas por encima de las humanas (Blazquez Abascal, s.f.). En este

contexto, las diferencias sociales y raciales convergen en un elemento comun: la muerte.

El propio Sierra senala que “todo esta tomado del ambiente. En las hermosas playas del
sur de Espana aparecen entre los banistas cadaveres de jovenes inmigrantes africanos
flotando hinchados” (Sierra, 2016, p. 256). En la entrevista realizada por Rotem Rozental
en 2014, el artista explica que su obra examina el movimiento de los cuerpos a través de
las fronteras y las economias, mediante un campo de hoyos ubicado en el punto donde
los refugiados africanos llegan ilegalmente a Europa. El resultado es una composicion de
3000 huecos que ocupan una superficie de 25.000 m? en un terreno arido. La disposicion
y numeracion de estos agujeros conforman una alineacion minimalista que despersonaliza
el contexto. De hecho, Rozental compara la obra con el minimalismo visual tipico de
las instalaciones de land art: “Contrataste trabajadores africanos para cavar los agujeros
en el suelo, que fueron registrados mediante fotografia aérea, de forma parecida al

minimalismo visual de las instalaciones del land art” (Sierra, 2016, p. 256).
Finalmente, Eugenio Ampudia aborda la tematica migratoria con su obra Refugio (2023)

(Fig. 185), en la que retoma el emblematico Guernica (1937) de Picasso, simbolo universal

de denuncia contra los horrores de la guerra.
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Fig. 183: Retablo del Atlantico, 2000. Pepe Damaso

Fuente: CAAM, Centro Atlantico de Arte Moderno. Cabildo de Gran Canaria. Recuperado 22 de julio 2024, de: https://www.
facebook.com/CentroAtlanticoArteModerno/photos/pepe-d%C3%Almaso-retablo-del-atl%C3%A1ntico-2000-colecci%C3%B3n-
cabildo-de-fuerteventura-una-de/10156147968029947/
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Fig. 184: 3000 huecos de 180 x 50 x 50 cm. cada uno
en la Dehesa de Montenmedio, Vejer de la Frontera (Cadiz), Julio de 2002. Santiago Sierra.

Fuente: Sitio web del Santiago Sierra. Recuperado 22 de julio 2024, de:: https://www.youtube.com/watch?v=mhIMHz8WL-A
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2.3.11 GLOBALIZACION Y CAPITALISMO

Durante la modernidad ya se habia producido un cambio significativo con la division de
los poderes politicos y religiosos; sin embargo, la globalizacion ha acelerado aun mas
esta transformacion. En este proceso se incluyen también las modificaciones en las
acciones y rituales tradicionales, como aquellos que se llevan a cabo al momento de la

muerte de una persona.

Fig. 185: Refugio, 2023. Eugenio Ampudia

Nota: Escultura en dibond y aluminio. 291 x 289 x 155 cm.
Fuente: Sitio web Eugenio Ampudia. Recuperado 19 de abril 2025, de:http://www.eugenioampudia.net/es/portfolio/refugio/
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Como senala Borradori (2003), “la globalizacion ha acelerado la reaccion defensiva que
acompana al temor de lo que Habermas define como el violento desarraigo de los
modos de vida tradicionales del cual se acusa generalmente a la modernidad” (p. 46). En
otras palabras, las formas tradicionales quedan progresivamente relegadas, incluso en
un pais como Espana, que cada vez se integra mas en el contexto global. En este sentido,
el régimen escopico en el que vivimos es producto del capitalismo mas feroz, tal como
lo expone Lipovetsky (2006) en su analisis de la sociedad liquida. Este sistema capitalista
dominante en las sociedades occidentales contribuye a invisibilizar las situaciones donde
la muerte y el ciclo vital son evidentes. Es decir, existe un esfuerzo sistematico por

ocultar la muerte.

Vicente Verdu (2006) enfatiza esta idea al afirmar que “el proyecto que el capitalismo de
ficcion ha emprendido contra la muerte constituye la operacion de mayor envergadura
que haya conocido la humanidad en conjunto y desde sus balbuceos en el Paraiso” (p. 47).
De manera complementaria, Thomas (1975) describe la paradoja que enfrenta la
sociedad occidental actual: “La sociedad occidental de hoy, que se preocupa por sobre
todo de la acumulacion de bienes, acelera el proceso de individualizacion, y abandona
al hombre a sus fantasias mas mortiferas y mortifobas. Por eso mismo enfrenta mas
dolorosamente la muerte, la del préjimo y la propia: al no poder escapar de ella, la
rechaza; y al no poder evitarla, se convierte en su instrumento. Por una curiosa y sin
embargo muy comprensible paradoja, una sociedad asi no puede sino despreciar la vida
(a despecho de que proclame lo contrario) y provocar su propia muerte” (pp. 50-51). En
este contexto, el arte mortuorio adquiere un papel fundamental. Segun Ares (2013), “el
arte mortuorio, entonces, oficiaria de recordatorio de aquello que el capitalismo habria
transportado a la nada, como una suerte de memorial de aquello que el sistema nihilizo,
desnudando asi el pensamiento burgués y abriendo en el seno de la estética un debate

ético” (p. 68).
En torno a esta idea, la artista Cristina Lucas realiza la obra Box (2017). La pieza
consiste en una fotografia del interior de un nicho mortuorio, impresa en una lona de

9x9 metros, dimensiones equivalentes a las de una valla publicitaria. Lucas la describe
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como "el Ultimo contenedor de nuestras vidas", aludiendo a la "dltima morada" y a lo
efimero y universal de la existencia humana (Lucas, 2017). Esta obra plantea una critica
al consumismo y a la superficialidad de las imagenes en la era contemporanea, al tiempo
que invita a reflexionar sobre la muerte como un fenémeno global y comun a todos los

seres humanos.

2.3.12 EL PAPEL DE LA CIENCIA

No debemos olvidar que, desde el ambito de la ciencia, se avanza a contracorriente con
el objetivo de alcanzar, si no la inmortalidad, al menos una vida mas larga y de mejor
calidad. Como se expone en el documental El destino de la humanidad de Jalis de la Serna,
las estrategias van desde tratamientos con células y clonacion hasta la criogenizacion
(laSexta.com, 2018). Estas practicas nos alejan de la idea de nuestra propia muerte,

desplazandola hacia un horizonte cada vez mas lejano.

La obra de Paloma Navares constituye un ejemplo paradigmatico de este cruce entre
cienciayarte, donde se exploran las tensiones en torno a lainmortalidad y al sometimiento
del cuerpo a la tecnologia. Desde la década de 1990, sus instalaciones transforman
los espacios expositivos en escenarios que evocan laboratorios sin proposito aparente,
pero con una atmosfera inconfundiblemente cientifica y sanitaria. Los objetos médicos,
protesis y recipientes generan una sensacion de asepsia tecnologica que transmite al

espectador la idea de control y cosificacion del cuerpo, particularmente del femenino.

En esta direccion, Alberto Martin (1998), en su texto Els cossos conductors, describe las
obras de Navares como vehiculos de significados que actian en la interseccion entre
cultura, ciencia y representacion. Para él, estas piezas funcionan como mediadores que
hacen visible la tension entre la necesidad de clasificar y controlar los cuerpos y la
urgencia de resistir criticamente a dichas practicas. Los cuerpos conductores no se limitan
a mostrar imagenes: son nodos de conexion con los discursos cientificos y culturales

que historicamente han definido, regulado y limitado el cuerpo de la mujer.
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Obras como Luz del pasado (1994), con proyecciones de fetos en recipientes, o Preludio
de un jardin artificial (1997), donde tubos y dispositivos hospitalarios se convierten en
instalacion artistica, amplifican este discurso. Ambas piezas invitan a reflexionar sobre
la dependencia tecnoldgica y el deseo humano de transgredir los limites biologicos. Los
cuerpos encapsulados y multiplicados en tubos y espejos aluden, al mismo tiempo, a la
vigilancia, la reproduccion artificial y la pérdida de identidad cuando la vida se convierte
en objeto de manipulacion biomédica. Este didlogo entre arte y ciencia se enlaza de
nuevo con lo expuesto en el documental El destino de la humanidad donde los avances
en biotecnologia y medicina no sélo nos ofrecen la ilusion de prolongar la vida, sino que
también transforman nuestra relacion con la muerte, alejandose de nuestra percepcion
inmediata (laSexta.com, 2018). En este sentido, la obra de Navares funciona como
un espejo critico de la sociedad contemporanea revelando el deseo de inmortalidad
tecnoldgica, pero también advierte sobre el riesgo de perder lo esencialmente humano

€n ese proceso.

En definitiva, estas instalaciones no son simples ejercicios estéticos, sino escenarios de
reflexion donde se confronta la promesa cientifica con la vulnerabilidad del cuerpo. A
través de metaforas visuales como tubos, protesis y cuerpos fragmentados, Navares
nos interpela sobre la aspiracion de inmortalidad y nos invita a repensar el destino de la

humanidad en la era biotecnologica.

2.3.13 REFORMULACION DE LA CONCEPCION DE LA
MUERTE

Historicamente, este ultimo periodo va a estar marcado por la pandemia mundial de
la Covid-19, de la que ya habldbamos anteriormente. La pandemia obligd a la sociedad
espanola a enfrentar la muerte de manera abrupta y colectiva, lo que reavivo el interés
por la mortalidad, el duelo y la memoria colectiva, influyendo en como los artistas

abordaron la muerte en sus obras.
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Fig. 186: Luz del pasado, 1994. Paloma Navares

Fuente: Hoy es arte. Recuperado 28 de agosto 2025, de: https://www.hoyesarte.com/wp-content/uploads/2019/12/5_Paloma-
Navares_Luz-del-Pasado.jpg

Fig. 187: Preludio a un jardin artificial, 1997. Paloma Navares

[ ]
=
-

Fuente: Sitio web Paloma Navares. Recuperado 19 de abril 2025, de: https://www.palomanavares.comCatalogo_Recipiente_
SaNostra.pdf
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Debido a las restricciones de este evento global se llevaron a cabo medidas que influyeron
en la visibilizacion del duelo. Por ejemplo, se impidieron despedidas tradicionales, lo que
generd un cambio en la forma de afrontar la pérdida. La incertidumbre reforzo la idea de
la fragilidad de la vida y generd un cambio en la percepcion del tiempo y la mortalidad,
lo que influyd en la produccidn artistica en Espana, intensificando la reflexion sobre
la muerte y el aislamiento. En este marco, Eugenio Ampudia lleva a cabo una accién
artistica al final del confinamiento Concierto para el Bioceno (2020). La accion consistid
en un concierto en el Liceu de Barcelona solo para plantas®?, destacando el silencio y la
ausencia humana que senala un cambio de paradigma en la relacion entre arte, naturaleza
y espectador. “Concierto para el Bioceno es una de las ultimas investigaciones de Ampudia
en torno a la necesidad de reformular el presente desde postulados posthumanistas y de

compromiso eco-social” (Ampudia, 2020, parr. I).

Asimismo, durante la pandemia se realizaron murales y exposiciones que documentaron
el sacrificio del personal sanitario y actos altruistas de los ciudadanos, como los carteles
de FARSA.COVID. Manuel Olveira (2021), en Hablar desde los mdrgenes, destaca como
estas representaciones reflejan debates ciudadanos, politicos y mediaticos, configurando

un espacio publico emergente a partir de la crisis sanitaria:

Estas octavillas negacionistas, muestran aspectos y facetas que expresan
cuestiones del debate ciudadano, politico y mediatico. Con sus diferentes
interpretaciones, versiones y hasta perversiones se esta configurando
un espacio publico y un estado de la cuestion que es resultado, indicio y

expresion de la pandemia desencadenada por el SARS-CoV-2” (parr. 13).

Paralelamente, la obra de Daniel Canogar refleja la evolucion de la representacion de la
muerte hacia nuevos formatos y discursos mediados por la tecnologia digital. En su pieza
Maelstrom, presentada al publico el mismo dia en que comenzo la invasion de Ucrania, la

obraincorpord imagenes de la guerra en tiempo real mediante un algoritmo desarrollado

52 En esta propuesta, un total de 2.292 plantas, correspondientes al aforo completo del teatro, ocuparon las butacas para
presenciar la interpretacion de Crisantemi, pieza compuesta por Giacomo Puccini, a cargo de un cuarteto de cuerda.
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Fig. 188: Accién para el Gran Teatre del Liceu. 22 junio 2020. Eugenio Ampudia

Nota: Concierto para plantas como propuesta simbdlica de un cambio de paradigma. Video monocanal de 7" 30"y serie de 5
fotografias
Fuente: Sitio web Eugenio Ampudia. Recuperado 14 de octubre 2024, de: http://www.eugenioampudia.net/portfolio/concierto-

para-el-bioceno/
|

para reaccionar ante los flujos informativos. Canogar explica que “el publico se quedo
impactado por la rapidez de la reaccion a lo que estaba sucediendo, pero no era algo
que yo hubiera previsto, sino que era la propia obra la que se expresaba asi” (Pita,
2022). Esta capacidad de la obra para interactuar con acontecimientos contemporaneos
demuestra como los artistas contemporaneos utilizan la tecnologia digital para explorar
la fragilidad de la vida, la mortalidad y la transformacion de nuestra presencia en un

mundo interconectado.

La tecnologia permite a los artistas interrogar la permanencia de nuestra identidad
digital y los limites entre la vida y la muerte. En obras como DOA (Dead on Arrival)
(2016), Manuel Saiz reflexiona sobre como una persona puede estar simultaneamente
viva y muerta en diferentes registros: médicos, historicos, literarios o religiosos. Este
enfoque amplia la discusion sobre la existencia y la desaparicion en la era digital,
cuestionando la percepcion tradicional de la muerte. El contexto de la pandemia, los

conflictos internacionales y la transformacion digital en el arte contemporaneo espanol
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evidencian una reconfiguracion del imaginario de la muerte. Las obras de Ampudia,
Canogar (Fig. 189) y Saiz (Fig. 190) muestran que el arte no solo documenta la realidad
de la pérdida, sino que también permite explorar la relacion entre tecnologia, sociedad
y memoria, generando espacios de reflexion sobre la mortalidad, la memoria colectiva

y la trascendencia en un mundo en constante cambio.

Después de recorrer estos ultimos cincuenta afos de la representacion de la muerte
en contexto histérico en Espana, podriamos decir que la representacion de la muerte
en el arte actual espanol abarca un amplio espectro de enfoques, desde la exploracion
de la memoria historica y la violencia hasta reflexiones mas intimas y existenciales. La
representacion de la muerte es variada y a menudo desafia las convenciones tradicionales,

reflejando la complejidad de las actitudes modernas hacia la mortalidad.

Desde 1975 hasta 2025, la representacion de la muerte en el arte espanol ha estado
influenciada por diversos factores historicos, sociales y tecnoldgicos. Desde el final del
franquismo hasta la era digital, la muerte ha sido explorada a través de la memoria
historica, la violencia social, la enfermedad, la globalizacion o la inteligencia artificial.
Los artistas espanoles abordan la muerte de manera simbdlica, conceptual y a menudo
provocadora, utilizando una variedad de medios que incluyen instalaciones, esculturas,
pinturas, instalaciones, videoarte y arte performatico. Aunque la tematica de la muerte
sigue presente en las practicas artisticas contemporaneas, persiste el tabu social que
la rodea. En la mayoria de los casos, no se representa de forma explicita, sino que se
aborda de manera simbdlica o alegérica, a menudo mediante la metafora o el camuflaje

a través de técnicas, materiales y medios diversos.

Esta representacion se articula tanto desde una vision ancestral de la muerte como
proceso natural y universal —presente ya en el arte prehistorico— como desde
contextos sociales actuales: la memoria historica y politica, la violencia estructural, la
enfermedad, la identidad, la ironia o la critica cultural. Asimismo, la muerte es evocada
desde la tradicion y el ritual, pero también desde enfoques mas recientes vinculados

a la tecnologia y el pensamiento posthumano. Lejos de desaparecer, la muerte muta,
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Fig. 189: Maelstrom, 2022. Daniel Canogar

Nota: Pantalla 4K HDR, software generativo, ordenador.
Fuente: Sitio web Studio Daniel Canogar. Recuperado 2 de octubre 2024, de: https://www.danielcanogar.com/es/obra/maelstrom

Fig. 190: Dead on Arrival (DOA) (Muerte al llegar), 2016. Manuel Saiz

Nota: Video Art. Duracién: 18 min. 15 sec.
Fuente: Sitio web Manuel Saiz. Recuperado 2 de octubre 2024, de: https://manuelsaiz.com/doa-dead-on-arrival/
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se vuelve mas silenciosa, plural y compleja, adaptandose a una sociedad que aun busca

formas nuevas de nombrarla y enfrentarla.
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El presente capitulo tiene como proposito presentar el diseno de la investigacion, es
decir, la estructura conceptual y metodoldgica que guiara el estudio de la representacion
de la muerte en el arte espanol contemporaneo. En él se delimitan el objeto material y
formal de andlisis, se plantean las preguntas de investigacion y los objetivos, y se exponen
las hipotesis que orientan la indagacion. Asimismo, se describe la metodologia adoptada,
incluyendo los enfoques, técnicas y procedimientos que permitiran examinar de manera
sistematica las manifestaciones artisticas, sus significados y su relacién con los contextos

historicos, sociales y filosoficos del periodo estudiado.

Este diseno asegura que el estudio se desarrolle de forma coherente, articulando los
elementos tedricos y empiricos necesarios para comprender como el arte espanol
producido entre 1975 y 2025 representa la muerte, y como estas representaciones se
vinculan con el pensamiento nihilista contemporaneo, las transformaciones culturales y

las dinamicas sociales que las condicionan.
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OBJETO FORMAL'Y
MATERIAL

Recordemos el objeto material y formal de la investigacion. El objeto formal de
esta investigacion se centra en la representaciéon de la muerte en el arte espanol
contemporaneo (1975-2025), abordada desde una perspectiva estética, simbdlica
y cultural. El estudio se enmarca en el campo de la historia del arte y los estudios
culturales, lo que permite analizar no solo las formas plasticas y visuales en que la
muerte se manifiesta, sino también los discursos, imaginarios y significados que dichas

representaciones evocan en el contexto sociocultural de las ultimas cinco décadas.

Este enfoque orienta la investigacion hacia la comprension de los modos en que el
arte construye simbdlicamente la muerte, considerando las tensiones entre tradicion
y contemporaneidad, asi como los cambios en la percepcion cultural de la finitud
humana. El andlisis incluye las relaciones entre las obras y los movimientos artisticos,
las corrientes de pensamiento y las transformaciones sociales que han configurado el
imaginario visual de la muerte en la Espana reciente. El objeto material esta constituido
por las manifestaciones artisticas producidas en Espana entre 1975 y 2025 que

abordan la muerte de manera explicita o simbdlica. Este corpus incluye tanto obras
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plasticas —pintura, escultura, instalacion, fotografia y arte digital— como propuestas

performativas y audiovisuales que incorporan la muerte como eje central de su discurso.

El conjunto de estas producciones constituye el campo empirico de analisis, a partir del
cual se examinan los recursos visuales, iconograficos y conceptuales mediante los cuales
los artistas contemporaneos representan, cuestionan o resignifican la muerte. Con ello,
se busca determinar de qué manera estas practicas artisticas reflejan o responden al
pensamiento nihilista y a la invisibilizacion de la muerte que caracteriza a la cultura

contemporanea.
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PREGUNTAS DE
INVESTIGACION

En este trabajo, las preguntas se disehan para explorar los objetos material y formal
atendiendo a sus dimensiones estéticas, simbdlicas y culturales, asi como a las relaciones
que estas representaciones mantienen con los contextos historicos y sociales en los que

se producen.
A partir de este planteamiento se formula una pregunta general, que orienta la

investigacion en su conjunto, y un conjunto de preguntas especificas, que permiten

desglosar y profundizar en los distintos aspectos del fendmeno estudiado.

Pregunta general:
¢{Como se ha representado la muerte en el arte espanol durante los Ultimos cincuenta

anos y qué transformaciones estéticas, simbdlicas y culturales pueden identificarse en

dichas representaciones?
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Preguntas especificas:

¢Qué lenguajes, recursos y técnicas artisticas han predominado en la representacion

de la muerte en el arte espafnol contemporaneo!?

{Qué significados simbodlicos y culturales se han atribuido a la muerte en las obras

producidas entre 1975y 2025?

{De qué manera influyen los contextos historicos, sociales y politicos de Espana en la

forma en que la muerte ha sido tematizada en las artes visuales?

{Qué continuidades y rupturas se observan respecto a las tradiciones iconograficas de

la muerte en la historia del arte espanol?
¢{Como dialogan las representaciones contemporaneas de la muerte en el arte espanol

con las transformaciones en la percepcion social de la muerte durante el periodo

analizado?
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OBJETIVOS

Los objetivos buscan precisar la finalidad del analisis, asi como establecer las metas
especificas que guiaran la indagacion. Estos objetivos se estructuran en un nivel general,
que expresa la intencion central de la investigacion, y en un conjunto de objetivos

especificos, que desglosan las tareas necesarias para alcanzar dicha finalidad.

Objetivos generales:

OGl: Analizar la representacion de la muerte en el arte espanol producido entre 1975
y 2025, con el proposito de identificar sus transformaciones estéticas, simbolicas y
culturales en relacion con los contextos sociales e historicos de cada momento, y
examinar su vinculo con el horizonte nihilista contemporaneo, a fin de comprender

como el arte refleja, problematiza y resignifica los sentidos culturales y filosoficos

asociados a la muerte.
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Objetivos especificos:

OEl: Identificar las manifestaciones artisticas espaiolas que tematizan la muerte en el

periodo 1975-2025.

OE2: Describir las caracteristicas formales, estéticas y simbodlicas de dichas

representaciones.

OE3: Examinar la influencia del pensamiento nihilista en la construccion artistica de la

muerte.

OE4: Comparar las representaciones de la muerte en el arte actual con las tradiciones

iconograficas previas, destacando continuidades y rupturas.

OES5: Interpretar el modo en que estas representaciones dialogan con la percepcion

social de la muerte en un contexto cultural atravesado por el nihilismo.
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HIPOTESIS

Las hipotesis de esta investigacion se formulan como supuestos que orientan el analisis
de la representacion de la muerte en el arte contemporaneo espanol. Se establece
una hipotesis general que aborda la influencia del pensamiento nihilista en dicha
representacion, asi como varias hipotesis particulares que precisan los recursos,
estrategias y transformaciones iconograficas presentes en las producciones artisticas de

los ultimos cincuenta anos.

Hipotesis general (HGI):

La concepcion nihilista de la muerte influye de manera significativa en la produccion
artistica contemporanea en Espana, condicionando la forma en que ésta se representa

y generando una tendencia hacia la invisibilizacion, el ocultamiento y la mediacion

simbodlica del tema.
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Hipotesis particulares :

HPI: La representacion de la muerte en el arte contemporaneo espanol, desde
el final de la dictadura franquista hasta la actualidad, comparte elementos en

comun que permiten hablar de un lenguaje visual y conceptual recurrente.

HP2: El pensamiento contemporaneo, marcado por la secularizacion y el
consumo, ha transformado la iconografia tradicional de la muerte, sustituyéndola

por estrategias indirectas, fragmentarias o simbolicas que atenlan su crudeza.

HP3: Existen mecanismos visuales y recursos expresivos especificos (transparencias,
veladuras, metaforas naturales, uso de objetos cotidianos) que actlan como

estrategias comunes en la representacion de la muerte en el arte actual espanol.

HP4: A pesar de la aparente invisibilizacion, el arte contemporaneo espanol sigue
manteniendo un estrecho vinculo con la muerte, que se manifiesta como una constante
tematica resignificada de acuerdo con las transformaciones socioculturales de las ultimas

décadas.
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METODOLOGIA

El apartado de Metodologia tiene como objetivo exponer el enfoque, los procedimientos
y las estrategias empleadas. Se describe como se ha organizado el estudio, los criterios
de seleccion de las obras y artistas, asi como las técnicas utilizadas para analizar los
materiales, integrando distintos campos de conocimiento que permiten comprender las
obras en su contexto historico, social y cultural. Esta metodologia asegura un analisis
riguroso y sistematico que vincula la produccion artistica con las concepciones filosoficas,

simbolicas y culturales de la muerte durante las ultimas cinco décadas.

3.5.1 MARCO Y FUNDAMENTOS

La investigacion se desarrolla bajo un enfoque cualitativo, que combina la revision
bibliografica, el analisis de obras y la realizacion de un grupo de expertos (focus group),
con el fin de comprender de manera profunda la representacion de la muerte en el arte
espanol contemporaneo y su relacion con los contextos sociales, historicos y filosoficos.

La revision bibliografica tiene un caracter transdisciplinar, ya que, aunque el estudio se
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ubica en el ambito de las Bellas Artes, se apoya en campos como la antropologia, la
sociologia, la filosofia y la Historia del Arte. Este enfoque permite comprender las obras
de arte dentro de su contexto histérico, geografico y cultural, estableciendo conexiones
con la sociedad en la que se producen y con las concepciones sobre la muerte que

prevalecen en cada época.

Se parte de un analisis historico-general, revisando como ha sido representada la
muerte a lo largo de la Historia del Arte Occidental y como su simbolismo e iconografia
han evolucionado hasta llegar al periodo contemporaneo. Paralelamente, se realiza un
recorrido por las principales lineas de pensamiento sobre la muerte desde perspectivas
antropologicas, socioldgicas y filosoficas, manteniendo siempre el enfoque artistico
como eje central del estudio. Esta revision permite construir un marco de referencia
amplio que sustenta el analisis especifico del periodo comprendido entre 1975 y 2025

en Espana.

El anadlisis del contexto historico espanol se centra en identificar las formas de
pensamiento, actitudes sociales y transformaciones culturales que han influido en la
concepcion de la muerte durante las dltimas cinco décadas. Este periodo, caracterizado
por cambios politicos, economicos, sociales y culturales, constituye un marco relevante

para comprender la produccion artistica contemporanea y su didlogo con la muerte.

En la fase de analisis empirico, se estudian las caracteristicas y la simbologia de las obras
de una seleccion de artistas espanoles cuya produccién aborda la muerte de manera
significativa. Se realiza un macroanalisis de la produccion artistica general sobre la muerte
y un microanalisis de obras especificas, integrando la informacion proveniente de libros,
museos y exposiciones. Este analisis iconografico e iconoldgico permite relacionar los
conceptos filosoficos, historicos y antropologicos con la representacion visual de la

muerte, detectando tendencias, estrategias y cambios en el sistema simbdlico.

La seleccion de artistas y obras se realiza siguiendo criterios claros: se consideran

cincuenta artistas espanoles cuya obra incluya, al menos, dos obras relacionadas con
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la muerte dentro del periodo de estudio. Las obras se eligen por su conexion explicita
o implicita con la tematica y se distribuyen a lo largo del periodo 1975-2025, evitando
concentraciones en décadas especificas, con el objetivo de construir un mapa cronologico

coherente de la representacion de la muerte.

Para complementar y validar la revision bibliografica y la seleccion de artistas, se realiza
un focus group con expertos en la tematica, que permite debatir criterios, contrastar

interpretaciones y aportar perspectivas desde distintas areas de conocimiento.

Finalmente, la informacion recopilada se organiza en tablas comparativas que facilitan
la identificacion de elementos comunes y recurrentes en las representaciones de la
muerte, asi como estrategias de invisibilizacion, negacion o resignificacion de la tematica

en el arte espafol contemporaneo.

3.5.2 METODOS Y TECNICAS UTILIZADAS

El desarrollo de la investigacion requirid la aplicacion de un conjunto de métodos y
técnicas que permitieron articular de manera coherente los objetivos planteados
y dar respuesta a las preguntas formuladas. Estos procedimientos se seleccionaron
atendiendo tanto a la naturaleza interdisciplinar del estudio como a la especificidad
de su enfoque desde las Bellas Artes. En este sentido, se combinaron estrategias de
analisis documental —bibliografia especializada, catilogos de exposiciones y archivos—
con métodos empiricos como entrevistas, visitas de campo y la organizacion de un
focus group, orientado a recoger percepciones y contrastar interpretaciones sobre
la representacion de la muerte. Asimismo, se aplicaron técnicas de analisis visual,
iconografico e iconoldgico que permitieron examinar el corpus artistico en sus
dimensiones formales, simbolicas y discursivas. La integracion de estas herramientas
metodologicas asegurd una aproximacion amplia y rigurosa, capaz de abordar el objeto
de estudio desde diferentes perspectivas sin perder de vista la mirada esencialmente

artistica de la investigacion.
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3.5.2.1 Analisis documental

El andlisis documental se ha estructurado en fases complementarias que permiten
construir un marco solido para la investigacion. En primer lugar, se revisa la
literatura clasica sobre la muerte y su representacion en la historia del arte, con el
fin de establecer una base tedrica e iconografica de referencia. A continuacion, se
incorporan aportaciones desde la sociologia, la antropologia y la filosofia que abordan
la dimension social y cultural de la muerte, con especial atencion a los ultimos
cincuenta anos en Espafna. Esta perspectiva transdisciplinar facilita la conexion entre
las obras de arte y los contextos historicos, geograficos y culturales en los que se

producen, al tiempo que sustenta la formulacion de hipotesis iniciales y emergentes.

El trabajo bibliografico se complementa con la observacion directa de obras y
exposiciones en museos nacionales e internacionales, asi como con la consulta de
catalogos, fondos documentales y archivos especializados. Entre los espacios visitados
destacan el Museo Nacional Centro de Arte Reina Sofia, el Museo del Prado, el Museo
Thyssen-Bornemisza, el Guggenheim Bilbao, el MoMA de Nueva York, el Museo de
Orsay y la Tate Modern, entre otros. Junto a ellos, se han considerado exposiciones
monograficas, catalogos de artistas y centros de documentacion que aportan informacion

sensorial, espacial y curatorial dificil de captar Unicamente a través de reproducciones.

Deestemodo,lametodologiacombinarecursos documentales—bibliografiaespecializada,
articulos académicos, catalogos, entrevistas publicadas y archivos hemerograficos— con
visitas de campo a museos, galerias y exposiciones donde la tematica de la muerte
estaba explicita o implicitamente presente. Esta doble aproximacion integra la dimension
teorica con la experiencia directa, generando un corpus de analisis amplio y plural que
permite comprender como las artes visuales contemporaneas en Espana representan la

muerte a través de estrategias iconograficas, simbolicas y curatoriales.
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3.5.2.2 Focus group

Para profundizar en la interpretacion y conceptualizacion de la invisibilidad de la muerte
en las practicas artisticas contemporaneas, se organizd un grupo de expertos que
permitié un didlogo interdisciplinar sobre la tematica central de la investigacion. La sesion
se realizd mayormente de forma presencial, y mediante videoconferencia, facilitando la

participacion de especialistas de distintos ambitos del conocimiento.

La tematica central del focus group fue la invisibilidad de la muerte en practicas artisticas
contemporaneas, centrandose en como los artistas contemporaneos representan,
disimulan o resignifican la muerte en sus obras y como estas practicas se relacionan con

el contexto sociocultural actual.

La sesion fue moderada por Francisco Garcia Garcia, Catedratico del area de
Comunicacion Audiovisual y Publicidad, quien coordind el debate, planted preguntas
orientadoras y aseguré que todas las intervenciones contribuyeran al andlisis de la

tematica.

El grupo contd con la participacion de once expertos:
* Begona Torres Gonzalez: Doctora en Historia del Arte y directora del Museo
Lazaro Galdiano de Madrid.
* Maria Jesis Abad Tejerina: Doctora en Bellas Artes, profesora, comisaria y
artista, especializada en antropologia, sociologia e identidad.
« Angel Belinchén: Licenciado en Bellas Artes, capellan castrense y artista que
trabaja la idea de la muerte.
* Miguel Angel Ajuriaguerra Escudero: Doctor en Arquitectura y profesor en la
Universidad Rey Juan Carlos.
* Javier Talavera: Ingeniero de Telecomunicaciones y artista enfocado en la
representacion de la muerte en el arte contemporaneo.
* Juan Martinez-Val: Doctor por la Universidad Complutense de Madrid y

Universidad de Santiago de Compostela. Su campo de investigacion preferente
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ha sido la creatividad, aplicada a la escritura y el diseho

* Pablo Maria Garcia Llamas: Fotografo y profesor en Imagen Audiovisual.

* Pablo Alonso: Director de ONG.

* Alberto Garcia Garcia: Profesor de Tecnologia y Comunicacion.

* Isabel Gomez: Galerista y pintora, directora de Atelier de Arte.

* Jaime Fernando Barahona Martinez: Doctor en Ciencias de la Informacion,
especializado en diseno interactivo, narrativas multimedia, serious games y

accesibilidad en videojuegos.

La sesion tuvo una duracion aproximada de 2 horas, y fue registrada mediante
grabacion audiovisual para su posterior transcripcion y analisis. Se utilizo Atlas.ti como
herramienta de analisis cualitativo para codificar las intervenciones, identificar patrones
interpretativos y relacionar las perspectivas de los distintos participantes con el corpus

de obras estudiadas.

Este enfoque permitiod enriquecer la investigacion al confrontar las hipotesis elaboradas
a partir del analisis bibliografico y visual con la experiencia y el conocimiento practico
de los expertos, contribuyendo a un mayor rigor y profundidad interpretativa sobre la

representacion de la muerte en el arte contemporaneo espanol.

3.5.2.3 Analisis formal y visual

En paralelo al estudio bibliografico, se realiza un trabajo de campo centrado en la
observacion directa de obras de arte en museos, exposiciones y colecciones, catalogos,

asi como otras fuentes bibliograficas.

Este analisis sigue un proceso sistematico:
* Recopilacion de imagenes de obras y documentacion de catalogos.
* Elaboracion de inventario de obras mediante un modelo de ficha ad hoc,

registrando datos relevantes para el analisis.
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* Clasificacion y analisis preliminar de obras segun tematicas, técnicas y
recursos expresivos.

* Cronologia de obras, determinando los autores y piezas mas representativas
del periodo estudiado.

* Analisis empirico, considerando simbologia, recursos visuales y estrategias de
representacion de la muerte.

» Comparacion entre obras y autores, identificando continuidades, rupturas y

patrones recurrentes.

El analisis visual es cualitativo, interpretativo y abierto al didlogo académico, reconociendo,
como senalan Jacques Aumont y Michel Marie (1990), que “no existe un método objetivo,

universal e irrefutable” (p. 279).

Se elaboré un catdlogo de artistas, incluyendo aquellos que poseen al menos dos
obras sobre la muerte, con el fin de crear un corpus representativo del periodo. La
seleccion de los artistas incluidos en este catalogo responde a un criterio de pertinencia
fundamentado en la relacion explicita de su produccion con la representacion de la
muerte en el arte espanol contemporaneo (1975-2025). Aunque la tematica no ha
constituido un eje central en la trayectoria de la mayoria de los autores, cada uno de
los seleccionados ha desarrollado obras que, en mayor o menor medida, se vinculan con

este ambito de investigacion, lo que justifica su inclusion.

Un aspecto clave que refuerza esta pertinencia es que los artistas forman parte de los
circuitos oficiales del arte: muchos de ellos han expuesto en museos de referencia,
participado en bienales internacionales, trabajado con galerias consolidadas o forman
parte de colecciones publicas e institucionales. Esto garantiza que las obras seleccionadas
no solo poseen un valor estético y reflexivo, sino también un reconocimiento dentro
del sistema artistico contemporaneo, lo cual asegura su relevancia dentro del marco

académico y cultural en el que se inscribe este catalogo.
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Posteriormente se organizé una linea de tiempo con las cien obras seleccionadas,
permitiendo observar continuidades, rupturas y evoluciéon de estrategias formales,
técnicas y simbdlicas. A partir de este registro se desarrollé una tabla comparativa, en la
que las obras se organizaron segun técnicas empleadas y estrategias visuales, facilitando

la identificacion de elementos recurrentes y patrones de representacion.

La tabla se estructurd tomando como referencia las estéticas de la invisibilidad en las
practicas artisticas contemporaneas en Espana (1975-2025), que incluyen:

* la abstraccion y la desmaterializacion de la figura

* la presencia de la ausencia y la fragmentacion del cuerpo

* las estructuras seriales o repetitivas

* el uso de simbolos que actian como anestesia de la muerte

* la representacion del paso del tiempo, los rituales, los espacios y la naturaleza

* la reflexion desde la memoria y la muerte mediatica
Estas categorias permitieron analizar como los artistas espanoles transforman la

iconografia tradicional de la muerte, implementan estrategias de invisibilizacion o

resignificacion, y como su obradialoga con los contextos socioculturales contemporaneos.
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El presente apartado tiene como finalidad exponer y reflexionar sobre los hallazgos
obtenidos a partir de la aplicacion de los métodos de investigacion previamente
descritos. Tras la revision bibliografica, el andlisis documental, el estudio iconografico
e iconologico de las obras y la aportacion cualitativa del focus group, se presenta
una sintesis interpretativa que busca dar respuesta a las preguntas de investigacion

planteadas.

El analisis de resultados no se limita a una descripcion de las obras o de los contextos
en los que surgen, sino que procura establecer conexiones entre los distintos niveles
de estudio: lo estético, lo simbdlico y lo cultural. De este modo, se examina como
la representacion de la muerte en el arte espanol contemporaneo (1975-2025) se
transforma en dialogo con los cambios historicos, sociales, politicos y filosoficos del
periodo, prestando especial atencion a la influencia del pensamiento nihilista y a las
estrategias de invisibilizacion, resignificacion o ironizacion de la muerte en las practicas

artisticas.

Asimismo, se presentan los resultados de manera estructurada, contrastando
continuidades y rupturas con las tradiciones iconograficas del pasado, y sehalando los
elementos recurrentes y novedosos en las formas de representacion. La interpretacion
se orienta, por tanto, no solo a describir tendencias, sino a comprender como el arte
contemporaneo contribuye a redefinir el lugar de la muerte en la cultura visual y en el

imaginario colectivo actual.
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RESULTADOS ANALISIS
ESTUDIO DOCUMENTAL

4.1.1 RELACION ENTRE LA CONCEPCION
CONTEMPORANEA DE LA MUERTE Y SU
REPRESENTACION

El recorrido por el contexto historico y las principales concepciones sobre la muerte
permite constatar que la actitud ante ella ha experimentado una transformacion profunda
respecto a épocas pasadas. Si bien este cambio se ha producido de manera gradual, en
las ultimas décadas se ha visto acelerado por factores como los avances tecnoldgicos y
médicos, la irrupcion de nuevos sistemas de comunicacion, las guerras con armamento
de dltima generacion y la consolidacion del sistema economico capitalista. Estos
elementos han configurado un marco cultural en el que predomina el individualismo
y el existencialismo, desplazando las concepciones comunitarias y trascendentes que

caracterizaban a sociedades anteriores.

Pedro A. Cruz (2005) sostiene que, en la actualidad, la muerte se encuentra en un estado

de invisibilidad. Se evita su confrontacion directa con el fin de preservar la idea de un
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mundo feliz y sin fisuras, desvinculado del horror y el deterioro. La muerte, entendida
como fendmeno inaudito y perturbador, se oculta y se relega a los margenes de la vida
cotidiana. Esta invisibilizacion no es Unicamente simbdlica, sino también practica. Como
indica Trancho (2010), al margen de los factores afectivos, econémicos o sociales que
rodean a la familia y la comunidad, el cadaver representa un problema fisico y sanitario.
Su descomposicion, olor y capacidad de contaminacion han motivado la adopcion de
diferentes estrategias de preservacion (embalsamamiento) o desaparicion (inhumacion,
cremacion, antropofagia o abandono). Estas practicas evidencian como la sociedad
contemporanea gestiona la materialidad de la muerte mediante procedimientos que

buscan neutralizarla y hacerla desaparecer.

En esta linea, MieBgang (2008) afirma que la convencidon social contemporanea no
consiste ya en afirmar la muerte, sino en administrarla de la manera mas inadvertida
posible, como efecto de las ideologias del progreso técnico-racional. Sin embargo, esta
ocultacion no elimina su presencia: la muerte reaparece como un retrato robot del

limite definitivo, negacion radical del ser, sin posibilidad de trascendencia o redencion.

Elarte, como espejo del contexto historico y cultural en el que se inscribe, refleja también
esta transformacion. En lugar de representar la muerte de manera explicita, recurre a
estrategias de abstraccion, retorica o mediacion simbdlica, generando una iconografia
propia de la muerte invisibilizada. A diferencia de las representaciones tradicionales,
estrechamente vinculadas a la religion y la espiritualidad —como las vanitas barrocas
o las danzas macabras medievales—, el arte contemporaneo aborda la muerte desde

perspectivas conceptuales, politicas y existenciales.

En definitiva, el analisis bibliografico revela que el arte actual no solo se limita a
representar la muerte, sino que la cuestiona y resignifica. En un contexto dominado
por la secularizacion, el consumo y el nihilismo, la muerte se convierte en un espacio de
reflexion critica sobre la fragilidad, los limites y el sentido de la condicion humana en el

siglo XXI.
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4.1.2 REPRESENTACION DE LA MUERTE EN EL ARTE
CONTEMPORANEO EN ESPANA DESDE 1975 HASTA
LA ACTUALIDAD

El andlisis de la representacion de la muerte en Espana entre 1975 y 2025 confirma
que, pese a los cambios sociales, politicos y culturales del periodo, la muerte continta
siendo un tema presente en las practicas artisticas contemporaneas. Sin embargo, lo
distintivo de este periodo no radica en su mera representacion, sino en el modo en que
se manifiesta: de manera no literal, velada o sublimada. La invisibilizacion de la muerte
no implica su ausencia, sino su reformulacion a través de estrategias visuales que buscan

desplazarla, poetizarla o abstraerla.

En los afos inmediatamente posteriores a 1975, la fotografia de Cristina Garcia Rodero
documentaba la vigencia de las tradiciones catolicas en las que los rituales funerarios
seguian marcando la vida social. Al mismo tiempo, la emergencia del arte conceptual y
la consolidacion del informalismo ofrecieron nuevas vias de aproximacion al tema de
la muerte. Artistas como Concha Jerez, Esther Ferrer o Antoni Tapies —con obras
como Amor, a mort (1980)— recurrieron a la abstraccion y a recursos expresivos no
figurativos, mientras que Miquel Barceld introdujo la tematica en bodegones cargados

de gestualidad pictorica.

Con la transicion democratica, muchos artistas orientaron su produccion hacia la
celebracion de la vida, reflejando la apertura social y cultural. Ello explica la relativa
escasez de obras dedicadas directamente a la muerte en este periodo, aunque persistieron
excepciones significativas como Cristino de Vera, para quien la Vanitas y el motivo de la
muerte constituyeron un eje central de su trayectoria, representado mediante simbolos

depurados (cipreses, espejos, calaveras) y un cromatismo austero.
A lo largo de las décadas siguientes, los artistas espafnoles reutilizaron iconografia
historica —especialmente la calavera—, pero despojandola de su dramatismo barroco

o medieval. Asi, la calavera aparece invertida (Tapies), tratada con ironia pop (Alfredo
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Alcain), reducida a insinuaciones (Guillermo Pérez Villalta) o reinterpretada en clave
critica (Danzas, 1996, de Pedro G. Romero). Del mismo modo, las nuevas formas
artisticas —performance, instalacion, arte de accion— se convirtieron en vehiculos
fundamentales para explorar la muerte: desde las acciones de Pepe Espalit sobre el sida,
hasta El invitado (1986-1990) de Joan Brossa, las instalaciones de Carmen Calvo y Paloma

Navares, o la accion 3000 huevos (2000) de Santiago Sierra.

El eclecticismo disciplinar de la escena espanola no diluyo la representacion de la
muerte, sino que la multiplico en registros diversos. La abstraccion conceptual y textual
se utilizo para camuflarla, como en Faltan (1993-1995) de Pedro G. Romero, Listados
de muertos (2005) de Ignasi Aballi o Contador de muertos (2009) de Santiago Sierra. Los
avances tecnologicos también encontraron espacio en este campo: Mateo Maté recurrio
a radiografias y pantallas luminosas en Reliquias (2008), mientras que Daniel Canogar

empleo placas de circuitos en Game Over (2014).

El analisis documental evidencia, ademas, que la muerte se abordd de manera diferencial
segun las problematicas del contexto historico. Aparecid vinculada a la violencia
politica (Always Franco, 2012, de Eugenio Merino), a las guerras (Unending Lighting, 2015,
de Cristina Lucas), a las enfermedades (Concierto para el Gran Teatre del Liceu, 2020,
de Eugenio Ampudia, tras la pandemia de la Covid-19) o a los rituales y tradiciones
funerarias (Plafideras, 2007, de Linarejos Moreno; No haber olvidado nada, 1996-1997,
de Marcelo Exposito; Padre I, de Javier Codesal). También se encontraron propuestas
que insisten en la muerte como hecho trascendental y universal, como —20/8 (2018)
de Javier Talavera en el cementerio de la Almudena o DOA (Dead on Arrival) (2006) de

Manuel Saiz.

La simbologia en torno a la muerte se despliega, por tanto, en registros multiples: arte
conceptual y abstracto, practicas de resistencia politica, arte tecnologico y digital, arte de
memoria e historia o propuestas ligadas a la naturaleza y el medio ambiente. Los artistas
espanoles se apropian tanto de iconografia historica como de influencias internacionales,

generando un lenguaje visual plural y en constante dialogo con el contexto.
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Espana prevalece una concepcion mas cercana a la occidental que tiende a invisibilizarla.
Tal como subraya Aries (1977), la cultura occidental ha desplazado progresivamente a la
muerte del campo de lo visible, reforzando su ocultamiento tras rituales y convenciones
sociales. De ahi que el analisis de las obras contemporaneas en Espana revele un patron
constante: la muerte esta presente, pero raramente representada de forma explicita. En

su lugar, se la abstrae, se la ironiza, se la simboliza o se la relega a lo implicito.

En suma, las practicas artisticas espanolas del dltimo medio siglo han elaborado un
lenguaje visual de la muerte marcado por la invisibilidad y el desplazamiento. Mas que
negar su existencia, estas obras la reinscriben en claves abstractas, conceptuales o
criticas, configurando lo que podemos denominar una estética de la invisibilidad de la

muerte en el arte contemporaneo.
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RESULTADOS
FOCUS GROUP

A continuacion se evalda la informacion recopilada durante el focus group para extraer

conclusiones y recomendaciones.

4.2.1INTRODUCCION DEL ANALISIS

La dinamica se extendié durante 2 h 14 min (12 febrero 2025) y consistioé en un debate

abierto con intervenciones focalizadas por el moderador.

Metodologia de analisis:
* Fuente: Transcripcion completa de la sesion (Anexo 9.3)
* Procedimiento:
— Lectura integral y codificacion tematica.
— ldentificacion de categorias emergentes
— Representaciones historicas de la muerte

— Invisibilidad y rechazo social
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— Soportes y disciplinas artisticas

— Experiencias personales con la muerte

— Funciones de la representacion (memoria, denuncia, trascendencia, morbo)
— Obras y artistas de referencia (nacionales e internacionales)

— Dilemas éticos

* Tipo de analisis: Tematico-interpretativo, con ejemplos textuales.

4.2.2 EJES PRINCIPALES DEL DEBATE

A partir del estudio de las palabras mas utilizadas durante la dinamica de grupo, se han
podido identificar los temas centrales del debate que posteriormente derivaran en los
ejes tematicos. A continuacion vemos, como segun el grafico de barras de palabras

clave extraidas con Atlas ti, se ha generado un mapa conceptual con dichas palabras.).

De este grafico se extraen palabras asociadas como invisibilidad y tabu. Lo que refuerza
la hipotesis de la investigacion: en la sociedad contemporanea la muerte se oculta, se
silencia o se desplaza. Esto concuerda con las referencias tedricas de Aries, De Miguel o

Baudrillard, que subrayan el caracter vergonzante de la muerte en la modernidad.

También, encontramos un segundo conjunto que podriamos identificar como: el papel
del arte como resistencia. Dentro de las categorias, términos como arte, fotografia,
performance, arquitectura y videojuegos muestran que la produccion cultural sigue
siendo un espacio privilegiado para representar y resignificar la muerte. La diversidad de
medios refleja que no se trata de un tema aislado, sino transversal en distintas disciplinas

artisticas.
Un tercer conjunto con las dimensiones sociales y culturales. Es decir, palabras como
consumo, mercado, espectaculo, morbo ponen en evidencia que la muerte en el contexto

contemporaneo no desaparece del todo, sino que se transforma en objeto de consumo,
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espectacularizacion o banalizacion en medios masivos. Esto abre un contraste entre la

invisibilidad social y la sobreexposicion mediatica.

Y, por ultimo, una categoria donde se agrupan la perspectiva filosofica y simbolica.
La presencia de términos como nihilismo, trascendencia, memoria, duelo, ausencia,
resistencia sugiere que la reflexion sobre la muerte se articula tanto desde la critica
social como desde dimensiones existenciales y simbolicas. El arte no solo muestra la
muerte, sino que también la problematiza como experiencia limite y como motor de

sentido.

De las relaciones entre estos conjuntos se extraen los principales ejes tematicos:
representaciones historicas de la muerte, invisibilidad y rechazo social, soportes y
disciplinas artisticas, experiencias personales, funciones de la representacion y obras/

artistas de referencia.

Fig. 191: Nube de palabras clave en focus group

memoria
arquitectura contemporaneo
muerto

““muerte

arte performance

i morir
representar duelo
religion

Nota: Nube de palabras clave representada graficamente, donde el tamafio de cada término refleja su importancia relativa en el
focus group.
Fuente: Elaboracion propia
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4.2.2.1 Transformaciones historicas

El recorrido historico de las representaciones de la muerte constituye un eje central en
el debate del focus group, ya que permite comprender como las practicas culturales y
artisticas han modificado la forma de enfrentarse a este fenomeno universal. Tal como
subrayo Begona Torres, la vision romantica de la muerte estaba impregnada de belleza y
solemnidad: “La muerte romantica es la muerte bella, recordada, querida, y sin embargo
de repente eso desaparecio... la Movida madrilena no queria saber nada de temas que
tenian que ver con la muerte”. Durante el Romanticismo, la muerte se representaba en
la pintura, la literatura y los rituales sociales como un acontecimiento que dignificaba la
existencia, visible tanto en el ambito privado como en el publico. El velatorio en el hogar
o la exposicion del cadaver formaban parte de un tejido cultural que integraba la pérdida

en la vida comunitaria.

Sin embargo, con la irrupcion de la modernidad tardia y, posteriormente, la
posmodernidad, se produce un giro hacia la invisibilidad. La muerte comienza a concebirse
como un elemento perturbador, incomodo de exhibir y contrario a la |6gica de consumo
y espectaculo que define a las sociedades contemporaneas. En Espana, este proceso
se intensifico a partir de los anos setenta, en el marco de la transicion democratica
y de una cultura marcada por la necesidad de superar el trauma de la Guerra Civil y
la dictadura franquista. La Movida madrilena, con su espiritu de celebracion, ironia y
ruptura, se erigio como simbolo de una generacion que preferia mirar hacia la vitalidad

del presente y relegar la muerte a un segundo plano.

Por su parte, Juan Martinez-Val recordé que esta transformacion no elimina la experiencia
de la muerte, sino que la hace mas diversa y fragmentada: “Socialmente, la muerte es
un hecho extraordinariamente heterogéneo... segun lo tengas cerca, lejos, como ha
sucedido o no ha sucedido”. En otras palabras, la vivencia de la muerte depende hoy de
su proximidad afectiva o mediatica: no se percibe igual la muerte de un familiar que la

representacion masiva de fallecimientos en la prensa o el cine.
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En sintesis, los testimonios del grupo revelan que la muerte ha dejado de ser un simbolo
compartido para convertirse en un fenomeno culturalmente dividido. Aunque su
centralidad se ha debilitado en la vida social, permanece como un sustrato latente que

el arte contemporaneo se empefa en recuperar, interrogar y resignificar.

4.2.2.2 La invisibilidad contemporanea de la muerte

Uno de los ejes mas relevantes que emergio en el focus group fue la constatacion de que
la sociedad contemporanea vive de espaldas a la muerte, procurando invisibilizarla en la
vida publica y en las representaciones colectivas. Angel Belinchon, desde su experiencia
como capellan militar, relaté como incluso los espacios funerarios han modificado su
disposicion para evitar la confrontacion con la realidad de la muerte: “Tu entras a un
tanatorio y el muerto no se ve... hay que apartar la vista de la realidad”. En lugar de

la exposicion tradicional del cuerpo, se ofrecen servicios de acompanamiento, musica

Fig. 192: Ejes principales en torno a la invisibilidad de la muerte en el arte

Duelo Invlsibilid. la muerte

4 Dilemas éticos
Sonido/silencio

Videojuegos
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Denuncia social
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Fotografia decumental

x
Funciones del arte 5
| Tabil social
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Fot'"ograf{a

Arquitectura
Conjurar el miedo

Del Romanticismo al consumo "
Ficcion ws realidad Silenciamiento
Especticulo .

Tema incomodo Memoria

Grafico: Elaboracién propia
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o catering, pero se oculta la vision directa del difunto. Esta practica refleja un proceso
cultural de ocultamiento que responde tanto al miedo como al rechazo social de lo

morbido.

Se destaco que el arte funciona como mediador entre memoria y ausencia, permitiendo
conservar huellas de lo que ya no esta, como fotografias de cadaveres, objetos personales
o simbolos historicos (por ejemplo, calaveras). La muerte rara vez se muestra de manera
directa, optandose por metaforas poéticas, materiales innovadores o estrategias de
depuracion formal. Se contrastdo la muerte romantica del siglo XIX, aceptada y
ritualizada, con la exclusion de la muerte en la cultura de masas del siglo XX (movida
madrilena, cultura del bienestar). La representacion actual oscila entre lo conceptual, lo

expresionista y lo espectacular (morbo, medios de comunicacion, performance).

En el ambito de las organizaciones sociales y humanitarias, Pablo Alonso sefialé como
la representacion explicita de la muerte ha pasado de ser una estrategia frecuente en
campanas de sensibilizacion a convertirse en un motivo de rechazo ciudadano: “Cada
vez que una ONG... utiliza sufrimiento humano para conseguir fondos, la sociedad se
echa encima y reniega de ese tipo de imagenes”. Esta observacion sugiere un cambio
en la sensibilidad social, en el que la visibilizacion del dolor y la muerte ya no se acepta

como herramienta legitima de denuncia, sino que se percibe como manipulacion.

Por otra parte, Alberto Garcia recordd su experiencia en medios de comunicacion,
subrayando la tendencia a convertir la muerte en espectaculo: “;Qué necesidad hay
de que el reportero grabe ese espectaculo de la muerte en si mismo...? Pero era lo
que mas morbo daba, lo que mas audiencia generaba”. Esta tension entre ocultamiento
y espectacularizacion evidencia la paradoja contemporanea: mientras en el ambito
cotidiano se evita hablar o mostrar la muerte, en el espacio mediatico se instrumentaliza

como recurso de impacto y consumo masivo.

En conjunto, las intervenciones apuntan a que la invisibilidad de la muerte en la esfera

publica no implica ausencia, sino desplazamiento hacia formas de representacion
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controladas por el mercado, los medios y las instituciones. Los participantes también
relacionaron este tabu con el mercado del arte. Maria Jesis Abad sefalé que “todo lo
que tiene que ver con la muerte no vende mucho, solo para instituciones”. Esta idea
fue respaldada por otros, quienes destacaron que el arte contemporaneo ligado a la
muerte encuentra dificultades para circular en el mercado privado, ya que se considera

desagradable o poco decorativo.

En este punto surgid un debate interesante. Mientras algunos participantes, como
Begona Torres, interpretaron este rechazo como una prolongacion del positivismo
cultural de las décadas de los 70 y 80 —una etapa marcada por la euforia vitalista de
la Movida—, otros, como Pablo Alonso, lo relacionaron con la critica social al uso
de imagenes de sufrimiento humano. En sus palabras: “Cada vez que una ONG utiliza
sufrimiento humano para conseguir fondos, la sociedad se echa encima y reniega de ese

tipo de imagenes”.

El consenso fue claro: la muerte es un tema incdmodo y, por tanto, socialmente tabu.
No obstante, hubo desacuerdo sobre si este silencio responde a una necesidad de
proteccion emocional o a un mecanismo de mercado y control cultural. En cualquier
caso, el tabu confirma la paradoja de la contemporaneidad: ocultar la muerte en la vida

cotidiana, pero consumirla en la cultura mediatica y artistica.

4.2.2.3 Soportes y disciplinas artisticas

La discusion en el focus group puso de relieve la diversidad de soportes y disciplinas
artisticas desde los cuales se aborda la representacion de la muerte. Los participantes
coincidieron en que, lejos de desaparecer, el tema se desplaza hacia lenguajes cada
vez mas variados, que van desde la fotografia y la arquitectura hasta el videojuego y
la performance. Jaime Barahona destacé el papel de los videojuegos como un medio
emergente donde la muerte adquiere multiples significados: “El videojuego entiende

la muerte como un estado que tiene que contemplarse... se entiende como pérdida,
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como derrota, como dominancia cuando la infringes a otros”. Ejemplos como Dark Souls
o Gris muestran como las dinamicas de juego pueden plantear la muerte como castigo,

aprendizaje o proceso de duelo simbdlico.

En el ambito de la arquitectura, Miguel Angel Ajuriaguerra subrayé la tensién entre la
desaparicion del individuo y la permanencia de la obra: “En arquitectura el objetivo no
es morir, sino que tu obra permanezca... es ese pantedn que se ejecuta en vida”. El caso
del monumento del 11-M en Madrid fue citado como ejemplo de como la arquitectura
contemporanea articula memoria colectiva y abstraccion, trasladando la muerte desde

el individuo al espacio compartido.

La fotografia fue otro soporte clave en la conversacion. Pablo Maria Garcia Llamas
recordo a artistas como Alberto Garcia-Alix o Cristina Garcia Rodero, quienes exploran
el dolor, la memoria y la ironia frente a la muerte. Asimismo, se mencionaron referentes
internacionales como Annie Leibovitz, Joel-Peter Witkin y Teresa Margolles, cuya obra

con restos humanos tensiona los limites entre estética y ética.

Finalmente, la performance aparece como un espacio radical de confrontacion con el
cuerpo y la finitud. Casos como David Nebreda o las acciones de Margolles —limpiar
espacios con agua de cadaveres o generar ambientes con vapores de cremacion—
plantean la muerte como experiencia inmersiva y perturbadora. En conjunto, las
intervenciones muestran que la pluralidad de soportes amplia los modos de representar
la muerte en el arte contemporaneo, desplazandola desde lo figurativo hacia formas

simbolicas, tecnologicas y conceptuales.
4.2.2.4 Experiencias personales
Las experiencias personales con la muerte ocuparon un lugar significativo en el focus
group, aportando una dimension intima y emocional al debate. Para varios participantes,

la confrontacion directa con la muerte ha marcado no solo sus vidas, sino también sus
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practicas artisticas.

Angel Belinchén, capellan militar y artista, relaté su contacto con escenarios bélicos: “Me
ha tocado verle la cara a la muerte muchas veces, cuerpos destrozados, torturados...
queremos silenciar o apartar la mirada”. Su testimonio refleja como la crudeza de
la experiencia directa contrasta con la tendencia social a ocultar la muerte. Desde
su perspectiva, el arte constituye una via para transformar ese dolor en memoria y

trascendencia, convirtiendo la vivencia en un legado compartido.

Maria Jesus Abad aportd una mirada intima desde la fotografia. Confeso haber retratado
a familiares fallecidos como forma de duelo y memoria: “Me gusta tener fotografias de
algunas personas cuando mueren... siento mucho no haberlo hecho con otras”. Ademas,
defendio el valor antropologico de este tipo de registros, pues permiten documentar
como la sociedad contemporanea enfrenta la muerte, del mismo modo en que hoy

apreciamos los rituales funebres de culturas pasadas.

Otros participantes también vincularon la muerte con vivencias personales. Pablo
Maria Garcia Llamas recordd como el fotografo Alberto Garcia-Alix se enfrento al
cadaver de su hermano, debatiéndose entre el impulso de retratarlo y la presion social
que lo frenaba. Este ejemplo puso en evidencia los limites que la cultura impone a la

representacion de lo intimo.

Estas experiencias, compartidas en el grupo, revelan que la representacion artistica de la
muerte no es una abstraccion, sino que nace con frecuencia de enfrentamientos vitales
concretos. A través de ellas, los artistas transforman la experiencia del dolor, el duelo y

la pérdida en un acto de memoria colectiva y de reflexion estética.

425



La muerte disefiada: representacion e invisibilidad de la muerte en practicas artisticas en Esparia (1975-2025)

4.2.2.5 Funciones de la representacion

El focus group coincidid en que la representacion de la muerte en el arte cumple
multiples funciones que van Mas Alla de la mera ilustracion de un hecho bioldgico. Para
los participantes, se trata de un recurso que permite elaborar emociones, preservar

memorias y abrir reflexiones sociales y metafisicas.

Isabel Gomez sintetizd una de las funciones mas recurrentes: “Conjurar el miedo y
explicarnoslo”. La representacion artistica se convierte en un mecanismo para domesticar
lo inasible, una forma de enfrentarse simbolicamente a lo que no puede experimentarse
en vida. Esta idea conecta con la tradicion cultural que desde la Antigliedad ha buscado

ritualizar la muerte como medio de comprension.

En la misma linea, Miguel Angel Ajuriaguerra defendié que la representacion asegura la
permanencia: “Memoria y eternidad”. Segun su vision, tanto la arquitectura funeraria
como otras disciplinas artisticas permiten fijar la huella del ausente, prolongando
su existencia Mas Alla de lo bioldgico. Este énfasis en la memoria se refuerza con el
testimonio de Maria Jesus Abad, quien reivindica la fotografia post mortem como legado
antropologico: “Quiero dejar un legado de cdmo es nuestra sociedad actual, qué pasa

con como vemos la muerte”.

No obstante, la representacion también cumple funciones mas polémicas. Pablo Alonso
senalo su dimension politica y mediatica: “Para mi dos palabras serian denuncia y morbo”.
La muerte, al ser mostrada, puede servir para visibilizar injusticias, pero también corre
el riesgo de ser explotada como espectaculo. Esta ambivalencia fue compartida por
Alberto Garcia, quien apunto que, a menudo, “la muerte al final es emocion... pero lo

que mejor la representa es el silencio”.
En definitiva, las funciones de la representacion oscilan entre la memoria, la trascendencia,
la denuncia social y la catarsis personal. El arte se configura asi como un espacio privilegiado

donde la muerte puede adquirir sentido, ya sea como evocacion intima o como critica colectiva.
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4.2.2.6 Obras y artistas de referencia

El focus group aportd una amplia némina de obras y artistas que han explorado la
representacion de la muerte desde perspectivas diversas, tanto en el contexto espanol
como internacional. Estas referencias permiten comprender como las practicas artisticas

contemporaneas abordan el tema desde la memoria, la metafora o la confrontacion directa.

En el ambito de la fotografia espafnola, Pablo Maria Garcia Llamas destaco a Alberto
Garcia-Alix y su serie De donde no se vuelve, que articula una mirada intima sobre el
paso del tiempo, la enfermedad y la proximidad de la muerte. También se mencioné la
obra de Cristina Garcia Rodero, en particular Espaha Oculta, donde documenta rituales
fanebres y celebraciones en torno a la muerte con un enfoque antropologico. Maria
Jesus Abad anadio la figura de Marisa Gonzalez, cuya serie Amor y memoria introduce

reflexiones sobre la caducidad y la permanencia.

Entre los referentes internacionales, emergio con fuerza la figura de Teresa Margolles,
cuyas instalaciones —realizadas con agua utilizada para lavar cadaveres o vapores de
crematorios— confrontan directamente al espectador con la materialidad de la muerte.
Igualmente, se recordaron los trabajos de Annie Leibovitz, quien retraté a Susan Sontag
tras su fallecimiento, y de Joel-Peter Witkin y Andrés Serrano, que exploran lo macabro

desde la estética fotografica.

En otras disciplinas, Jaime Barahona senald el impacto de los videojuegos como Gris o
la saga Dark Souls, donde la muerte se convierte en mecanica de juego y metafora de
duelo. Miguel Angel Ajuriaguerra destacé el monumento del 11-M en Madrid, concebido
como espacio arquitectonico de memoria colectiva, mientras que otros participantes
recordaron la fuerza simbdlica de la Cruz como representacion universal de la muerte

y la resurreccion.

Estas referencias ponen de manifiesto que, desde 1975 hasta la actualidad, la muerte

ha sido abordada en multiples registros: documental, conceptual, ritual, metaférico y
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tecnoldgico. El conjunto de obras confirma que, aunque invisibilizada en la esfera social,

la muerte persiste como un motivo esencial en la creacion artistica contemporanea.

4.2.2.7 Dilemas éticos

El focus group abordoé también los dilemas éticos que emergen cuando el arte representa
la muerte, especialmente en su dimension mas explicita. La conversacion giré en torno a

la delgada linea entre memoria, documentacion, morbo y espectaculo.

Un ejemplo significativo fue el relato de Pablo Maria Garcia Llamas sobre Alberto
Garcia-Alix: “Cuando va a fotografiar a su hermano muerto se debate entre el impulso
de hacer la foto y los limites que le impone la familia y la sociedad”. Este testimonio
reflejo cdmo incluso los artistas mas reconocidos se enfrentan a la pregunta de hasta
donde es legitimo convertir la muerte en objeto de obra. Maria Jesus Abad, por su parte,
confesé que “me gusta tener fotografias de algunas personas cuando mueren... siento
mucho no haberlo hecho con otras”, defendiendo la fotografia post mortem como legado
antropologico. Aqui se abrid un debate: mientras algunos participantes consideraron
valioso ese registro intimo, otros plantearon reparos éticos sobre el consentimiento y

la exposicion del dolor.

Otro punto de discusion fueron las obras de Teresa Margolles, que utiliza materiales
procedentes de cadaveres. Begona Torres recordd que “lavo cadaveres en una carcel
y con esa agua fregd las escaleras de un edificio institucional”. Esta accion genero
admiracion por su potencia conceptual, pero también cuestionamientos sobre los limites
de la representacion. En un sentido similar, se mencionaron las performances extremas
de David Nebreda, basadas en la autolesion, lo que suscitd la pregunta de si el arte debe

permitir cualquier forma de exposicion del cuerpo.

El consenso estuvo en reconocer que el arte tiene la capacidad de traspasar fronteras,

pero el desacuerdo aparecio al discutir hasta qué punto es legitimo hacerlo con la muerte.
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Para algunos, mostrar lo insoportable es necesario para confrontar al espectador con la
realidad; para otros, el riesgo de caer en la espectacularizacion del sufrimiento humano

erosiona la dimension ética y memorial del arte.

4.2.3 APORTACIONES CLAVE PARA LA TESIS

El andlisis del focus group permite observar una serie de tensiones fundamentales en
torno a la representacion de la muerte en el arte contemporaneo. La primera gran
tension es la existente entre visibilidad e invisibilidad. Mientras que histéricamente la
muerte estuvo ligada a rituales comunitarios, exposiciones publicas del cuerpo y un
simbolismo que acompanaba al duelo, en la actualidad predomina una tendencia a
ocultarla. Tal como sefalé Angel Belinchén, incluso en los tanatorios contemporaneos
se procura que “el muerto no se vea”. Esta practica revela un cambio cultural profundo:
la sociedad no niega la muerte, pero desplaza su presencia hacia espacios privatizados o

mediatizados, alejandola de la vida cotidiana.

Sin embargo, este ocultamiento contrasta con la centralidad que la muerte conserva
en el ambito artistico. El arte aparece como un espacio de resistencia, un territorio
donde es posible seguir hablando de la muerte, ya sea a través de metaforas, huellas o
narrativas explicitas. Jaime Barahona subrayé como en el videojuego la muerte constituye
una mecanica esencial, que puede funcionar como castigo, aprendizaje o catarsis. De
modo similar, la obra de artistas como Teresa Margolles o David Nebreda introduce
al espectador en experiencias radicales, en ocasiones perturbadoras, que evidencian la

imposibilidad de erradicar la muerte del horizonte cultural.

Una segunda tension se relaciona con la funcion social de la representacion. Para Isabel
Gomez, la muerte representada ayuda a “conjurar el miedo”, mientras que para Miguel
Angel Ajuriaguerra asegura “memoria y eternidad”. En contraste, Pablo Alonso sefialé su
instrumentalizacion como denuncia o morbo, recordando como las ONG han recibido

criticas por utilizar imagenes de sufrimiento. Esta pluralidad de funciones sugiere que la
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representacion de la muerte es polisémica: puede operar como memoria intima, como

recurso antropologico, como herramienta politica o como espectaculo mediatico.

También emerge la paradoja entre lo intimo y lo espectacular. Maria Jesis Abad
relatd como la fotografia post mortem de familiares se convierte en un legado personal
y antropoldgico, mientras que Alberto Garcia denuncié la espectacularizacion de la
muerte en los medios, donde se busca audiencia a través de lo morboso. La sociedad
contemporanea, por tanto, parece rechazar la muerte en la esfera cotidiana, pero la

consume de manera compulsiva en productos mediaticos y culturales.

Finalmente, el grupo coincidio en la imposibilidad de representar el instante exacto de la
muerte. Alberto Garcia lo expreso con claridad: “la muerte nunca se ha representado,
lo que se representa es el proceso, la agonia o lo que viene después”. Esta idea conecta
con la tradicion filosofica que entiende la muerte como limite inefable, inaccesible a la
experiencia humana directa. El arte, en consecuencia, no aspira a capturar la muerte en

si, sino sus huellas, restos, metaforas y consecuencias.

En conjunto, la discusion evidencia que la muerte, aunque invisibilizada socialmente, sigue
siendo un nucleo simbdlico ineludible en el arte contemporaneo. El arte se erige en mediador
entre la negacion social y la necesidad existencial de enfrentarse a lo finito, proporcionando

lenguajes, imagenes y espacios donde la muerte recupera visibilidad y sentido.

Elfocus group sobre lainvisibilidad de lamuerte en las practicas artisticas contemporaneas
permite extraer varias conclusiones clave. En primer lugar, se confirma que la sociedad
actual tiende a invisibilizar la muerte, desplazandola de la vida cotidiana y privatizandola en
rituales donde el cuerpo desaparece de la mirada publica. Sin embargo, esta ausencia no
significa silencio absoluto: en paralelo, la cultura mediatica la explota como espectaculo,

generando una paradoja entre ocultamiento y sobreexposicion.

En segundo lugar, el arte se configura como un espacio de resistencia frente a esa

invisibilidad. Artistas de distintas disciplinas —fotografia, arquitectura, performance,
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videojuegos— continlan interrogando la muerte desde perspectivas intimas, sociales
y metafisicas. La pluralidad de soportes confirma que la muerte sigue siendo un tema

transversal, capaz de adaptarse a lenguajes tradicionales y contemporaneos por igual.

En tercer lugar, la representacion de la muerte cumple funciones mdultiples: memoria,
trascendencia, denuncia social, reflexion filosofica o catarsis personal. Esta polivalencia

explica su permanencia en el arte, a pesar del rechazo social generalizado.

Asimismo, el grupo coincidid en que la muerte no puede representarse en su instante
exacto, sino Unicamente a través de procesos, restos, metaforas o huellas. Esta
imposibilidad ontoldgica refuerza la idea de que el arte no busca capturar la muerte en

si, sino dar forma al vacio que deja y a la memoria que genera.

En definitiva, el estudio confirma que, aunque invisibilizada en el ambito social, la muerte
sigue ocupando un lugar central en la creacion artistica contemporanea. El arte, al
conjugar experiencia personal, memoria colectiva y reflexion simbolica, se convierte en

un medio esencial para lidiar con el tabd de lo mortal y devolverle presencia en la cultura.
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ANALISIS ARTISTICO
FORMAL VISUAL

4.3.1 CATALOGO DE ARTISTAS

La elaboracion del catdlogo de artistas espanoles que trabajan en torno a la representacion
de la muerte entre 1975 y 2025 ha permitido identificar una serie de patrones y
problematicas. En primer lugar, se ha constatado la dificultad para localizar artistas
que hayan producido obra de manera consistente sobre esta tematica en el periodo
senalado. Si bien existen casos en los que se han encontrado piezas significativas, en
muchos de ellos la produccion ha sido puntual, llegando incluso a resultar complejo

reunir al menos dos obras de un mismo autor.

Un grupo de artistas se ha acercado a la muerte en la etapa final de su vida, motivados
por la reflexion existencial derivada de la enfermedad o la cercania del final. Entre ellos
se encuentran Juan Munoz, Pepe Espalit, Eduardo Arroyo, Jordi Teixidor y Soledad Sevilla
En contraste, se han identificado autores cuya obra ha explorado de forma mas sostenida
el tema de la muerte a lo largo de su trayectoria. En este ambito destacan Cristino de

Vera, Esther Ferrer, Manuel Saiz, Jordi Teixidor y Javier Talavera.
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En otros casos, el interés por la muerte surge como respuesta a problematicas del
contexto historico y social. Asi, Pepe Damaso y Pepe Espalii abordan la enfermedad
(especialmente el SIDA), mientras que Eugenio Ampudia y Luis Meldn Arroyo lo hacen
a partir del impacto del COVID-I9. Los flujos migratorios se reflejan en las propuestas
de Santiago Sierra y Luis Melon Arroyo, mientras que la critica al capitalismo se articula
en las obras de El silencio de lo viejo, Cristina Lucas, Olaia Sendon, Pedro G. Romero y
Okuda San Miguel. En el terreno politico, la memoria historica aparece como detonante
en las producciones de Rogelio Lopez Cuenca, Eugenio Merino, Toni Amengual, Gervasio
Sanchez, Joan Brossa, Marcelo Expdsito, Concha Jerez y Carmen Calvo. La dimension

de género se manifiesta en la obra de Esther Ferrer.

Otro motivo recurrente ha sido la experiencia personal de la pérdida o la necesidad
de conmemorar a un ser querido fallecido. Este enfoque se encuentra en las obras de
Alberto Garcia-Alix, Javier Codesal, Fran Herbello, Soledad Sevilla, Rebeca Pardo, Juan
Manuel Castro Prieto y Tatiana Abellan. Asimismo, algunos artistas han desarrollado
una aproximacion a la muerte a partir de su vinculo con la medicina y la ciencia, como

Paloma Navares y Jaume Plensa.

Por ultimo, se ha identificado un grupo de creadores que, a través de la reflexion sobre
el tiempo, han abierto un espacio para meditar sobre la muerte. En este ambito destacan
Ignasi Aballi, Mateo Maté, Eugenio Ampudia, Soledad Lorenzo, Javier Garcera, Okuda
San Miguel, Javier Talavera, José Hernandez, Guillermo Pérez Villalta, Esther Ferrer y

Antoni Tapies.

4.3.2 LINEA DEL TIEMPO

A partir de la linea del tiempo, los resultados muestran que la representacion de la
muerte en el arte espanol contemporaneo no ha sido un tema central ni continuo en la
mayoria de las trayectorias, pero si aparece de manera significativa en momentos vitales,

contextos sociales criticos o como reflexion filosofica en torno al tiempo y la existencia.
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También, el estudio cronologico ha actuado como un cuadro comparativo y se han
detectado una serie de estrategias visuales que se repetian. Con estrategias nos
referimos a mecanismos utilizados en la creacion de practicas artisticas que ayudan a
velar la muerte, asi como su representacion directa. Esto no elude la tematica, pero en
cierta manera, si desplaza y aleja una vision directa de la muerte. Entre las estrategias
detectadas se encuentran: la abstraccion, en sus multiples formas, eliminacion de lo
figurativo, la desmaterializacion, sintesis, reduccion a nimeros y/o texto, representar a
través de la ausencia o vacio, fragmentos de cuerpo, estructuras seriales o repetitivas,
a través de simbolos, como factura del paso del tiempo, a partir de la ironia, rituales y
ceremonias, espacios y lugares, elementos vegetales o animales, a través de la memoria

o, como consecuencia de los medios de comunicacion de masas.

En cuanto al mapa Sankey, este revela que la representacion de la muerte en el arte
contemporaneo tiende a lo sutil, metaférico y experiencial. La muerte se hace presente
no desde la violencia o lo explicito, sino desde la huella, el vacio, la metafora, o la

repeticion mecanica que borra lo individual.

4.3.3 TABLA

Por ultimo, y elaborando una tabla, las obras se han agrupado por técnicas, donde se ha

observado que:

|. Técnicas mas empleadas son:
* Instalacion: Es la técnica predominante. Su capacidad para integrar elementos
multisensoriales y generar experiencias espaciales la hace ideal para representar
lo intangible o ausente, como la muerte.
* Fotografia (37 obras): También destacada. Puede capturar ausencias, memorias,
huellas, y evocar la muerte de forma indirecta.
* Pintura (16), Escultura (14), Técnica mixta (8), Videoarte (8), Performance (8),

Net Art (2): Aunque con menor presencia, aportan variedad de lenguajes.

435



La muerte disefiada: representacion e invisibilidad de la muerte en practicas artisticas en Esparia (1975-2025)

Fig. 193: Estrategias visuales para la invisibilidad de la muerte segtin la técnica empleada

Ironia; 6
Técnica mixta: 8
Abstraccion: 23

Pintura: 19

Simbolos: 26
Escultura: 14

Naturaleza: 12
Fotografia; 37

Memoria: 13

Presencia de la ausencia: 13

Instalacion: 44
Cuerpo fragmentado: 7

Mediatica: 8

Net Art: 2
Estructura serial o repetitiva: 10

Performance: 8

Rituales: 8
Videoarte: 8

Espacios: 7

Factura del paso del tiempo: 7

Made at SankayMATIC.com

Grafico: Elaboracion propia
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2. Estrategias visuales que invisibilizan la muerte mas recurrentes son:

* Simbolos (26): Lo simbdlico permite representar la muerte sin mostrarla
explicitamente. Esto es central en la invisibilizacion.

* Abstraccion (23): El lenguaje abstracto puede sugerir muerte sin figuracion
directa.

* Memoria (12) y Presencia de la ausencia (12): Representan la muerte como
huella, vacio o recuerdo, sin cuerpo presente.

* Naturaleza (I1) y Estructura serial o repetitiva (10): Apuntan a ciclos vitales o
automatizacion que ocultan la carga tragica.

* Cuerpo fragmentado (7), Espacios (7) y Factura del paso del tiempo (7):
Reflejan desaparicion, ruina, deterioro.

* Rituales (8) y Mediatica (8): Integran mecanismos culturales y tecnolégicos que
normalizan o disuelven la muerte.

* Ironia (6): El humor o la distancia emocional pueden funcionar como estrategia

evasiva.

La invisibilizacion de la muerte se manifiesta en este conjunto de obras no mediante una
omision total, sino a través de estrategias que la eluden, la transforman o la camuflan en

otros lenguajes (simbolos, abstraccion, repeticion) .

La Instalacion, por ejemplo, con alta conexidon a simbolos, abstraccion, memoria y
ausencia, permite una experiencia envolvente que no necesita mostrar un cadaver ni un
acto de morir, pero hace sentir su peso a través del espacio vacio, objetos simbolicos o

el silencio.
La Fotografia, por su parte, se vincula fuertemente a la memoria y la presencia de la

ausencia, capturando lo que ya no esta, convirtiendo lo cotidiano en una evocacion de

lo perdido.
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A continuacion se desarrollan las estrategias visuales para la invisibilizacion de la muerte

mencionadas:

4.3.3.1 Abstraccion

En el arte contemporaneo, la representacion de la muerte ya no aparece con la crudeza
anatomica de la vanitas barroca ni con la teatralidad del romanticismo. Lejos de los
cadaveres descarnados o los gestos heroicos de agonia, el arte contemporaneo ha
trasladado la muerte al dominio de lo implicito, de lo sugerido, de lo que se elude mas
que se muestra. En este giro, la abstraccion ha operado como un dispositivo eficaz para

invisibilizar —aunque no eliminar— la presencia de la muerte.

La abstraccion, en su renuncia a la figuracion directa, ha sido historicamente leida como
una apuesta por lo espiritual, lo formal o lo universal. Sin embargo, en el contexto
contemporaneo, su uso se torna mas ambiguo: puede ser un refugio estético, una
estrategia conceptual o incluso un acto de evasion. Cuando se aborda el tema de la
muerte desde la abstraccion, se genera un desplazamiento semantico: lo ominoso se
vuelve textura, lo desgarrador se convierte en gesto pictorico, y lo finito se traduce en

vacio visual o en estructuras repetitivas.

Este fendmeno no implica una ausencia de la muerte, sino mas bien una operacion de
desactivacion simbolica. En lugar de confrontar al espectador con imagenes explicitas
del cuerpo muerto, de la violencia o del duelo, se le propone una experiencia difusa,

sensorial o intelectual.

A través de la abstraccion los artistas se alejan de la representacion literal de la realidad.
Pero esta abstraccion podra llevarse a cabo mediante diferentes formulas: eliminando lo
figurativo, a través de la desmaterializacion, reduccion a la minima expresion visual, o a

través de textos o digitos.
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Eliminar lo figurativo

En lugar del cuerpo agonizante o del rostro del difunto, muchos artistas han optado por
un lenguaje abstracto que, lejos de describir, evoca. Dentro de esta tendencia, una via
especialmente significativa es aquella en la que la eliminacion de lo figurativo se articula
mediante el gesto, el trazo o la mancha, haciendo del acto pictérico una suerte de

inscripcion del duelo, del vacio o de la desaparicion.

Este tipo de abstraccion no busca narrar la muerte, sino experimentarla como residuo,
como herida abierta en la superficie pictorica. Los artistas Antoni Tapies, Miquel Barcelo,
Jordi Teixidor, Javier Talavera y Luis Melon Arroyo, con obras clave como Amor a mort
(Tapies), —2018 (Talavera) o Muertos por COVID (Melén Arroyo), utilizan estos recursos

no figurativos para abordar la muerte desde el limite mismo de la representacion.

En Amor a mort, Tapies condensa la experiencia de la muerte en un gesto pictorico cargado
de materia, de textura y de silencio. La obra no muestra cuerpos, sino rastros: signos
ambiguos, manchas, inscripciones que evocan un proceso mas que una imagen. Aqui, la
mancha funciona como memoria del cuerpo ausente, como huella que resiste a la desaparicion

total. La muerte se vuelve superficie, estrato, fragmento arqueoldgico del dolor.

Barcelo, aunque mas ligado al gesto vitalista y al despliegue matérico, ha abordado la
muerte a través de una fisicidad convulsa. En sus pinturas con restos organicos, craneos o
paisajes devastados, el trazo se convierte en una energia que descompone y transforma.
La muerte no aparece como final, sino como parte de un ciclo natural de descomposicion
y recomposicion. Su abstraccion es turbulenta, matérica, profundamente vinculada al

cuerpo ausente.

Con un lenguaje mas sobrio y concentrado, Jordi Teixidor trabaja desde el silencio
formal. Sus composiciones monocromaticas, especialmente las dominadas por el negro,
que recuerdan a las pinturas Numero 7 y 8 de Mark Rothko, articulan un espacio que

no representa, sino que contiene. El color profundo y el gesto medido construyen una
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presencia ausente, una densidad emocional vinculada a lo terminal. En su obra, la muerte

se sugiere desde la verticalidad, la repeticion y la contencion absoluta.

En —2018, Talavera no representa la muerte como un acontecimiento, sino como un
estado residual. El gesto, las marcas minimas, las manchas en la superficie aluden a un
proceso de borrado. El sigho menos del titulo refuerza esta idea de pérdida, de resta, de
negatividad activa. La pintura aqui funciona como un espacio de duelo abstracto, donde

el trazo es a la vez inscripcion y desaparicion.

En la serie Enumeraciones, encontramos Muertos por COVID, donde Melon Arroyo
enfrenta una tragedia colectiva desde una abstraccion gestual que no busca documentar,
sino responder afectivamente. El trazo, el borron, la mancha se convierten en actos
de duelo pictérico, donde cada gesto lleva la carga emocional de lo irreparable. Frente
a la frialdad estadistica con que la sociedad gestiond la pandemia, el artista devuelve

humanidad a la cifra mediante una pintura abstracta del dolor.

En todos estos casos, el gesto abstracto no borra la muerte, sino que la transforma en
signo, en energia plastica, en huella imposible de ignorar. Es una muerte sin figura, pero
no sin forma. Una desaparicion que, paraddjicamente, inscribe su presencia en cada

trazo.

Frentealasaturacion deimagenes que banalizan la muerte en los medios contemporaneos,

estos artistas eligen una via inversa: la del silencio, la ambigiiedad y la concentracion

poética. Su abstraccion no niega la muerte, pero la desplaza, la transforma, la vuelve

presente a través de su propia imposibilidad de ser representada.

Desmaterializacion

A través de la desmaterializacion, los artistas actuales nos obligan a pensar la muerte no

como imagen, sino como huella, como interrupcion, como espectro que insiste. Estas
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Fig. 194: Pinturas negras, 1998-1999. Jordi Teixidor

Fuente: NF galeria. Recuperado 3 de agosto 2024, de: https://nfgaleria.com/artista/jordi-teixidor/
-]

Fig. 195: Almudena, 2020-2024. Javier Talavera

Nota: video en bucle
Fuente: Exposicion individual AImudena de Javier Talavera, en la Real Sociedad Fotografica. Octubre 2025
Fotografia: Elaboracién propia
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obras no representan la muerte, la alojan. En el arte espanol reciente, obras como
Memoria liquida de Tatiana Abellan, Tutto tondo de Rogelio Lopez Cuenca o Almudena de
Javier Talavera encarnan esta sensibilidad, una poética del desvanecimiento como forma

de duelo y de critica.

En Memoria liquida, Tatiana Abellan propone una experiencia estética y politica de la
desaparicion. Lejos de la representacion directa o del documento explicito, su obra se
inscribe en una poética de la desmaterializacion, donde la muerte se presenta no como
imagen, sino como desvanecimiento controlado, como proceso de borrado activo que

convierte al archivo en lugar de duelo, resistencia y evocacion.

Partiendo de fotografias encontradas —retratos de personas desaparecidas o anénimos
arrancados de su contexto—, la artista somete la imagen al efecto corrosivo de agentes
quimicos. El resultado son rostros parcialmente borrados, fragmentos liquidos, siluetas
flotantes entre lo que fue y lo que ya no estd. Lo esencial en Memoria liquida no es lo

que vemos, sino lo que se ha ido.

La obra de Abellan encarna con precision lo que Jacques Derrida denomina huella
espectral: lo que ha desaparecido pero deja un residuo, una marca imposible de borrar
por completo. En Mal de archivo (1995), Derrida escribe que todo archivo nace del
deseo de conservacion, pero también del reconocimiento de una pérdida inevitable. La
imagen fotografica, tradicionalmente pensada como preservacion del tiempo, en manos
de Abellan se convierte en territorio de borrado, donde lo que permanece es solo la
memoria erosionada. Este gesto de desmaterializacion no niega la existencia de los
cuerpos ni los hechos de la muerte, al contrario, los invoca desde su ausencia. Lo que

Abellan nos ofrece es una imagen herida, una imagen que no muestra, pero que duele.

Aunque, el proceso de Abellan puede ser leido también desde Georges Didi-Huberman,
quien en Imdgenes pese a todo (2004) defiende la necesidad de construir imagenes incluso
para lo irrepresentable. Pero estas imagenes, dice, no seran nunca completas ni claras:

seran residuos, fragmentos, manchas de sentido. En este sentido, Memoria liquida es
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un acto radical de recuerdo: el borrado se convierte en escritura del duelo. Frente al
archivo institucional que pretende fijar, etiquetar y cerrar el relato del pasado, Abellan
propone un archivo abierto, en fuga, donde la imagen no da certezas, sino preguntas:
¢Quién fue esa persona? ;Qué historia se oculta tras ese rostro velado por el agua? ;Qué

queda de los muertos cuando su imagen se disuelve?

La obra no hace visible a los muertos, pero los deja insistir en su desaparicién, como si el
agua no los borrara del todo. La imagen herida que nos ofrece Abellan no busca cerrar
el duelo, sino mantenerlo abierto, como un ejercicio de memoria viva, liquida, espectral.
Frente a una cultura visual saturada de imagenes explicitas de la muerte —noticiarios,
redes, vigilancia—, Abellan elige el silencio visual, la fragilidad, la ausencia como forma

de resistencia. Y en ese silencio, la memoria no se diluye, se vuelve ética.

La obra Tutto Tondo, realizada por Rogelio Lopez Cuenca en 2016, es un video que ofrece
una reflexion mordaz y profundamente critica sobre la banalizacion del sufrimiento y la
1 —

Fig. 196: Memoria liquida, 2016. Tatiana Abellan

Nota: Fotografias antiguas borradas quimicamente. Frascos de botica con la emulsidn retirada. Sistema de goteo.
Fuente: Sitio web Tatiana Abelldn. Recuperado 13 de agosto 2024, de: https://tatianaabellan.com/portfolio-posts/memoria-liquida
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muerte en la sociedad contemporanea, especialmente en la cultura de la imagen. Esta
pieza se enmarca dentro de una produccion artistica que constantemente interroga los
dispositivos de poder del lenguaje visual, mediatico y cultural. En Tutto Tondo, el cuerpo
yacente aparece como un motivo espectral, pero no tanto por su crudeza visual como

por la mirada indiferente del espectador, tanto dentro como fuera del video.

La muerte, aqui, se ha convertido en un fenomeno invisible por saturacion. La imagen
del cuerpo caido ya no conmueve porque ha sido absorbida y estetizada por los medios,
normalizada por el flujo de imagenes que banalizan el dolor. En ese sentido, Tutto Tondo
plantea una forma de abstraccion ética, no por omision formal, sino por neutralizacion
afectiva. El gesto de Lopez Cuenca denuncia un vaciamiento empatico, una mirada

contemporanea incapaz de detenerse ante lo vulnerable.

Por su parte, Javier Talavera, en Almudena, construye una obra que no representa la
muerte, sino que la evoca desde el vacio. Partiendo del cementerio mas extenso de
Madrid como referencia simbdlica y espacial, Talavera no acude a la imagen directa
de la tumba ni a la iconografia funeraria tradicional. En cambio, trabaja con materiales
minimos, estructuras abiertas, texturas austeras, y lo mas importante: con la ausencia

como materia artistica.

Almudena es una pieza que se situa deliberadamente entre lo visible y lo borrado, entre
la materia y el concepto. Su operacion artistica se apoya en una desmaterializacion
consciente: el espectador no ve el cuerpo, ni el duelo, ni el rito, sino que es conducido
hacia el lugar donde todo eso deberia estar, y no esta. Es ahi donde emerge lo mortuorio,

en el vacio como forma de memoria.

Frente a la tradicion monumental, Aimudena trabaja desde la anti-monumentalidad: no
hay inscripcion heroica, ni cuerpo, ni simbolo explicito. Lo que hay es gesto minimo,
una estética de la sobriedad y del fragmento. Esta estrategia se vincula con la nocion
de imagen latente propuesta por Georges Didi-Huberman, quien defiende la potencia

de aquellas imagenes que no se muestran del todo, pero que activan el pensamiento
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y la memoria desde lo incompleto. La obra no genera una narrativa cerrada, sino que
construye un espacio abierto de duelo, donde el espectador es invitado a ocupar el lugar

de la ausencia, a completar el sentido con su propia experiencia, memoria o pérdida.

La desmaterializacién aqui no es una renuncia, sino un acto politico y poético, no
mostrar los cuerpos para devolverles dignidad; no fijar el relato para mantenerlo abierto.
Almudena es, asi, una arquitectura simbolica de lo intangible: un lugar sin cuerpo, pero

con memoria.

En la obra El tiempo nos va gastando hasta que nos hace transparentes (2002) de Mateo
Maté vemos una figura masculina repetida en una secuencia que avanza desde la izquierda
hasta el fondo de la habitacion, donde una puerta abierta, bafiada en luz blanca, funciona
como un umbral. A medida que el personaje avanza, su silueta se vuelve cada vez mas
transparente y etérea, hasta desaparecer en la luz. Este recurso visual —una especie
de time-lapse de desmaterializacion— es clave para entender como la obra articula una

poética de la muerte velada.

La multiplicacion de la figura en diferentes estadios de transparencia no solo remite a la
fotografia en rafaga o al efecto de estela en el video, sino que construye una narrativa
visual de transito. Esta repeticion no acumula, sino que resta cuerpo, en un proceso
inverso a la presencia. Cada figura sucesiva es mas tenue, mas translicida, hasta que se
funde con la luz al final del pasillo. El blanco absoluto del fondo no sugiere un Mas Alla
concreto, sino un vacio simbdlico, un lugar donde la materia se disuelve. La transparencia,
en este contexto, no es sinonimo de visibilidad sino de desaparicion progresiva, de

desgaste existencial, como lo expresa el titulo de la obra.

Reduccion a la minima expresion

La reduccion a la minima expresion emerge como una de las estrategias mas potentes

para representar la muerte sin mostrarla. Frente al exceso de imagenes de muerte en los
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medios, muchos artistas contemporaneos optan por el silencio visual, por una estética
de la contencidn que no busca provocar, sino suscitar. En estas obras, lo mortuorio
no se presenta de forma directa, sino que se condensa en gestos formales precisos,
materiales minimos y estructuras simbodlicas cargadas de resonancia. Tal es el caso de
Ramoén de Soto, Cristina Lucas y Daniel Canogar, cuyas obras ofrecen una reflexion

poética y conceptual sobre la desaparicion, la memoria y el tiempo.

En Memento mori (1988), de Ramdn de Soto no representa literalmente la muerte ni
el cadaver, sino que construye una imagen conceptual en la que un solo ojo —aislado,
esquematico, casi ausente— remite tanto a la mirada del otro como a la conciencia de la
propia finitud. El titulo ya sitta la obra dentro de una tradicion iconografica barroca, pero
de Soto elimina toda narratividad o elemento decorativo, dejando solo una presencia

minima, entre signo y simbolo.

Esta reduccion extrema acentua el silencio de la obra: no hay color, ni detalle, ni contexto.
Solo queda la forma esencial del ojo, flotando en el espacio. Asi, el espectador ya no
se enfrenta a la imagen de la muerte, sino a su idea, provocando una reflexion interna,

silenciosa, intima. Se trata de una imagen limite.

Desde una perspectiva foucaultiana, podriamos decir que este ojo actia como un
dispositivo de autoconsciencia disciplinaria, como una mirada que nos devuelve nuestra
propia condicion mortal, en un espacio de vigilancia simbdlica. No es un ojo que ve,
sino uno que hace ver, que recuerda. Y en ese recordatorio reside su potencia, nos
enfrenta con la invisibilidad del morir en una cultura que ha relegado la muerte al ambito
de lo privado o lo espectacular. La eleccion del monocromo, la frontalidad y el vacio
circundante nos remiten también a estrategias minimalistas, donde la carga semantica no

proviene de la abundancia formal, sino de su reducciéon maxima.
En Box (2017), Cristina Lucas instala un nicho funerario empotrado, mediante un juego
visual, en una pared del IVAM, sin inscripcion ni nombre. Esta aparente neutralidad

visual es, sin embargo, una potente critica hacia la manera en que la cultura visual
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contemporanea comercializa incluso la ausencia, la muerte y el duelo. De hecho, se
refiere a Box como “al ultimo contenedor de nuestras vidas, a la Ultima morada, algo
que tiene que ver con lo efimero y con lo universal”, ha comentado Cristina Lucas. En
varias entrevistas (Europa Press, 2017) y declaraciones curatoriales (IVAM,s.f.), Lucas ha
senalado que su trabajo problematiza como el lenguaje publicitario penetra incluso los

dispositivos de representacion simbodlica del morir, transformando el dolor en mercancia.

La eleccion del nicho, dispositivo arquitectonico vinculado directamente con el ritual
funerario, no es inocente. En lugar de mostrar o narrar la muerte, Lucas la convierte
en objeto expuesto, un contenedor de ausencia que también puede ser interpretado
como un producto de disefo minimalista. En este gesto, la artista revela la paradoja
contemporanea: vivimos rodeados de imagenes de muerte pero desconectados
emocionalmente de su carga real, lo cual es facilitado —y agravado— por el aparato

mediatico y publicitario.

Fig. 197: Memento mori, 1988. Ramén de Soto

Fuente: Sitio web Ramdn de Soto. Recuperado 4 de mayo 2024, de: https://www.facebook.com/p/Ramon-de-Soto-
Escultor-100063727269866/
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En este sentido, la obra dialoga con lo que Susan Sontag (2003) denuncié como el
consumo estético del sufrimiento. Para Lucas, la muerte se ha convertido en un mensaje
que puede ser paquetizado, estetizado y diseminado con las mismas logicas que un
anuncio: limpio, ordenado, sin huellas fisicas, sin sangre, sin cuerpo. Box, al ser tan
discreta y visualmente neutral, imita esa estética publicitaria, pero para subvertirla, lo

que deberia ser un lugar de duelo se convierte en un producto cultural.

Ademas, el hecho de que esté instalada en un museo implica una critica a la
institucionalizacion del recuerdo, una forma de marketing simbdlico donde la memoria
colectiva se convierte en parte de la identidad corporativa de la institucion artistica. En
otras palabras, Lucas expone como incluso el dolor y la muerte pueden ser capitalizados

por las estructuras del arte y la cultura.

Cristina Lucas, en Box (Fig. 194), no solo abstrae la muerte mediante la reduccion formal,
sino que también denuncia cémo la representacion de la muerte ha sido colonizada por
las l6gicas del mercado: higienizada, estetizada y neutralizada para ser compatible con
el consumo. La obra tensiona ese marco, revelando el vacio literal y simbolico que deja
el marketing cuando sustituye al duelo real. Otra de sus obras en esta linea es Dark cube

(2017).

En Maelstrom, Daniel Canogar construye una obra que alude a la muerte desde el
movimiento, la luz y el flujo digital. Sobre pantallas flexibles, imagenes abstractas —
restos visuales, residuos de informacion, datos reciclados— giran como en una espiral
sin fin. La obra se presenta como un vortice tecnoldgico, un torbellino de datos donde

lo humano parece disolverse.

Aunque no se representa la muerte de forma directa, Maelstrom puede leerse como
una metafora de la desaparicion contemporanea: una muerte sin cuerpo, sin rito, sin
imagen fija. Es la muerte digital, la que ocurre en la saturacion de datos, en la pérdida de
sentido, en el archivo infinito. La reduccion aqui es conceptual: Canogar desmaterializa

la muerte en forma de flujo, la convierte en un estado sin forma estable, sin fin ni
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Fig. 198: Box, 2007. Cristina Lucas

Fuente: IVAM. Recuperado 17 de mayo 2025, de: https://ivam.es/es/noticias/cristina-lucas-lo-efimero-es-una-constante-en-
nuestras-vidas/

1 —
comienzo. La reduccién a la minima expresién no empobrece la representacion de la
muerte, sino que la intensifica. Al eliminar la anécdota, lo figurativo o lo explicito, los
artistas contemporaneos fuerzan al espectador a rellenar los vacios, a hacer un trabajo
de imaginacion, empatia y reflexion. Lo que no se ve —el nicho vacio, el torbellino

digital, la forma austera— activa una experiencia mas intima y duradera.

Frente a una cultura de lo visible y lo espectacular, estas obras apuestan por lo esencial,
por lo que apenas se insinla. Y es ahi, en esa minima presencia cargada de sentido,
donde la muerte vuelve a ocupar un lugar significativo en el arte contemporaneo.
Abstraccion textual y numérica

En lugar de una representacion frontal del morir, se opta por un desplazamiento
conceptual, la muerte es traducida al cédigo del lenguaje, y por tanto, se hace visible

solo a través de la lectura. Se utiliza el lenguaje escrito —palabras, cifras, listas,
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nombres, fechas— como forma de sustitucion visual, generando una experiencia donde
el espectador lee la muerte, mas que verla. Esta modalidad inscribe la obra dentro de
un lenguaje de la abstraccion semidtica, donde el texto no representa, sino que evoca,

archiva, registra, sugiere.

Ignasi Aballi, cual espigador de periddicos, extrae cifras de muertos para su serie Listados,
donde realiza un juego de contrarios, un juego entre lo visible y lo invisible en el que se
ignora la procedencia de esos muertos, personas, trabajadores o desaparecidos y que
acaba configurando dichas series como una vanitas contemporanea. El resultado es una
imagen que acaba no representando nada, porque lo representa todo; su eleccion es
arbitraria, la ejecucion es mecanica (recortar titulares y fotografias para luego darles
otro orden); que finalmente derivan en una condicion existencial, casi en un tono que
recuerda el religioso todo pasa y no somos nada. El proceso creativo se convierte asi en
una tarea de archivo que se encarga de abstraer mediante digitos y caracteres la propia

muerte, borrando de la memoria cualquier relacion con nada doliente.

Aballi convierte el lenguaje cotidiano en testimonio mortuorio, no desde la imagen, sino
desde la repeticion fria y burocratica de un archivo. Nora (1989) sefala que "la memoria
moderna es, mas que nada, archivistica” (p. 13) borrando lo que no nos interesa, nos
duele o nos da miedo. Boltanski no solo coincide con Nora, sino que en una entrevista,
que recogia el diario El Pais en 2020, nos habla de la importancia o la necesidad del

olvido como mecanismo de la memoria para poder vivir.

La obra Contador de muerte de Santiago Sierra, instalada en 2009 en la fachada de la
aseguradora Hiscox en el corazéon de la City londinense, consiste en un contador
LED que calcula en tiempo real el numero estimado de muertes en el mundo durante
ese ano, basandose en proyecciones estadisticas del US Census Bureau. La cifra,
aproximadamente 55 millones de personas al ano, avanza a razon de casi dos muertes
por segundo, generando un flujo constante e impersonal de datos que reemplaza la

imagen de la muerte por su cuantificacion algoritmica.
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Fig. 199: Listados (muertos) 2005. Ignasi Aballi

Fuente: Exposicion en la Bienal de Venecia 2007.
Fotografia: Elaboracién propia
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Mas que una mera visualizacion estadistica, la obra transforma la abstraccion numérica
en una estrategia critica. Al instalar este contador en una institucion financiera y, mas
aun, al vincularlo contractualmente a la propia vida del artista —a cambio de la cesion
de la obra, Hiscox le concede un seguro de vida de 150.000 euros—, Sierra no solo
denuncia la mercantilizacion del arte y de la muerte, sino que inserta el cuerpo del
artista en el sistema econémico que critica. Uno de los aspectos mas provocadores de
la obra es este, su componente contractual en el que Sierra cede la instalacion a cambio
de un seguro de vida. Esta transaccion convierte la obra en una reflexion sobre el valor
de la vida y del arte en el mercado, especialmente en un contexto como el de la City

londinense, simbolo del capitalismo financiero global.

Al hacer depender el pago del seguro de su posible muerte durante la exhibicion, Sierra
vincula su existencia bioldgica a la logica aseguradora, pero también ironiza sobre como
el valor del arte se incrementa con la muerte del artista. Asi, el artista se convierte en
activo financiero, su vida en poliza, su muerte en evento de mercado. Este gesto encarna
el espiritu del arte critico contemporaneo, que utiliza el propio sistema para exponer

sus contradicciones.

La obra denuncia cémo, en las sociedades contemporaneas, la muerte se ha convertido
en un dato estadistico, gestionado por instituciones y alejado del rito, del relato y del
recuerdo. Esta estética del dato genera una paradoja afectiva: cuanto mas despojada
y abstracta es la forma, mas brutal resulta la conciencia del volumen de la muerte. La

abstraccion aqui no es neutral: es un modo de visibilizar la violencia estructural.

La ubicacion de la obra no es arbitraria: al instalarla en una fachada del distrito financiero,
Sierra interpela directamente a las instituciones que regulan, gestionan o banalizan la
muerte a escala estructural. En este contexto, el nimero que aumenta cada segundo no
es solo una estadistica, sino una acusacion silenciosa al sistema que tolera —o incluso

genera— esas cifras.
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Contador de muerte es una obra que trabaja con una de las formas mas extremas de
abstraccion de la representacion de la muerte: la cifra fria, impersonal, sin relato. Pero
lejos de deshumanizar, esta estrategia sirve a Sierra para reactivar la conciencia critica
frente al modo en que el capitalismo contemporaneo absorbe, gestiona y estetiza
el morir. La obra se sitia en el cruce entre arte conceptual, economia simbdlica y
biopolitica, y hace visible una verdad incomoda: en el corazon del sistema, la muerte

también es mercancia.

En Temps (2008), Eugenio Ampudia lleva a cabo una sofisticada operacion simbdlica,
parte de una palabra temps (Tiempo) para luego fragmentarla, desdibujarla y hacerla
inestable mediante un mecanismo que mantiene sus letras en movimiento continuo. Este
gesto no solo compromete la legibilidad, sino que actlla como una poderosa metafora de

la descomposicion, la pérdida del orden, y, por extension, de la muerte.

Desde la Antigiiedad, la expresion tempus fugit (el tiempo huye) ha servido como una
advertencia moral y existencial sobre la brevedad de la vida. En las artes visuales, ha
estado tradicionalmente asociada a la iconografia de la vanitas, donde relojes, calaveras,
relojes de arena y velas simbolizan el paso irreversible del tiempo hacia la muerte.
En Temps (2008), Eugenio Ampudia toma distancia de estos simbolos y, sin embargo,

reformula radicalmente la esencia del tempus fugit en clave contemporanea.

El sistema motorizado que mantiene las letras desplazandose evita que el espectador
pueda leer con claridad el término tiempo. Esta pérdida progresiva del sentido activa una
experiencia en la que el tiempo no es lineal ni comprensible, sino inestable, fragmentario
y en fuga. Asi como el cuerpo se deteriora, también aqui el lenguaje —otro cuerpo—
se deshace. La muerte se representa, no con imagenes, sino con el desorden creciente
del significado, con el colapso de una estructura que inicialmente parecia estable, la
palabra. La lectura imposible de la palabra tiempo remite a una crisis de representacion,
lo que deberia nombrar el tiempo, se disuelve por el propio paso del tiempo. Esta
autorreferencialidad convierte a la pieza en un bucle, el tiempo deshace el tiempo. La

obra no dramatiza la muerte, sino que la sugiere como desaparicion de la forma, del
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lenguaje y del sentido. En lugar de representar la muerte como suceso o icono, Ampudia
propone una poética de la invisibilidad activa, donde lo que muere es el propio acto de

entender, de leer, de hombrar.

Eugenio Ampudia abstrae la representacion de la muerte en Temps al descomponer el
lenguaje a través del movimiento. La obra deja de ser una representacion y se convierte
en una experiencia de disolucion, donde el espectador se enfrenta no a la imagen de
la muerte, sino a su logica: inestabilidad, entropia, pérdida de sentido y disfuncion. La
muerte aqui no se ve, se siente en la imposibilidad de fijar el tiempo, de leer el mundo,

de entender lo que se mueve frente a nosotros.

Daniel Canogar en su obra 7 (2014) también explora la muerte desde una perspectiva
abstracta y tecnolodgica, alejandose de su iconografia clasica para situarla en el terreno
del colapso informacional. En la imagen vemos un conjunto de pantallas numéricas de
siete segmentos (las mismas que se utilizan en relojes digitales), dispuestas de forma
irregular sobre una superficie blanca. Estos dispositivos muestran niumeros en distintas
configuraciones, pero ninguno parece indicar un tiempo legible o coherente. Lo que deberia
ser un dispositivo de medicion precisa (el tiempo) se convierte aqui en una superficie
inestable de datos fragmentados. Los haces de luz proyectados fuera del conjunto acentian
la idea de diseminacion y pérdida de forma, como si lo medible hubiera estallado en

multiples direcciones, incapaz de articular un discurso Unico o estable.

A diferencia de una representacion tradicional de la muerte, 7, que pertenece a
la serie Small Data, opera desde la estética del error y del colapso informatico. Las
cifras parpadean o muestran signos que carecen de sentido, y el orden numérico que
estructura el tiempo lineal —y con él, nuestra idea de vida y muerte— queda suspendido.
No hay un fin representado, sino un sistema que deja de tener coherencia. El uso de
componentes tecnologicos obsoletos o en desuso también remite a una arqueologia
del presente, donde la tecnologia caduca se convierte en ruina y en metafora de una
humanidad que desaparece con sus propias invenciones. Lo que muere aqui no es el

cuerpo, sino el codigo, el dato, el lenguaje. En el propio statement sobre la obra en la web

454



Imelda Campos Izquierdo | 2025

Fig. 200: Instalacion 7 , 2014 Daniel Canogar

Nota: 7 segmentos desechados, estante de madera, tarjeta de memoria MicroSD, videoproyeccién en bucle de 5:42 m. Dimensiones:
210 x 60 x 38 cm.
Fuente: sitio web Daniel Canogar. Recuperado 29 de agosto 2024, de: https://vimeo.com/143467339

i o u iez xplo vi u oni onsumo,
del artista recoge que la pieza “explora la vida y muerte de la electrénica de consum
y como cuando desechamos nuestros dispositivos, estamos tirando una pequena parte

de nosotros mismos”.

We love parties forma parte del proyecto If Alive (2006) de Manuel Saiz (Fig. 197). Dentro
del proyecto If Alive, la frase we love parties cobra ain mas sentido. Se trata de una obra
que especula sobre la hipotesis de estar vivos, como si la vitalidad fuera una construccion
estética mas. En este contexto, el mensaje se vuelve cruelmente ironico: celebramos,
si, pero ;qué celebramos? ;A quién? ;Por cuanto tiempo? A través de un lenguaje visual
aparentemente banal y festivo, Saiz trabaja con una estética del simulacro que oculta
la muerte bajo una superficie de euforia artificial. A primera vista, la obra seduce
por su estilo visual: tipografia negra gotica, cables expuestos, luces LED de colores
brillantes. Todo remite a un imaginario de fiesta, discoteca, nedn comercial o incluso
culto underground. Pero bajo esa superficie vibrante se esconde una trampa semantica:

el titulo en si —We love parties— puede leerse también como un epitafio generacional.
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En un mundo donde se celebran cuerpos, imagenes, placeres y consumos ;qué es lo que

muere?

El colorido festivo no celebra la vida, sino que disfraza la muerte. El espectador queda
atrapado en un bucle estético: lo que parece afirmacion, oculta un final. Esta ambigiiedad
es esencial en la obra de Saiz, que juega con el lenguaje publicitario para poner en crisis
la veracidad de sus enunciados. Al igual que en Temps de Eugenio Ampudia o 7 de Daniel
Canogar, aqui la muerte no es representada directamente. No hay cuerpos, no hay
violencia ni decadencia visual. Lo que hay es una celebracion hueca, un sistema de signos

que nos mantiene ocupados mientras lo esencial desaparece.

Tatiana Abellan con su obra A perpetuidad (2023), Olaia Sendon en su intervencion en
la ciudad de A Coruna en 201l y, los pasquines de Farsa Covid, también parten del
texto para hacer mencion a la muerte. Estos pasquines, colocados de forma andénima

en entornos urbanos durante la pandemia, incorporaban un discurso que negaba la

Fig. 201: Let’s think positive, 2003. Manuel Saiz

Fuente: Museo CA2M. Recuperado 10 agosto 2025, de: https://ca2m.org/exposiciones/capsula-de-coleccion-manuel-saiz
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existencia del virus o sus efectos, en muchos casos acompanados por la afirmacion: “Los
muertos no existen”, “Nadie muere de Covid”. Desde una perspectiva critica, estos
textos no niegan la muerte sino que la borran discursivamente, convirtiéndola en una

falla semidtica y politica.

En A perpetuidad (2023), Tatiana Abellan plantea una critica implicita a los discursos
estandarizados del duelo, donde el lenguaje funerario se repite hasta el vaciamiento
semantico. La artista reune placas funerarias reales retiradas de cementerios,
conservando sus inscripciones genéricas "Tu familia no te olvida", "Tus hijos y nietos..." y
organizandolas como un mosaico de luto sin sujeto. Esta operacion convierte el epitafio
en un recurso poético despojado de referente, lo que genera una fuerte resonancia
con otras obras contemporaneas que abordan la desaparicion del cuerpo (Canogar),
el desvanecimiento del lenguaje (Ampudia), o la celebracion vacia como negacion de la
muerte (Saiz). Al igual que las intervenciones urbanas de Olaia Sendon o los pasquines
de Farsa Covid, Abellan denuncia la forma en que la muerte ha sido desplazada del
imaginario colectivo: no ya como tabu, sino como formula vacia. Asi, su instalacion se
convierte en un archivo critico de los modos en que la sociedad borra la muerte incluso

en los propios ritos funerarios.

4.3.3.2 Presencia de la ausencia

A partir de la imagen de la ausencia se alude a una presencia. “La imagen sustituye al
vacio, a la desaparicion de un ser querido o de un hecho cultural. En cada imagen convive,
pues, una contradiccion: un hilo pendular que oscila entre la ausencia y la presencia”

(IVAM, s. f. parr. 4).

Esta estrategia de desmaterializacion no supone una negacion del hecho mortal, sino
su reconfiguracion desde lo sutil, lo inasible y lo efimero. Esta poética de lo que falta
se halla en el corazén de muchas propuestas clave del arte espanol reciente, como las

de Juan Manuel Castro Prieto, Concha Jerez, Santiago Sierra, Esther Ferrer, Alberto
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Garcia-Alix y Carmen Calvo. La obra 3000 huecos de 170 x 70 x 70 cm. cada uno (2002)
de Santiago Sierra no muestra sangre, ni cadaveres. No hay una imagen directa de la
muerte. Sin embargo, la sola existencia de estas cavidades remite al hecho de morir, de
desaparecer, de ser enterrado, pues las tres mil fosas corresponden con las dimensiones
estandar de una tumba. Sierra camina hacia una estética conceptual de la ausencia pues

son tumbas sin cuerpos.

A diferencia de las representaciones tradicionales del fin —ya sean religiosas, heroicas
o tragicas— aqui no hay simbolo redentor, ni mito, ni dramatismo visual. Hay tierra
removida, repeticion obsesiva, escala industrial. Sierra trabaja con una estética de la
deshumanizacion estructural, la muerte deja de ser un acontecimiento singular para
convertirse en signo de sistemas que producen desaparicion, fosas comunes, cuerpos

sin nombre.

El vacio en esta obra no es metafora, sino materia critica. Al representar la muerte por
medio de su ocultamiento —una visibilidad negativa—, el artista se alinea con una corriente
del arte contemporaneo que concibe la ausencia como forma radical de denuncia. La
obra se articula asi como una arqueologia del trauma, donde la muerte no se exhibe,
pero se hace presente en su forma mas brutal: la negacion de su propio derecho a ser
vista, narrada o llorada. En el marco de la investigacion sobre la representacion de la
muerte en el arte espanol entre 1975 y 2025, esta pieza se convierte en un manifiesto
visual de una época que no solo oculta la muerte, sino que la convierte en infraestructura
invisible, administrada, neutralizada. 3000 huecos nos confronta, sin exhibicion, con
aquello que no queremos mirar. Es arte que cava, que remueve, que senala lo que ha
sido deliberadamente borrado. En ese sentido, Santiago Sierra no representa la muerte:

la instala, como vacio, en el centro mismo del discurso.

Esther Ferrer en su obra Sillas de la muerte y Santiago Sierra con su 3000 huecos,
trabajan desde la ausencia, desde el vacio como forma, y desde la evocacion silenciosa de
la muerte como un hecho social, politico y existencial que la contemporaneidad insiste

en borrar, edulcorar o desplazar. Ferrer dispone un conjunto de sillas vacias en circulo,
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rodeando a una figura solitaria que sostiene un cartel. La instalacion es intima, recogida,
y sin embargo profundamente elocuente.Cada silla representa un feminicidio ocurrido
en 202l. De este modo, las 62 sillas negras dejan de ser objetos y se convierten en
lugares vacios ocupados por mujeres asesinadas. Aqui, también, la muerte es ausencia,
las sillas aluden a cuerpos que no estan. Tanto 3000 huecos como Sillas de la muerte se
inscriben en una estética contemporanea donde la representacion directa de la muerte
es sustituida por estrategias de desplazamiento, abstraccion y vacio. No hay imagen

violenta, ni gesto expresionista. Solo arquitecturas de la pérdida.

Carmen Calvo también juega con el dualismo de llenar y vaciar de los procesos
escultoricos para reflejar ausencias. Vemos un bodegdn, una naturaleza muerta a partir
de una estanteria “una estanteria esta llena de ausencias” comenta la artista en una
entrevista para el programa Metropoli de RTVE (2015). Si nos fijamos en su apariencia
estética, encontramos una reminiscencia a los antiguos columbarios de la Hispania

romana de finales del siglo Il.

Ademas utiliza materiales como escayola y cemento para reforzar lo efimero vy, la
delicadeza de la muerte y ausencia. Hay una interesante relacion de materiales vinculados
con la ausencia y la presencia. Por ejemplo, encontramos el uso de pelo en sus obras.
El pelo remite a ausencia, pero contrariamente también es el elemento que no muere,
perdura. Tapies, quien ya habia trabajado intensamente con el mundo objetual desde los
anos 50, vuelve a hacerlo, pero de manera renovada, coincidiendo con el arte povera.
Collage de cabells (1985). Técnica mixta sobre madera. El artista compone esta obra con

una técnica concentrada, una vez mas, en objetos reales efimeros.

Desde otro punto de vista, Concha Jerez también ha trabajado con la ausencia, esto es,
en forma de censura, memoria y silencio. Su obra no solo denuncia lo que no puede
decirse, sino que transforma la ausencia de informacion en forma estética. El texto
aparece tachado, eliminado, distorsionado, no hay imagen de la muerte, pero hay rastros
de lo que fue impedido, silenciado o perdido. En este sentido, su obra articula la muerte

como borradura institucional, donde lo que se impone no es la imagen del cuerpo
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muerto, sino la imposibilidad de decir, de nombrar, de recordar. La muerte se vuelve una

operacion politica que Jerez subvierte mostrando su vacio.

El objet trouvé para remitir a la presencia

Objetos de diferente indole han participado en la construccion para la representacion
de la muerte a lo largo de la Historia, incrementandose en algunos periodos como
Renacimiento y Barroco, o en tipologias artisticas como las vanitas, donde los objetos se
convierten en los protagonistas de las obras por su alto grado de simbolismo o el objet

trouvé que traian consigo las vanguardias del siglo XX.

No podemos obviar los objetos inanimados como parte importante para la
representacion de la muerte. Estos actian como una metonimia visual haciendo
alusion a las personas que ya no viven. Se produce un cambio de valor de los objetos al
morir una persona. “La pérdida de un ser querido cambia frecuentemente la significacion
primaria de los objetos. Estos se hacen més visibles, mas palpables, a la vez irrisorios e

incongruentes” (Thomas, 1975, 195).

Carmen Calvo también utiliza estos objetos encontrados para crear algunas de sus
obras. YVemos como los objetos aparecen en sus obras adheridos a cuadros y fotografias
o partes de una instalacion. Estos objetos encontrados e intervenidos se presentan
como reliquias simbodlicas, como evocaciones de ausencias con reminiscencias oniricas.

Carmen Calvo, explica lo siguiente:

Adquiero esos objetos que estan olvidados o que nadie quiere porque creo que la imagen
es lo que mas puede impactar. Entonces ese objeto que esta de desecho, de alguna
manera, yo lo llevo a la vida, con otra manera de comunicarlo y hablar. El objeto hable a

través de unas imagenes. (RTVE, 2015, 16 de febrero, 14:18)
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Fig. 202: Columbario. Sala 21, vitrina 21.6

Fuente: Museo Arqueoldgico Nacional. Recuperado el 3 de septiembre 2024, de: https://www.man.es/man/exposicion/recorridos-
tematicos/arqueologia-muerte/12-columbario.html

Fig. 203: Un lugar llano y desnudo [0] En el centro, 1996. Carmen Calvo

.
L f..f- - LL

Nota: Técnica mixta, collage. 250 x 600 x 200 cm.. (medidas variables).
Fuente: IVAM
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La obra fotografica de Juan Manuel Castro Prieto, particularmente en series como Cespedosa
o Extrafios, explora la memoria familiar y la muerte desde lo fotografico como resto, como
registro de lo que ya no esta. Sus imagenes, marcadas por una estética onirica, nostalgica
y a veces espectral, funcionan como negativos del presente, como superficies sensibles
que almacenan la presencia ausente de los cuerpos. La muerte no aparece explicitamente,
sino que se insinda en la mirada detenida, en los espacios vacios, en la huella del tiempo en
los rostros. La fotografia se convierte asi en medio espectral, donde lo vivo y lo muerto
coexisten en una misma emulsion. Alberto Garcia-Alix también recurre a prendas, como

la camisa de su hermano para obras como En ausencia de Willy (1988).

En conclusion, el objet trouvé y los objetos cotidianos resignificados se revelan como potentes
mediadores de la ausencia y la memoria, convirtiéndose en testimonios silenciosos de lo
que ya no esta. Su desplazamiento desde la vida ordinaria hacia el espacio artistico los
transforma en vestigios cargados de significados afectivos, historicos y simbolicos. Tanto
en las obras de Carmen Calvo como en la fotografia de Castro Prieto o en la memoria
intima de Garcia-Alix, estos objetos y restos materiales actian como huellas que permiten
volver a pensar la muerte desde una dimension poética, evocadora y critica. Lejos de
representar la muerte de manera explicita, la hacen presente a través de la ausencia,
recordandonos que los cuerpos desaparecen, pero los objetos persisten como emisarios

de lo perdido, capaces de hablar en nombre de quienes ya no pueden hacerlo.

4.3.3.3 Cuerpo fragmentado

Como venimos argumentando, la representacion de la muerte en el arte contemporaneo
espanol ha adoptado nuevas estrategias que se alejan de la literalidad y del dramatismo
explicito. Entre estas, destaca también la del cuerpo fragmentado, donde una parte aislada
del cuerpo —una mano, un diente, un torso, una cicatriz— funciona como metonimia
de la ausencia total, como gesto de evocacion del todo perdido. Esta representacion
fragmentaria no busca mostrar la muerte directamente, sino aludirla, insinuarla, casi

esconderla, apelando a lo simbdlico y a la resonancia intima.
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Fig. 204: Pére Lachaise, 1998. Carmen Calvo

Fuente: CEART Fuenlabrada. Recuperado 19 de abril de 2024, de: https://ceartfuenlabrada.es/carmen-
calvo-todas-las-sombras-que-el-ojo-acepta/

Fig. 205: En ausencia de Willy, 1988. Alberto Garcia-Alix

Fuente: Sitio web Alberto Garcia-Alix. Recuperado 13 de febrero 2024, de: http://albertogarciaalix.com/obras/el-paraiso-de-los-
creyentes/en-ausencia-de-willy-1988/
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En Reliquias, Mateo Maté fragmenta el cuerpo en sus partes oseas visibles a través de
radiografias, componiendo una silueta humana de ecos religiosos, como si se tratara
de un cuerpo sagrado diseccionado en fragmentos venerables. Cada radiografia se
acompana de un certificado de autenticidad, lo que refuerza el paralelismo con las
reliquias religiosas tradicionales: fragmentos corporales convertidos en objetos de culto,
donde la ausencia del cuerpo entero senala una presencia mas simbodlica que fisica. Esta
obra dialoga profundamente con la nocion contemporanea de representar la muerte
a través del fragmento, de sustituir el cuerpo fallecido por su huella clinica, legal o
documental. Asi como la reliquia sacra exigia la desaparicion del cuerpo para dotar de
poder a sus restos, Reliquias nos enfrenta a la forma en que la muerte, en la sociedad

contemporanea, se disuelve en archivos, protocolos y pruebas diagnosticas.

Lejos del dramatismo visual, Maté recurre al lenguaje de la objetividad médica para sugerir
el cuerpo ausente. La representacion no ocurre desde la carne, sino desde la imagen
técnica, desplazando la muerte del terreno de lo visible a la codificacion institucional.
Aqui, como en Fornacalia de Greta Alfaro, la desaparicion del cuerpo es lo que activa el
discurso de la muerte. En Fornacalia, Greta Alfaro introduce el cuerpo humano desnudo
dentro de un horno industrial, en una clara alusion visual a los hornos crematorios. Sin
embargo, lejos de la crudeza documental, la escena adopta una atmodsfera ambigua: entre
la estética publicitaria y el teatro del horror. Solo los pies, parcialmente iluminados,
delatan la presencia de los cuerpos, mientras el resto permanece oculto. La muerte se

insinta, pero no se muestra.

El gesto de Alfaro nos habla de una representacion metonimica de la muerte: el pie
sustituye al cadaver entero, el cuerpo encerrado sustituye al acto de morir. Asi, el arte
se alinea con una sociedad que elude frontalmente el final de la vida, transformandolo
en una imagen estética, simbdlica o sugerida. Este horno —un espacio de coccion—
convierte lo doméstico en siniestro, trasladando la idea de sacrificio antiguo al lenguaje
contemporaneo. En lugar de exponer la violencia de la muerte, la obra la encapsula, la

reduce a un fragmento, a un signo sutil, lo que multiplica su potencia simbolica.
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Abilio Mateu (1998), del fotografo Alberto Garcia-Alix, invisibiliza la muerte mediante
un tratamiento metonimico. En lugar de representar el cuerpo completo, la escena
del fallecimiento o el sufrimiento fisico, se nos muestra solo una parte —los pies de
un cadaver con una etiqueta de identificacion en el tobillo. La muerte aparece con
frecuencia en su trabajo, pero lo hace con una suerte de dignidad silenciosa, mas cercana
a la metafora o la huella que a la representacion explicita. El todo —la muerte, el
cuerpo, la biografia del fallecido— es representado por la parte —los pies— lo que
activa un juego entre presencia y ausencia. La identidad es sustituida por un niUmero, una

etiqueta, un gesto burocratico.

La composicion fotografica, con su iluminacion tenue, enfoque cerrado y tono
monocromo, refuerza la idea de lo que no vemos, de lo que se nos escamotea. No hay
drama explicito ni espectaculo; solo una insinuacion contenida y poderosa. En una era
donde la muerte es, paraddjicamente, omnipresente en los medios pero vaciada de afecto
y profundidad simbdlica, Garcia-Alix recupera una imagen intima y sobria que obliga a
detenerse, a mirar de nuevo. Asimismo, el artista apunta a la forma en que la sociedad
administra, ordena y oculta el hecho mas universal: morir. Este tratamiento convierte
la fotografia en una metafora visual de como la muerte ha sido desplazada del espacio
publico, domesticada por lo institucional, y relegada a lo intimo o lo tabu. Asi, la obra no

representa la muerte de Abilio, sino nuestra relacion cultural con la muerte misma.

4.3.3.4 Estructura serial o repetitiva

No podemos negar que la muerte esta ocultada en cierta medida hoy en dia en Occidente.
Sin embargo, los muertos corrientes que fallecieron en circunstancias extraordinarias
constituyen una proporcion significativa de los textos e imagenes que aparecen en los
medios de comunicacion (Hanusch, 2010; Mcllwain, 2005) acaparando con frecuencia las
portadas de los periddicos en lugar de quedar escondidos en las paginas necrologicas.
Warhol, que precisamente coleccioné durante los anos 60 recortes de periddicos

sobre accidentes y muertes, sostenia en 1963 que “cuando ves una imagen espantosa
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Fig. 206: Reliquias, 2008. Mateo Maté

Fuente:Sitio web Mateo Maté. Recuperado 29 de agosto 2025, de: https://mateomate.com/reliquias-de-artista/
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Fig. 207: Fornacalia2, 2020. Greta Alfaro

Fuente: Sitio web Greta Alfaro. Recuperado 3 de octubre 2024, de: https://www.gretaalfaro.com/
|

Fig. 208: Abilio mateu, 1998. Alberto Garcia Alix

Fuente: Sitio web Alberto Garcia-Alix. Recuperado 4 de noviembre 2024, de: https://www.albertogarciaalix.com/obras/el-paraiso-de-
los-creyentes/
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una y otra vez, realmente no tiene ningun efecto” (ARTnews, 2019). En muchas obras
contemporaneas, la repeticion no busca afirmar algo, sino desactivarlo, desgasta el
significado, baja el volumen simbdlico hasta casi borrar la imagen. En el contexto de la
representacion de la muerte, esta estrategia permite que lo mortuorio se exprese sin

figuracion, sin trauma directo, sin relato, operando en el plano de lo casi imperceptible.

La duplicidad y reproduccion masiva como abstraccion es una estrategia utilizada en
marketing con el fin descrito anteriormente y de la cual hacen uso artistas, en este caso,
para velar la representacion de la muerte. Ignasi Aballi, en su obra Un afio (2004) una
instalacion compuesta por 365 hojas de papel, una por cada dia del ano, sobre las cuales
el artista ha depositado el polvo recogido en su estudio a lo largo de ese tiempo. Cada
hoja se convierte en un vestigio, un testimonio cotidiano, donde el polvo, elemento

minimo y residual, actia como sustancia y signo.

La eleccion del polvo es crucial. Es un material cotidiano, pero cargado de simbolismo. En
muchas culturas y tradiciones, incluida la judeo cristiana, el polvo remite directamente
a la finitud polvo eres y al polvo volverds. La estructura de la obra —365 hojas, una por
dia— no solo cuantifica el tiempo, sino que lo materializa como pérdida progresiva. La
obra no muestra un final, sino una serie de pequenas desapariciones cotidianas. Es un
memento mori silencioso, donde el arte ya no se ocupa de la muerte como evento, sino

como condicion estructural de la existencia.

En este sentido, Un ario se inscribe dentro de un arte contemporaneo que desactiva los
signos explicitos de la muerte para trabajar desde la huella, el vestigio, la ruina minima
del ser. Un ano se articula como una repeticion sin diferencia. Cada dia es aparentemente
igual, una hoja, una mancha de polvo. Esta repeticion mondtona evoca el duelo en su
dimension mas cruda: la vivencia del vacio, la rutina del dolor, el tiempo detenido. La
muerte, en su forma mas velada, reside en la imposibilidad de distinguir un dia del otro,
como en ciertos estados de duelo donde el tiempo se vuelve plano, indiferenciado.

Una estrategia similar utiliza Gervasio Sanchez en Colombia (Cajas con restos) || Almacén de

restos humanos exhumados perteneciente a la Fiscalia de la NaciénMedellin (Colombia), enero
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Fig. 209: Un aiio, 2004. Ignasi Aballi

Fuente:Centro Andaluz de Arte Contemporaneo CAAC. Recuperado 4 de noviembre 2024, de:
https://ws130.juntadeandalucia.es/archivo-caac/coleccion/obras06/img/abgr.htm

de 2010, dentro de su proyecto Los desaparecidos. La muerte esta tras la neutralizacion
de cajas de archivo dispuestas en serie y numeradas, siendo los nimeros, la tnica forma

de identificar identidades.

La obra Joropo (2010) de Javier Codesal ofrece también un ejemplo especialmente sutil
del modo en que la repeticion y la serialidad operan como dispositivos de abstraccion
de la muerte en el arte contemporaneo, pero sustancialmente distinto de las obras de
Aballi y Sanchez. En este caso, la repeticion se efecta mediante constantes capturas

fotograficas que actiian como hilo conductor de la pieza audiovisual.

El cuerpo muerto expuesto a la mirada en duelo. Tal exposicién conecta con la naturaleza
comun de las imagenes, mentales o fotograficas, en tanto que gerentes de ausencias. Lo
familiar y lo extraordinario, en una via de dificultad y silencio, saltan por encima de su
funcién de monumento para buscar cierta vitalidad en la repeticion del disparo fotografico

y la sincronizacién a un sonido palpitante (Codesal, s.f., parr. 2).
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El gesto de seguir al coche por la carretera sugiere una especie de acompanamiento
fanebre desplazado: no hay ceremonia, ni duelo explicito, ni cuerpo visible. Sélo hay
trayectoria, desplazamiento. Esto activa una logica de lo velado: la muerte esta presente
pero oculta, es central pero invisible. Esta imagen encapsula muchas de las tensiones que
atraviesan Joropo: el cuerpo ausente, la reiteracion del gesto, la opacidad del lenguaje
visual, y una afectividad contenida que no grita, sino que insiste. La repeticion aqui no es
mecanica, sino existencial: cada vuelta, cada curva, cada paso de baile o cada kilometro

recorrido, reitera una pérdida que no se puede nombrar ni representar directamente.

La obra de Pedro G. Romero, especialmente en piezas como Faltan (1993—-1995) y
Danza | (1996), despliega un uso estratégico de la repeticion como herramienta critica
y simbolica. En ambos casos, la repeticion no es solo una forma formal o estética,
sino un dispositivo politico y ontolégico que alude a la muerte, la desaparicion y la
violencia desde un plano conceptual y estructural. La obra Danza | (1996) se muestra

como una serie de imagenes consecutivas, lo que refuerza la légica cinematica y serial

Fig. 210: Colombia (Cajas con restos) 11, 2010. Gervasio Sanchez

Nota: Almacén de restos humanos exhumados perteneciente a la Fiscalia de la NacionMedellin (Colombia), enero de 2010.

Fuente: RTVE. Recuperado 4 de noviembre 2024, de: https://www.rtve.es/fotogalerias/musac-cccb-y-la-casa-encendida-presentan-
desaparecidos-una-muestra-del-fotoperiodista-gervasio-sanchez/66116/colombia-cajas-restos-11almacen-restos-humanos-
exhumados-perteneciente-fiscalia-nacionmedellin-colombia-enero-2010/5/
|
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del movimiento. La danza queda disecada en fragmentos. Este formato visual recuerda
a los frescos de danzas macabras medievales, donde la muerte avanza paso a paso,
acompanando a cada figura humana. La iluminacién fuerte sobre los cuerpos contra un

fondo negro aisla la figura, evocando la estética del escenario y del rito.

La dltima imagen del conjunto muestra al performer en el suelo, junto al esqueleto. No
hay climax ni redencion, solo un desenlace que remite a la inevitabilidad del final. Este
gesto final reactualiza el mensaje moral de las danzas macabras, el cuerpo danzante
también cae, también desaparece. La misma formula se repite constantemente: FALTAN
+ [nombre]. Esta estructura transforma cada nombre en una especie de letania, una
oracion laica, donde la acumulacion no resuelve nada, sino que intensifica el vacio. En
lugar de representar la muerte, Romero anota, archiva, enumera, volviendo lo humano
una cifra persistente, que interpela al espectador a través de la reiteracion de lo que no
estd. La repeticion aqui funciona como acto de insistencia contra el olvido, pero también

como testimonio de una violencia estructural que se reproduce histéricamente. Pedro G.

Fig. 211: Joropo, 2010. Javier Codesal

Fuente: Sitio web Javier Codesal. Recuperado 5 de noviembre 2024, de: https://www.javiercodesal.es/trabajos/joropo/
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Romero, al igual que las danzas macabras, hace del cuerpo un espacio politico donde la
muerte se inscribe como experiencia compartida. Pero, a diferencia de la moral cristiana
medieval, aqui no hay salvacion ni castigo, solo la crudeza de lo estructural, de lo inevitable,

de lo historico.

La instalacion Silencio (1995) de Carmen Calvo se compone de una multitud de cuchillos
blancos que cuelgan y, una serie de formas curvas, macizas, reminiscentes de lapidas,
dispuestas ritmicamente en el espacio. Su repeticion evoca un cementerio sin nombres,
un archivo de ausencias. La negacion de lo individual en favor de una estructura repetitiva
y despersonalizada remite a las estrategias de desaparicion sistematica asociadas a
contextos represivos. El conjunto es un paisaje funerario desprovisto de relato, en el

que la violencia esta sugerida pero no mostrada directamente.

Uno de los mecanismos de la obra es el uso de la serialidad como estrategia de
desactivacion del afecto. Tanto los cuchillos como las formas-tumba estan dispuestos de
manera sistematica, uniforme, sin jerarquias. Esta repeticion no solo evoca la acumulacion
andnima de victimas, sino que, al mismo tiempo, impide el reconocimiento individual.
El espectador no puede identificar un rostro, una historia, una muerte especifica; sélo

percibe un patron que habla de muchas muertes, todas igualmente invisibilizadas.

En Silencio, sin embargo, la repeticion no es una forma de neutralidad formalista,
sino una poética del trauma colectivo, en la que la suma de silencios configura un
grito estructural. La serialidad y la repeticion en Silencio no son meros recursos
formales: son estrategias politicas y poéticas. Frente a la espectacularizacion de la
muerte —tan comun en la tradicion occidental—, Calvo propone no mostrar el
cadaver, sino su ausencia repetida; no representar la muerte, sino hacer visible su
estructura simbolica en la cultura y la historia; no singularizar el dolor, sino mostrar
su caracter colectivo, sistematico, repetido... y, por ello, silenciado. La repeticion
es, asi, un dispositivo de critica, no para recordar, sino para denunciar como se

impone el olvido.

472



Imelda Campos Izquierdo | 2025

Fig. 212: Silencio, 1995. Carmen Calvo

Fuente: MNCARS. Recuperado 8 de marzo 2024, de: https://www.museoreinasofia.es/coleccion/obra/silencio

I EEEEEE——
La obra dialoga directamente con los procesos de silenciamiento que han caracterizado
la transicion democratica espanola, especialmente respecto a las victimas de la Guerra
Civil y la represion franquista. Al no representar directamente la violencia ni a sus
victimas, Calvo se inscribe en una genealogia de artistas que han optado por estrategias
indirectas, simbolicas y poéticas para aludir a la muerte y al trauma, donde conecta, sin

ir mas lejos, con las obras que veiamos anteriormente de Pedro G. Romero.

4.3.3.5 Simbolos como anestesia

Otra formula para invisibilizar la muerte es mediante la reduccién a un simbolo. Se
ha detectado que la muerte se representa en el panorama artistico actual también
como una referencia codificada, desprovista de su carga existencial. Esta simbologia de
la muerte, heredera lejana del barroco memento mori, parece ya no querer hablar de la

muerte, sino tan soélo aludirla, decorarla o vaciarla.
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Los simbolos siguen presentes —la cruz, la calavera, el ciprés— pero desprovistos de
densidad afectiva. Su repeticion los ha convertido en formulas estéticas antes que en
vehiculos de confrontacion vital. Como deciamos, esta operacion puede leerse como
una forma de invisibilizacion; el simbolo no muestra, sugiere sin implicar, estetiza sin
perturbar. Recordemos que el simbolo, por definicion, abstrae, convirtiéndose en un
gesto que preserva el lenguaje visual de la muerte, pero elimina su potencia. Veamos a

continuacion algunos de los simbolos mas utilizados en el estudio iconografico realizado.

La banalizacion de la calavera

La calavera es uno de los signos mas persistentes en la representacion de la muerte.
Dentro de la seleccion de obras, se han encontrado que en 20/100, lo que supone que
un 20 por ciento del total contiene la imagen de una calavera en la obra. Sin embargo,
su poder memento mori ha sido alterado, desplazado o estetizado hasta el punto de
desactivar su carga disruptiva. En muchos casos, la calavera deja de ser un residuo de lo
vivo para convertirse en un motivo decorativo, conceptual o simbdlico, lo que conlleva

una tension entre mostrar y ocultar la muerte.

Podria decirse que uno de los simbolos mas recurrentes y vaciados es, sin duda,
la calavera, puesto que desde el barroco hasta el presente, ha pasado de ser un
recordatorio de la putrefaccion y la finitud, a convertirse en un icono pop, una estética
alternativa o decorativa. Artistas como Okuda San Miguel, Alfredo Alcain, Berbardi Roig
o Manuel Vilarino con Tabla Bwa (2007) utilizan la calavera como motivo grafico, muchas
veces sin intencion directa de enfrentamiento con la muerte real. Su uso esta mas
cerca del diseno que del duelo. En la obra Grey Skull (2018) de Okuda San Miguel (Fig.
213), la calavera aparece transformada en icono pop, brillante, multicolor, casi alegre.
La muerte es tratada como un espectaculo visual, asociada a lo ludico y a lo digital,
perdiendo toda capacidad de interpelacion ética. La simbologia del craneo se estetiza
al punto de volverse un elemento de disefo, una marca identitaria mas que una huella

de mortalidad. Se banaliza el hecho de morir al convertir la calavera en un icono pop,
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parte de una experiencia inmersiva sin friccion emocional. La muerte aqui es simbolica
pero inofensiva: se mira, no se enfrenta. La muerte es tratada como un espectaculo
visual, asociada a lo ludico y a lo digital, perdiendo toda capacidad de interpelacion ética.
La simbologia del craneo se estetiza al punto de volverse un elemento de disefo, una
marca identitaria mas que una huella de mortalidad. El simbolo esta estéticamente vacio,
la muerte no es duelo ni memoria, sino parte de un repertorio grafico. Funciona como

marca de estilo, no como interrogacion ontoldgica.

Otro ejemplo es la obra Tabla Bwa (2007) de Manuel Vilarino. La obra consiste en una
reticula visual, donde se alternan craneos con patrones de tablero. El craneo se presenta
aqui no como un objeto singular que apela al trauma o a la experiencia concreta de
la muerte, sino como un motivo repetido, casi decorativo. Al multiplicarse en una
cuadricula y compartir espacio compositivo con motivos abstractos, el craneo pierde
su peso especifico como signo de finitud o dolor. Se convierte en un signo dentro de un

sistema visual, un icono intercambiable, casi ornamental. Este proceso de estetizacion

Fig. 213: Grey Skull, 2018. Okuda San Miguel

Nota: 17 tintas estampadas a mano por inkvisibleprints sobre papel fabriano rosaespina 220gr. 70 x 50 cm.
Fuente: Art Madrid. Recuperado 11 de noviembre 2025, de: https://www.art-madrid.com/es/post/pieza-okuda-para-artmadrid18
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lo vacia parcialmente de su dimension ontoldgica: la muerte ya no se representa como
experiencia, sino como forma. Este desplazamiento del craneo desde su referencialidad
naturalista hacia su formalizacion grafica lo desactiva emocionalmente. Y este es el
primer paso hacia la invisibilizacion: al integrar la imagen de la muerte dentro de un

lenguaje visual repetitivo y armonico, la obra sugiere una domesticacion simbolica.

Es decir, Tabla Bwa de Vilarino materializa un modo contemporaneo de tratar la muerte, no
como taby, sino como icono neutralizado. Al repetir la calavera en una estructura que remite al
orden, al juego o incluso al arte pop, el artista expone como la cultura ha logrado transformar
lo insoportable en visualmente soportable. No se trata de no mostrar la muerte, sino de
mostrarla tanto que ya no moleste. En este sentido, Vilarino no sélo invisibiliza la muerte sino

que muestra como la cultura la vuelve invisible a través de la saturacion simbdlica.

Alfredo Alcain también recurre a la estética pop para representar la calavera en su obra
Pantheén de Roma (1993). La obra presenta una composicion colorida y estilizada, donde

Fig. 214: Tabla Bwa, 2007. Manuel Vilarifio

Fuente: Sitio web Manuel Vilarifio. Recuperado 8 de enero de 2025, de: https://www.manuelvilarino.info/works
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la calavera, simbolo tradicional de la muerte, se integra en un contexto que evoca mas

una celebracion visual que una reflexion solemne sobre la finitud.

Ambos artistas se apropian de la calavera como un simbolo altamente reconocible, con
una carga historica profunda, para mostrar cdmo ha sido neutralizada por la cultura
visual contemporanea. En Alcain, la calavera se convierte en un elemento kitsch, objeto
casi de diseno grafico, disuelto entre colores vivos y referencias cultas. Mientras que
en Vilarino, la calavera aparece en clave hiperrealista, pero su disposicion cuadriculada
y su repeticion la convierten en una unidad visual mas, perdiendo su singularidad y su
caracter de trauma. En ambos casos, estamos ante una calavera-pop, simbolo estético
mas que ético, imagen mas que advertencia. La estética pop en estas dos obras funciona
como una via para explorar la banalizacion de la muerte. No se trata de ocultarla,
sino de mostrar como ha sido absorbida y neutralizada por los lenguajes visuales del
presente. Ambas piezas denuncian, desde lugares diferentes, como la cultura convierte

incluso sus simbolos mas oscuros en objetos de consumo visual, repeticion o parodia.

Fig. 215: Panthedn de Roma, 1993. Alfredo Alcain

Fuente: Album online. Recuperado 8 de enero de 2025, de: https://www.album-online.com/fr/search?iSF=3&sT=ALCAIN%2C+ALFRE
DO&iPP=2
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Escanyapobres (1989) del barcelonés Joan Brossa también juega en clave de humor
con la calavera. La obra presenta una calavera humana apoyada sobre una base lisa,
pulida, neutra, de madera clara. Sobre ella flota un sombrero de copa negra. La imagen
es inquietante no por su teatralidad, sino por su economia de signos: un craneo, un
sombrero, una base. Esta simplicidad formal refuerza el poder alegérico del conjunto.

El sombrero de copa remite al imaginario del capitalista decimononico, al burgués, al
banquero, al notario, al dueio del dinero. Asociado a la elegancia ostentosa de la clase
alta, ese sombrero introduce una lectura critica donde la muerte esta vestida de gala,
disimulada tras las formas del poder. Pero lo mas significativo es que el sombrero esta
sobre sobre ella, pero desplazado. Este pequeno desplazamiento genera una tension
semantica: el simbolo de muerte no se presenta desnudo, sino adornado, encubierto,
incluso parodiado. Se trata de una invisibilizacion ritualizada, en la que la calavera ya no

incomoda, se vuelve caricatura.

Joan Brossa forma parte de una tradicion de poetas visuales que entendieron el objeto
cotidiano como portador de significacion politica. En Escanyapobres, emplea el humor
visual para realizar una critica feroz: la muerte no solo ha sido estetizada, sino que ha sido
asumida por el capitalismo como espectaculo. El titulo no es decorativo: Escanyapobres
(literalmente estrangulapobres) es un ataque directo al sistema que produce desigualdad y
muerte estructural. La obra senala que los pobres mueren, y esa muerte es invisibilizada
por la cultura de élite —representada por el sombrero de copa— que adorna, decora

y naturaliza la violencia social.

En esta obra, la calavera ha dejado de ser un memento mori para convertirse en un icono
pop, casi inofensivo. Su presencia, en lugar de recordar la fragilidad de la existencia,
parece rendida ante el artificio. El sombrero no es solo adorno, es una protesis
semiodtica que vacia el craneo de su capacidad de interpelacion ética. La distancia entre
el sombrero y el craneo subraya la separacion entre realidad y representacion: no vemos
la muerte, vemos una puesta en escena de la muerte. Esta es la verdadera operacion de

invisibilizacion, la muerte como parodia, como espectaculo, como forma vacia.
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Fig. 216: Escanyapobres, 1989. Joan Brossa

Nota: Resina sintética, tejido y metal sobre madera. Urna 45.7 x 60.4 x 48.4 cm

Fuente: Coleccion MACBA. Consorcio MACBA. Fondo Joan Brossa. Depodsito Fundacién Joan Brossa © Fundacid Joan Brossa, VEGAP,
Barcelona

Fotografia: Marti Gassull

Crédito de agradecimiento: MACBA Museu d’Art Contemporani de Barcelona
|

En resumen, se puede decir que es una obra lucida en su sencillez. Por un lado, denuncia
la estetizacion de la muerte a través de su codificacion simbdlica y su vaciamiento
critico. La calavera, simbolo ultimo de lo humano, aparece sometida al signo del poder
economico, que la adorna y la silencia. Brossa, con su precision poética, nos recuerda

que en una sociedad donde la pobreza mata, la muerte ya no escandaliza, se disfraza.

En un gesto radicalmente distinto, Antoni Tapies presenta en Crani invertit (1991) una
escultura de barro que remite a una calavera, pero deformada, invertida, desfigurada.
Aqui no hay representacion literal, sino gestualidad matérica. La pieza evoca el craneo,
como si surgiera de una arqueologia del cuerpo mas que de un simbolo iconico. Frente al
tratamiento codificado y reconocible de la calavera como imagen recurrente, Tapies opta
por un gesto de desfiguracion, una inversion formal y ontolégica del craneo como simbolo.
El titulo, Craneo invertido, sugiere desorientacion, una negacion del orden simbdlico
habitual. La escultura no permite una lectura decorativa ni inmediata, su textura rugosa,

su forma ambigua devuelven a la muerte su opacidad. A diferencia de Brossa, Tapies
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trabaja desde el lenguaje matérico y lo informe, alejandose de la ironia para instalar al
espectador en la presencia incbmoda del cuerpo. Tapies rechaza la calavera como cliché
y propone una reconfiguracién sensorial de la muerte, no como representacion sino
como resto, ruina, herida mineral. El barro, material terrestre y humilde, se convierte

en soporte de una imagen de la muerte que no quiere ser reconocida sino sentida.

A través de la inversion formal y matérica del craneo, Tapies rompe con la iconografia
convencional para reintroducir la muerte en el ambito de lo sensible, de lo abyecto y de
lo material. En una época que estetiza, mercantiliza y trivializa la imagen de la muerte,
esta obra se erige como un recordatorio incdmodo de su irrepresentabilidad esencial.
AUn en obras con carga politica o social, como SIDA (1993) o Tragedias Atldnticas (2000)
ambas de Pepe Damaso, el simbolo funciona mas como emblema que como herida. El
sufrimiento se transforma en signo; se representa, pero no se vive a través de la obra.
La imagen de la calavera en Mirror Two, de Bernardi Roig, no es naturalista ni ornamental,
sino que es cruda, violenta, inestable, casi un borrén agresivo. Roig busca devolver la

Fig. 217: Crani invertit (Craneo invertido), 1991. Antoni Tapies

Fuente: Huici, F. (1996). Postrimerias: Alegorias de la muerte en el arte espafiol contemporaneo (Catédlogo de exposicion, Madrid, 7
mayo - 30 junio 1996). Fundacién Cultural Mapfre Vida (p. 135)
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muerte al espectador como reflejo, obligandolo a ocupar el mismo plano que la imagen
espectral. La superficie del espejo esta invadida por el simbolo universal de la muerte,
pero esta vez en una version deformada y sin solemnidad, mas proxima al grafiti o al

vandalismo visual que a la escultura sacralizada.

La eleccion del espejo como soporte es clave, el rostro del espectador se funde con
la imagen de la calavera, pero no en clave alegdrica barroca, sino en una operacion de
choque, donde el simbolo es agresivamente insertado en la percepcion cotidiana. La
muerte deja de estar codificada como emblema moralizante o fetiche estético y aparece

como interferencia, como borradura identitaria.

La calavera en Roig aparece desfigurada, deshecha, casi grotesca. Esta estrategia de
deformacion no es formalista, sino profundamente critica; al rechazar los contornos
limpios y simétricos de la calavera clasica, el artista evidencia la pérdida de potencia
semantica del simbolo tradicional. La calavera de Mirror Two ya no advierte ni representa;
mas bien, interrumpe. Roig confronta esta ldgica usando el espejo como espacio donde
el simbolo se vuelve interferencia visual y existencial. El espectador no puede mirar
sin verse afectado, atravesado por la presencia de la muerte. Ya no se trata de mirar la

imagen de una calavera, sino de verse reflejado en su interior.

Esta operacion remite también al pensamiento de Jean Baudrillard, cuando advierte
que las imagenes contemporaneas no ocultan la realidad, sino que la reemplazan. En
Mirror Two, la calavera pintada en el espejo es un simbolo residual y espectral, que no

representa la muerte, pero la devuelve como ausencia imposible de ignorar.

La pintura negra opera como mascara y como borradura. Es un eco visual del cuerpo
desaparecido, el rostro sustituido por una calavera que ya no interpela, sino contamina.
En este sentido, Roig actualiza la pregunta por la representacion de la muerte en un
contexto donde ésta ha sido domesticada y estetizada, y propone una respuesta que
rehumaniza el simbolo, no a través de la sacralizacion, sino mediante el gesto violento

de su restitucion espectral.
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Fig. 218: Tragedias Atlanticas, 2000. Pepe Damaso

Fuente: Damaso, J., Hoz, C. d. |., Molina Foix, V., & Centro Atlantico de Arte Moderno (Las Palmas de Gran Canaria). (2008). Pepe
Damaso : la sonrisa de la muerte : [catdlogo de exposicion] : Centro Atlantico de Arte Moderno, Sala San Antonio Abad, Las Palmas
de Gran Canaria, 18 de abril - 22 de junio de 2008. Centro Atlantico de Arte Moderno (p. 86)

I EEEEEE——
En el imaginario occidental, hemos visto como la calavera ha funcionado histéricamente
como simbolo de mortalidad y advertencia ética. Desde los vanitas barrocos hasta las
iconografias populares, su potencia visual esta anclada en la evocacion directa de la
muerte. Sin embargo, en el arte contemporaneo, dicha potencia ha sufrido un proceso
de estetizacion y codificacion simbodlica que desplaza su contenido existencial para

insertar su forma en discursos de consumo, politica o ironia.

Cruces

La cruz, uno de los simbolos mas potentes de la iconografia occidental, ha sufrido
una profunda transformacion semantica a lo largo del tiempo. En su origen cristiano,
representaba no solo la muerte de Cristo, sino también la experiencia del dolor, el
sacrificio, la redencion y el misterio teoldgico de la resurreccion. Es decir, era una imagen

cargada de contenido existencial, vinculada a la experiencia de la muerte real, corporal.
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Sin embargo, con la modernidad —y sobre todo en el arte contemporaneo— la cruz ha
sido gradualmente reducida a signo, a geometria cultural reconocible, despojada de su
potencia tragica. En muchos casos, su funcion ya no es religiosa ni espiritual, sino formal,
estética, decorativa, o ironicamente politica. Como ha observado Eliade, “La Historia
anade continuamente significaciones nuevas, pero éstas no destruyen la estructura del
simbolo” (Eliade, 1988, p. 60). Es decir, se siguen manteniendo los significados, aunque,

quizas no con la intensidad de otros contextos.

Esta reduccion de la muerte a simbolo convierte la cruz en un codigo visual predecible,
descifrable, pero no conmovedor. El proceso de codificacion simbdlica de la cruz—como
ocurre también con la calavera— responde a una logica de neutralizacion visual de la
muerte. En lugar de representar la muerte como fenémeno real, corporeo, destructivo
y definitivo, se la sustituye por un signo que la representa indirectamente, filtrada por la
cultura. Este mecanismo permite a la sociedad contemporanea convivir con el espectro
de la muerte sin afrontarla, consumiéndola en forma de icono. Por ejemplo, en mdltiples
producciones visuales, la cruz ya no remite al dolor fisico del cuerpo crucificado, ni
al patetismo cristiano, sino que aparece como un recurso grafico, como parte de un

alfabeto visual donde la muerte esta referida, pero no pensada.

En nuestro estudio, se ha detectado un uso recurrente de la cruz para relacionarlo
con la muerte, hasta en 14/100 obras la cruz es un elemento visible en la composicion,
en muchas, incluso la protagonista. Pero destaca, que en la mayoria de obras, la cruz
en alusion a la muerte, esta relacionada estrechamente con la iconografia religiosa.
Tal es el caso de: la fotografia La amortajada. Amil, (1977) de Cristina Garcia Rodero,
Faltan (1993-1995) de Pedro G Romero, una de las imagenes que se suceden en la
obra de DOA Dead on arrival (2016) de Miguel Saiz, asi como en la iconografia que se
presenta en No haber olvidado nada (1996-1997) de Marcelo Expédsito, Fito Rodriguez
y Gabriel Villota, y la obra de Joropo (2010) de Javier Codesal. Sin embargo, también
encontramos obras en las que la cruz se separa del significado religioso, como en la
obra_ Amor, a muerte (1980) de Antoni Tapies, Aquelarre (1979) de José Hernandez o

Reliquias (2016) de Mateo Maté.
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En muchas de las obras de Antoni Tapies, la cruz aparece no como elemento religioso,
sino como gesto pictorico, herida, trazo sobre la materia. Es un simbolo reiterativo en
su vocabulario, pero profundamente ambiguo. En su obra, la cruz no marca tumbas ni

remite a Cristo, sino que actia como una senal del limite, de la finitud, de la ausencia.

En este sentido, Tapies despoja a la cruz de su funcion trascendental y la convierte en
una forma tautologica de la muerte: no explica nada, solo marca el lugar donde ya no
hay nada. La cruz, al igual que los materiales pobres, la tierra, el polvo o la piedra que
emplea, remite al cuerpo convertido en ruina. En muchas ocasiones, sus cruces parecen
estar rayadas, inscritas o incluso aranadas sobre la superficie, como si fueran cicatrices

de una desaparicion.

En esta imagen, un reloj de arena contiene una pequena cruz que emerge del montén
de arena acumulada en su parte inferior. El objeto, que tradicionalmente simboliza el
paso del tiempo y la caducidad, se ve intervenido por el signo universal de la muerte.
Esta combinacion encierra una potencia conceptual profunda, la muerte como destino
inevitable, medido y contenido, en un envase estéticamente limpio, transparente, casi
clinico. No hay restos, no hay drama, no hay sangre: solo el tiempo convertido en
cruz. Lo que Madoz logra aqui es mostrar como la muerte se ha convertido en una
abstraccion cronometrada, encerrada en una convencion visual que ya no duele, sino
que simplemente se reconoce. Es la muerte estetizada y congelada, una idea de muerte

mas que su presencia.

Para Madoz, la cruz deja de ser un simbolo de salvacion o martirio para convertirse
en un dispositivo semantico frio, casi burocratico, que permite hablar de la muerte sin
representarla. Esta estrategia responde a un clima cultural donde la presencia fisica de la
muerte se ha vuelto tabu, y donde solo se permite su representacion a través de formas
codificadas, domésticas, estéticas, asépticas. Madoz nos recuerda que lo simbdlico no es
inocente: es una herramienta para ver y no ver, para mostrar sin mostrar, para recordar

ocultando. Y en su fotografia, la cruz se convierte en el signo perfecto de esa paradoja.
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Fig. 219: DOA Dead on arrival (Muerte al llegar), 2016. Manuel Saiz

Fuente: Sitio web Manuel Saiz. Recuperado 8 de enero de 2025, de: https://manuelsaiz.com/doa-dead-on-arrival/

1 —
Por su parte, Mateo Maté también utiliza la codificacion de la cruz para remitir a la
muerte en su obra Reliquias (2008). La obra esta compuesta por trece cajas de luz
rectangulares, dispuestas en el espacio en forma de cruz latina, evocando la disposicion
simbodlica del cuerpo crucificado en la tradicion cristiana. La cruz no se erige en vertical,
sino que se presenta extendida en el plano, lo que refuerza su caracter expositivo y

analitico, mas que devocional.

Cada caja contiene una radiografia en blanco y negro de una parte del propio cuerpo
del artista. Las imagenes estan distribuidas siguiendo la anatomia humana: cabeza,
torax, pelvis, brazos y piernas. Las radiografias muestran huesos y tejidos blandos en
tonalidades translicidas y opacas. No hay signos de enfermedad ni trauma, el cuerpo
se muestra clinicamente sano, pero despersonalizado. Este recurso refuerza el caracter
médico, técnico y objetivo de la representacion del cuerpo. La forma de cruz remite a la
iconografia cristiana de la crucifixion, aunque aqui no hay Cristo, ni clavos, ni sufrimiento

visible. El cuerpo se descompone en partes, no se presenta como unidad, sino como
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suma de fragmentos aislados. La iluminacion fria de las cajas y la impersonalidad de las

radiografias evocan un ambiente hospitalario, aséptico, despojado de emocion.

Junto a cada radiografia, aparece un texto manuscrito o mecanografiado: un testamento
o legado simbdlico vinculado a esa parte del cuerpo. Estos escritos son personales,
reflexivos, a veces ironicos, fragmentan la identidad del artista y distribuyen su herencia
simbolica. Funcionan como dispositivos narrativos complementarios, contraponiendo lo

clinico de la imagen con lo intimo del texto.

Desde una lectura iconografica contemporanea, la obra se sitia en el cruce entre la
estética clinica, la tradicion religiosa y la critica politica. Emplea el lenguaje visual del
hospital, el archivo y el relicario cristiano, pero lo vacia de su funcion tradicional. La
cruz —que usualmente representa dolor, redencion y trascendencia— es aqui un marco
neutro, clinico, de visualizacion técnica del cuerpo sin alma, sin afecto, sin biografia
visible. Como ha senalado Lépez Cuenca (s.f.), en la actualidad encontramos imagenes

propias de la religion cristiana, pero carentes de significado explicito.

Relojes y velas como factura del paso del tiempo

En el arte contemporaneo, la muerte ha dejado de representarse a través del cuerpo
fisico para ser transmutada en simbolo. Este giro visual y conceptual responde a una
necesidad contemporanea de reflexionar sobre la finitud sin confrontar directamente la
imagen del cadaver o el trauma del morir. En este contexto, objetos como la vela y los
relojes se han convertido en dispositivos poéticos y simbdlicos para aludir a la muerte

sin mostrarla, operando como herramientas de invisibilizacion emocional y estética.

La vela, tradicionalmente asociada a lo espiritual, al alma y al rito funerario, encarna
la fragilidad de la vida. Su combustion lenta es la metafora perfecta del cuerpo que
se consume en el tiempo. Sin embargo, en el arte contemporaneo, la vela rara vez

aparece en contextos rituales explicitos. En obras como las de Chema Madoz, la vela
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se fusiona con otros objetos —reglas, lapices, relojes— para convertirla en una imagen
conceptual, elegante, casi neutra. Lo que antes iluminaba el duelo, ahora es signo puro,
simbolo del paso del tiempo mas que de la muerte misma. Del mismo modo, el reloj
ha dejado de ser un mero instrumento de medicion para transformarse en un simbolo
visual de lo inevitable. Su circularidad, su constancia y su precision lo convierten en un
icono del tiempo que se agota. En el arte contemporaneo, el reloj, trabaja como signo
visual que permite abordar la muerte de manera conceptual, es decir, la muerte no se

representa ya como suceso, sino como espera, demora o consumo de tiempo.

La fotografia Reloj y lapida (2004) de Chema Madoz ofrece un juego paradigmatico. En
esta imagen, el artista presenta un reloj de arena que, en lugar de terminar en la habitual
base plana, culmina en una pequena cruz, como una lapida. La imagen sugiere que el paso
del tiempo concluye en la muerte, pero lo hace sin recurrir a ninguna representacion
del cadaver, ni al dramatismo emocional. La cruz, cargada de connotaciones cristianas
y funerarias, aparece como un punto final silente, la muerte ha sido simbdlicamente
comprimida.Eugenio Ampudia utiliza un mecanismo, que alude al mecanismo de
un reloj en su obra Temps (2008) como una metafora de la fragilidad del momento,
constituyendo un buen ejemplo de los planteamientos estéticos de Ampudia. Sobre
una plancha rectangular de metal blanco, unas letras de hierro negro formadas por

fragmentos moviles dibujan y desfragmentan la palabra temps.

Se trata de reflexionar sobre algo que se desmaya ante los ojos del espectador, una manera
de transmitir que el tiempo pasa y no permanece nunca, incluso cuando se concreta en
un momento determinado, al siguiente se desvanece, dice el propio artista. La palabra
en este caso marca el tiempo: tanto el pasado hasta que se forma, el mismo presente
fugaz, que dura apenas un instante y que esperas se detenga, y el futuro deshaciéndose.
Metdfora de la contemporaneidad que es presente en continuo movimiento” (Museo de

Arte Contemporaneo de Alicante, s.f,, parr. 8)

Este recurso simbdlico encuentra eco en la instalacion El tiempo vuela (1998) de Soledad

Sevilla, donde la artista presenta centenares de pequenos relojes de papel que recorren
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diferentes paramentos verticales del espacio expositivo. Lejos de representar un tiempo
preciso o util, estos relojes ligeros, fragiles e innumerables anulan la funcion del tiempo
como medida controlada, para convertirlo en una masa inabarcable de momentos que se
escapan, vuelan y se desvanecen. La idea de que el tiempo vuela —tradicional expresion
para referirse a la fugacidad de la vida— se materializa en un dispositivo visual que
desplaza la imagen de la muerte hacia la sugerencia etérea de lo que no puede detenerse
ni atraparse. No hay cuerpo muerto, ni figura herida, ni alusion directa a la muerte fisica.

Lo que desaparece es el propio tiempo como posibilidad de permanencia.

En esta instalacion, como en las fotografias de Madoz, la muerte es un rumor visual, un vacio
que se insinua sin hacerse explicito, el reloj no muestra la muerte, sino que sugiere su presencia
a través de la conciencia de su paso, de su incesante fluir. Este tipo de obras se insertan
en una estética de la elusion. La muerte no desaparece, pero se transforma en huella, en
indicio. El espectador debe completar el significado, proyectando sobre la imagen sus propios
conocimientos y temores. Esta estrategia de reduccion a simbolo se convierte en una forma de

negociar culturalmente con el trauma de la desaparicion sin enfrentarlo frontalmente.

Neutralizacion de ataiudes, sepulturas y fosas

Desde la Antigiiedad hasta el arte moderno, la iconografia de la muerte ha recurrido
a imagenes explicitas: ataddes, sepulturas, calaveras, fosas abiertas, cuerpos exanimes.
Estos signos, cargados de potencia visual y emocional, funcionaban como advertencia o
recordatorio del fin inevitable de la existencia. Sin embargo, en las practicas artisticas
contemporaneas, esta iconografia ha sido neutralizada, desplazada o desactivada
simbolicamente, dando lugar a una representacion de la muerte desmaterializada,
conceptual o sugerida, en la que el cuerpo y su tumba desaparecen para ser sustituidos
por signos abstractos del tiempo o la ausencia. Es decir, aunque siguen siendo simbolos
recurrentes estos han perdido las connotaciones mas explicitas de la muerte. En este
caso, se han encontrado hasta |5 obras donde se utilizan estos simbolos, éstos aparecen

despojados de horror.
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Fig. 220: Temps (Tiempo), 2008. Eugenio Ampudia

Fuente: Sitio web Eugenio Ampudia. Recuperado 20 de enero de 2025, de: http://www.eugenioampudia.net/es/portfolio/tiempo/

Los ataldes, por ejemplo, rara vez aparecen como objetos funerarios explicitos en el
estudio realizado. Cuando lo hacen, son convertidos en contenedores simbodlicos, muebles
o estructuras de exposicion. La funcion literal del ataiud como receptaculo del cuerpo
muerto se desvanece; su significado es desplazado hacia lo conceptual, hacia la memoria
o el archivo. Aunque podemos encontrarlos entre los afios 1975 y 1980 en fotografias de
Cristina Garcia Rodero, como parte de las tradiciones y rituales celebrados en la Espana
rural, donde se mantenian practicas mas cercanas a una muerte familiar y domesticada,
como nos hablaba Ariés, durante la linea de tiempo 1975 hasta 2025 encontramos que
el ataud es neutralizado, reduciéndose en ocasiones a la representaciéon de un mero
contenedor, como en la fotografia de Gervasio Sanchez donde varias madres y esposas
de victimas de Srebrenica lloran antes del inicio de la ceremonia funebre en Potocari
(Bosnia-Herzegovina), julio de 2010. En la imagen se aprecian decenas de ataudes, pero
como si Unicamente tuvieran la funcion de contenedor de cuerpos inertes, despojados
de cualquier tipo de simbologia. Varias madres y esposas de victimas de Srebrenica
lloran antes del inicio de la ceremonia flinebre.Potocari (Bosnia-Herzegovina), julio de

2010. Gervasio Sanchez
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Del mismo modo, la sepultura o fosa abierta, que historicamente operaba como la
representacion ultima de la muerte —el lugar final del cuerpo, la tierra que devora—,
es practicamente inexistente en el arte actual en su forma directa. En lugar de ello,
encontramos espacios vacios, superficies neutras o estructuras geométricas que aluden
a la ausencia sin mostrarla. La tumba es desplazada por la instalacion conceptual o la
pieza minimalista que sugiere el vacio. Tal es el caso de la obra Silencio (1995), de Carmen
Calvo, donde se disponen numerosas lapidas neutras, la obra Box (2017) de Cristina

Lucas o 3000 huecos de Santiago Sierra.

El sistema reticular de nichos en la fotografia de Carmen Calvo, de su obra Pére Lachaise
(1998), también genera una neutralizacion de los mismos. En el caso de la ultima imagen
de la serie Flowers for Franco (2011-2015), Amengual, sélo expone un fragmento de
la lapida, Unicamente reconocida por la textura del granito y el simbolo de la cruz.
Estas composiciones en las fotografias, no hacen sino reforzar una neutralizacion de
la iconografia de los ataudes. Sin embargo, si se puede encontrar un video de Marcelo
Exposito, Fito Rodriguez y Gabriel Villota, en la obra No haber olvidado nada (1996-
1997), donde el atald es utilizado como elemento principal en la escena, con toda su
carga simbolica. Pero, digamos, actia en este estudio como una excepcion y perspectiva

politica.

Este desplazamiento responde a un cambio cultural. En sociedades donde la muerte
fisica es ocultada por la medicina, la técnica o la cultura visual del espectaculo, el arte
acompana esta tendencia transformando los antiguos signos de finitud en metaforas del
tiempo, la ausencia o la desmaterializacion. Asi, ataudes, fosas y sepulturas son vaciados
de su funcion explicita para volverse abstracciones simbdlicas, que permiten reflexionar
sobre la muerte sin recurrir a la crudeza de su iconografia tradicional. La obra Almudena:
El archivo (2022) del artista Javier Talavera se inscribe dentro de esta corriente. En ella, lo
que a primera vista parece una superficie abstracta se revela como una huella: el residuo
de algo que ya no esta, la piel erosionada del olvido. Esta imagen evoca la textura de
una lapida sin inscripcion, de una fosa sin nombre. En su silencio matérico, la obra habla

de aquellos cuya muerte no ha sido narrada, de los cuerpos perdidos en la historia, de
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las memorias silenciadas. Talavera no representa la muerte, la sugiere. Lo que vemos es
una ausencia que se ha hecho forma, un cuerpo que se ha vuelto muro. Esta poética de

la desaparicion convierte la obra en un archivo, no de datos, sino de ausencias.

Tatiana Abellan propone en A perpetuidad (2023) una relectura del lenguaje funerario. Su
instalacion reine decenas de placas funerarias reales o reproducidas, todas con mensajes
estandarizados como Tu familia no te olvida o Tus hijos te recuerdan. En su acumulacion,
estos epitafios pierden su funcion conmemorativa y se transforman en un lenguaje vacio,
una retérica del duelo domesticado.Al retirar estas placas del cementerio y trasladarlas
a la sala de exposicion, Abellan no sélo rompe el tabu espacial de la muerte, sino que
revela como incluso el recuerdo puede volverse cliché. La repeticion, lejos de intensificar
el homenaje, lo vacia. Pero en este gesto también hay una denuncia: la uniformidad
del epitafio oculta las historias particulares de cada vida, iguala a los muertos en una

gramatica sin rostro.

Fig. 221: Potocari (Bosnia-Herzegovina), julio de 2010. Gervasio Sanchez

do/noticias/2011/01/110126_galeria_gervasio_

Fuente: BBC. Recuperado 20 de enero de 2025, de: https://www.bbc.com/mun
sanchez_pea
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En definitiva, la neutralizacion de estos simbolos clasicos evidencia como el arte
contemporaneo aborda la muerte desde la sutileza, el concepto y la sugerencia,
sustituyendo el cuerpo por la huella, la tumba por el vacio, la fosa por el tiempo
suspendido, como en Ruina (2024) de Eugenio Merino, donde a partir de la figura de

Lorca, la fosa actlia como una arqueologia del silencio.

El uso de lapidas, ataides y fosas en el arte actual va Mas Alla de la estética gotica o el
simbolismo tradicional. Estas piezas funerarias actian como herramientas criticas. Al
presentar la muerte no como un final sino como una persistencia, los artistas denuncian
contextos de violencia estructural, desapariciones forzadas, migraciones mortales y
duelos no resueltos. En este sentido, el arte se convierte en un lugar de restitucion
simbolica. El atadd no contiene un cuerpo, pero senala uno ausente. La lapida no nombra
a nadie, pero grita por todos los que no fueron nombrados. La fosa no esta cavada en

tierra, sino en la memoria colectiva.

Frente al olvido institucionalizado, al tabu higienizado de la muerte y a la estetizacion
vacia del dolor, estas practicas artisticas devuelven a la muerte su poder de pregunta.
¢Quién recuerda? ;Quién olvida? ;Quién merece ser llorado? En lapidas sin tumba, en
ataudes sin cuerpos, en fosas que son obras, el arte contemporaneo construye un nuevo

tipo de mausoleo: no de marmol, sino de memoria activa.

4.3.3.6 Factura del paso del tiempo

El interior no es solo el universo, sino también el estuche del individuo particular.
Habitar significa dejar huellas. En el interior, éstas se subrayan. Se inventan multitud de
cubiertas, fundas, cajas y estuches en los que se imprimen las huellas de los objetos de
uso mas cotidiano. Las huellas del morador también se imprimen en el interior (Bejamin,

2005, p. 44).
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En su reflexion sobre el espacio interior, Walter Benjamin no sélo describe un ambito
doméstico, sino un contenedor ontolégico: el cuerpo y el tiempo como archivo. Este
interior, saturado de huellas, se transforma en un palimpsesto de experiencias que, al
ser acumuladas, resisten el vacio de la desapariciéon. En el arte contemporaneo, estas
huellas —fisicas, fotograficas, gestuales o materiales— se convierten en estrategias
visuales que desplazan, ocultan o diluyen la representacion directa de la muerte. No se
trata de negarla, sino de absorberla en una trama temporal que la vuelve casi invisible,
como una figura detras del velo del devenir, que el desgaste de la imagen o del cuerpo
actle como una metafora de la desaparicion. En este contexto, obras como Autorretrato
en el tiempo de Esther Ferrer, o Almudena: el archivo de Javier Talavera, despliegan tres

modos de trabajar la muerte sin nombrarla

La obra Autorretrato en el tiempo de Esther Ferrer presenta una serie de retratos
fotograficos dispuestos en cronologia dividida, una logica que subvierte la narrativa lineal
de la vida. La repeticion del rostro, con ligeras variaciones, da cuenta del paso del tiempo
1 —

Fig. 222: Ruina, 2024. Eugenio Merino

Fuente: Galeria Memoria
Fotografia: Elaboracién propia
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sin aludir directamente a la muerte. El desgaste, las arrugas, la pérdida de volumen facial,
todo queda registrado como huellas del habitar. Aqui el cuerpo no muere, sino que
se transforma en archivo, en una cubierta benjaminiana donde la existencia misma se
acumula capa sobre capa. La muerte, en lugar de irrumpir, se diluye en el continuo. El

gesto no es dramatico, sino casi arqueoldgico: Ferrer excava en su propio rostro.

En Almudena: el archivo (2022), Javier Talavera fotografia imagenes fotoceramicas
deterioradas de lapidas del cementerio de la Almudena en Madrid. Las personas
representadas son desconocidas, casi fantasmas que apenas se intuyen entre el desgaste,
el moho, la intemperie. Esta obra se instala en el cruce entre archivo y ruina, donde la

imagen funeraria pierde su funcion conmemorativa y se convierte en huella vacia.

En lugar de ofrecer un retrato fidedigno del otro, Talavera documenta la erosion del
recuerdo, convirtiendo el cementerio en un estuche colectivo del olvido. El desgaste
del rostro actia como una metafora del paso del tiempo que no embellece ni dramatiza,
sino que invisibiliza la muerte transformandola en pura materia desgastada. Benjamin
senalaba como los objetos cotidianos almacenan huellas del uso; en este caso, las
imagenes de los muertos almacenan el rastro del abandono, la desmemoria. La obra no
individualiza, sino que propone una arqueologia del anonimato: la muerte como archivo

roto, como imagen a punto de desaparecer.

4.3.3.7 Ironia

En el arte contemporaneo espahol e internacional, la muerte ha sido desplazada a
territorios ambiguos, despojados de solemnidad y dramatismo. Hoy, la representacion
de la muerte se camufla bajo estrategias de ironia, simulacro y parodia que no niegan
la presencia de lo flnebre, pero si la vuelven irreconocible o estéticamente asimilable.
Es el caso de obras como Always Franco (2012) de Eugenio Merino, Vanitas y moscas
(2018) de Eduardo Arroyo, Ok death of capitalism (2022) de Okuda San Miguel, o

Autorretrato en el tiempo (2014) de Alfredo Alcain, que convierten la muerte en
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Fig. 223: Almudena: el archivo, 2022. Javier Talavera

Fuente: Sitio web Javier Talavera. Recuperado 22 de enero de 2025, de: https://javiertalavera.com/almudena
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objeto de burla, desplazando su carga existencial hacia la superficie pop, politica o
kitsch. La ironia permite al artista contemporaneo desactivar el pathos de la muerte,
envolviéndola en un juego de signos, referencias cruzadas y parodias que desplazan su
gravedad hacia el territorio de la cultura de masas, la mercancia o la critica politica. De
este modo, la muerte no es negada, pero si convertida en un significante vacio, maleable,

intercambiable.

La figura de Arroyo es un ejemplo del miedo a la muerte en el siglo XXI. En Vanitas
y moscas (2018) retoma el motivo barroco de las vanitas, pero lo actualiza con humor
absurdo. Una piedra con rostro esquematico (triangulo y circulo como ojos y nariz) es
asediada por moscas de gran tamano. Las moscas, tradicional simbolo de putrefaccion y
recordatorio de la muerte, no rodean un craneo humano realista, sino una piedra con
rostro esquematico, casi infantil. La escena no despierta temor ni reflexién moralizante;
parece mas bien un juego de formas, un ready-made irénico que anula cualquier gravedad
sobre la caducidad de la vida. La muerte es aqui un juego, un gesto de diseno, vaciado
de todo dramatismo. Esta reduccion formal convierte la escena en un chiste visual, la
muerte esta ahi, pero vaciada de horror o advertencia. La ironia invisibiliza el caracter

irrevocable de la muerte al tratarla como un ejercicio formal sin consecuencias reales.

La obra con rasgos pop Autorretrato en el curso del tiempo (2014) de Alfredo Alcain
también ironiza con su propia muerte. Se trata de un complejo y espléndido retablo en
el que los objets trouvés se combinan con los papeles, fotos, dibujos y pinturas de toda
una vida, creando asi una compleja red de relaciones y de vistas, una especie de crénica
de la vida, una obra en la que con lo mas diverso y heterogéneo el autor logra destilar
una embriagadora armonia, apunta Ignacio Gomez de Liano (2018). La pieza artistica
ofrece al visitante una amalgama de objetos para que éste reflexione sobre la vida, el
tiempo y su propia muerte, como hace el autor al incluir entre los distintos objetos “una
imagen de una lapida sepulcral con la fecha de su cumpleanos y la de algunos amigos
intimos” (Huici, 1996, p. 38), ademas de una pintura en la esquina inferior derecha en la

que aparece una carabela con el inicio de una fecha y dos interrogantes.
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Fig. 224: Vanitas con mosca, 2018. Eduardo Arroyo

Nota: Piedra, metal
Fuente: La Térmica Cultural. Recuperado 22 de enero de 2025, de: https://www.dropbox.com/scl/fo/nf7ttcmkgdeyls90ddzzr/h?rlkey
=kybzp864hw2ylgxqyokz12wxm&adI=1

Fig. 225: Autorretrato en el curso del tiempo, 2014. Alfredo Alcain

Nota: Gouache y collage de objetos diversos sobre madera. 108 x 200 cm.
Fuente: Gomez de Liafio, I. (2018). Alfredo Alcain se mira a si mismo [Catdlogo de exposicidn]. Galeria Fernandez-Braso. Recuperado
22 de enero de 2025, de: https://galeriafernandez-braso.com/wp-content/uploads/2024/08/Alcain-catalogo.pdf
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Relacionando la muerte con la critica politica encontramos Always Franco (2012), donde
Eugenio Merino introduce la figura hiperrealista del dictador Francisco Franco dentro
de una nevera Coca-Cola cuestionando la persistencia de la memoria y la figura del
dictador en la cultura espahola contemporanea. Haciendo alusion al famoso slogan de la
bebida azucarada de desconocida receta, Eugenio Merino nos recuerda de forma irénica
como la muerte del dictador y la memoria historica siguen presentes en la sociedad

espanola.

La imagen remite inmediatamente al fetichismo comercial, a la congelacion de un pasado
que nunca termina de morir, pero es incapaz de resucitar. La muerte histérica del
dictador es neutralizada por la banalidad de la iconografia pop; la nevera no contiene
bebidas refrescantes sino un cadaver politico convertido en producto, en espectaculo.
La ironia aqui opera como dispositivo de invisibilizacion: la muerte del tirano deja de ser
un acontecimiento historico tragico para ser una broma negra en el escaparate global. La
ironia, asi, neutraliza la muerte biologica e historica, transformandola en objeto estético

despojado de su potencia tragica.

A proposito de ese fetichismo comercial, encontramos la obra Ok death of capitalism
(2022). Okuda transforma la agonia del capitalismo en una celebracion pop de colores
estridentes. Tomando la estética del ritual del duelo, Okuda explora la muerte del
sistema economico, en la que figuras de McDonald’s, Bitcoin, Chanel o Mickey Mouse
participan como planideras kitsch. Un espectaculo estético que anula cualquier amenaza
o duelo real. Una fiesta de colores, donde figuras geométricas, personajes pop y motivos
de consumo (logos de Chanel, Bitcoin, McDonald’s) asisten a una extrano duelo post-
mortem de un sistema economico. La muerte del capitalismo es transformada en un
carnaval estético donde no hay duelo, sino disfrute cromatico. Lo que muere no es la
vida ni el cuerpo, sino una abstraccion econdémica que, paraddjicamente, revive en el
mismo circuito comercial que la obra critica. Si bien, la obra no habla directamente de
la muerte humana, Okuda San Miguel muestra como el arte contemporaneo puede
invisibilizar la muerte al convertirla en espectaculo pop, en broma visual sin efecto real.

La ironia, aqui, desactiva la potencia critica de la muerte como momento de fin, ruptura
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Fig. 226: Always Franco, 2012. Eugenio Merino

Nota: Figura de silicona y resina, ropa y nevera. 200 x 62 x 65 cm.
Fuente: Feria ARCO. Madrid, 2012
Fotografia: Elaboracién propia
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o catastrofe. Aqui, la ironia funciona como un mecanismo de ocultamiento, la caida
del capitalismo no produce desolacion sino asombro ludico; es una muerte sin cuerpo,
sin sangre, sin consecuencia material visible. De este modo, la obra participa de una
estrategia cultural mas amplia donde la muerte —del individuo, de un sistema o de un
sentido historico— es absorbida por la légica de la imagen, convertida en producto de

consumo, incapaz de perturbar o transformar al espectador.

Las octavillas negacionistas de la pandemia Covid, distribuidas por el colectivo FARSA
COVID, también recurren a la ironia politica para borrar la muerte real, en este caso,
de decenas de miles de personas. La epidemia es reconstruida como farsa mediatica
o gubernamental; la muerte fisica es reemplazada por la sospecha de manipulacion
simbdlica. De este modo, la angustia ante la vulnerabilidad corporal es desplazada hacia
una narrativa de simulacro o juego de poder. La ironia en este caso no es estética sino

ideologica.

En sintesis, podriamos decir que en todas estas obras, la ironia actia como mecanismo
para diluir, trivializar o estetizar la muerte, desplazando su sentido tragico o disruptivo
hacia el juego, la sospecha o el consumo estético, y haciendo asi que la muerte pierda su

capacidad de interpelar o perturbar al espectador.

4.3.3.8 Rituales

Como hemos visto en los apartados anteriores, la representacion de la muerte se
traslada al terreno de lo simbdlico, y una forma es a partir del ritual y de lo performativo.
Esta estrategia de desplazamiento no supone una negacion de la muerte, sino su
reconfiguracion estética, donde lo que se destaca es la ceremonia o el acto de despedida,

desactivando asi el impacto visual de la desaparicion fisica.

El ritual, entendido como practica cultural cargada de sentido, se ha convertido en un

recurso clave para abordar la muerte de forma diferida o mediada. Las acciones, los
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objetos ceremoniales y los gestos simbolicos permiten hablar de la finitud humana sin
recurrir al cadaver. La practica de rituales en torno al duelo y la pérdida o al propio
hecho de trascender ha sido representada en mas de una veintena de obras en nuestra

seleccion.

Desayuno en Amil (1975) y La amortajada, Amil (1977) de Cristina Garcia Rodero, o Carrying
(1992) de Pepe Espaliu giran en torno a procesionar. Velar se ve representado en obras
como No haber olvidado nada, (1996-1997) de Marcelo Exposito, Plafiideras (2007) de
Linarejos Moreno, Reliquias, (2008) de Mateo Maté, Joropo, (2010) de Javier Codesal, en
la serie Desaparecidos (2010) de Gervasio Sanchez, Tutto Tondo (2016) de Rogelio Lopez
Cuenca, OK death of Capitalism (2022) de Okuda San Miguel y Ruina (2024), de Eugenio

Merino. El periodo de luto con la serie La edad del padre (2001), de Javier Codesal.

Otras obras remiten a la fase de recuerdo, honrando la memoria, como Mujer y
cementerio (1981) de Cristino de Vera, Intervencion en la ciudad de A Corufia (2011) de
Olaia Sendon donde se cuelgan esquelas en espacios publicos, una practica antigua que
aun se puede encontrar en muchas ciudades, la serie Flowers for Franco (2015) de Toni
Amengual, -2018 (2018) de Javier Talavera, A perpetuidad (2023) de Tatiana Abellan. El uso
de rituales cotidianos o familiares también aparece en obras como Altar familiar (2012)
de Rebeca Pardo, donde los objetos personales —fotos veladas, reliquias domésticas,
velas apagadas— construyen un altar privado que remite al duelo y a la ausencia sin
mostrar nunca el cuerpo muerto. El altar se convierte en el sustituto de la tumba, lugar

de memoria, pero también de invisibilizacion.

También se pueden encontrar rituales de épocas pasadas, como las Danzas macabras,
Danza | (1996) de Pedro G. Romero, relacionadas con culturas religiosas, como La
ultima cena de la religion cristiana en obras como Planideras (2007) de Linarejos Moreno,
asi como, El invitado, (1986-1990) de Joan Brossa. Y rituales de celebracion sobre la
vida, que invitan a pensar en la muerte, como Let’s think positive (2003) de Manuel Saiz.
El ritual permite asi transformar la representacion de la muerte en acto simbdlico,

repetible, sin trauma visual. El cuerpo desaparece, lo que queda es el gesto, la senal, la
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huella de una accion que sustituye al acontecimiento real. Este procedimiento no solo
oculta el cadaver, lo sublima en signo, lo convierte en relato colectivo, en ceremonia
vacia de cuerpo pero llena de sentido. Esta estrategia responde al deseo contemporaneo
de hacer pensable la muerte sin mostrarla, de permitir su presencia desde la distancia,
desde el simbolo. Los rituales sustituyen a la muerte directa y hacen posible que el arte
hable de la finitud sin imagenes de dolor ni violencia, en un espacio donde el recuerdo,

el tiempo y la ausencia construyen el verdadero escenario del final.

4.3.3.9 Espacios

Los espacios o lugares también presentan fuertes connotaciones con la muerte, y su
representacion es utilizada para remitirnos a esta de forma indirecta. Recordemos que
desde la antigliedad, los lugares o espacios arquitectonicos han guardado una relacion
directa con la muerte y el recuerdo de los cuerpos ausentes. Las basilicas paleocristianas,
por ejemplo, no fueron solamente lugares de reunion para la comunidad de fieles, sino que
se construyeron, en muchos casos, sobre necropolis o cementerios romanos, o incluso
directamente sobre las tumbas de martires. La memoria de los muertos se integraba asi al
espacio de culto, generando un dialogo simbdlico constante entre la vida espiritual de los

vivos y la presencia oculta —aunque activa— de los cuerpos de los muertos.

En el arte contemporaneo, sin embargo, esta relacion directa entre espacio y muerte se
ha desmaterializado o desplazado simbdlicamente. Las obras ya no se instalan en criptas
o cementerios reales, sino que construyen espacios de memoria que simulan o evocan
estos lugares sin contener cuerpos reales. Ejemplo de esta estrategia son las obras de
Santiago Sierra, 3000 huecos de 170 X 70 X 70 cm. cada uno, (2002) donde se escoge una
colina de la dehesa Montenmedio en Vejer de la Frontera, Cadiz, desde donde se divisa
el continente africano para llevar a cabo la obra. “Este proyecto muestra de nuevo el
territorio como un 'no lugar’, zona dramatica fronteriza de llegada y salida, de ilusion y
decepcion. Esta realidad no es otra que la muerte de muchas personas en su biusqueda

de una vida mejor, de un sueno y un trabajo” (Blazquez, 2002, parr. 4).
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Fig. 227: Plahideras I, 2007. Linarejos Moreno

Fuente: Sitio web Linarejos Moreno. Recuperado 13 de octubre de 2025, de: https://www.linarejos.com/funeral-rites?pgid=k5vif95u-
96321735-60e1-4ca5-b7dd-179c02f133fa

Relacionado con las muertes derivadas de la inmigracién tenemos también la obra de
Luis Melon Arroyo, titulada Cerca de Lesbos (2022) En esta obra, la imagen del mar
aparece fragmentada por una fotografia incrustada que alude a las rutas migratorias en
el Mediterraneo, un espacio tragicamente convertido en tumba anénima para miles de
personas. El mar funciona aqui como espacio de ausencia, de memoria no verbalizada,
donde la muerte masiva no se representa directamente, sino que se sugiere por su falta
de registro fisico. La tension entre lo visible (el mar infinito) y lo ausente (los cuerpos
desaparecidos) se convierte en una estrategia potente de denuncia. Se traslada el drama
humano de las muertes en el Mediterraneo a un mar infinito, indiferente y sin huellas. El
agua ocupa todo el campo visual, mientras la pequena imagen incrustada apenas permite
intuir el drama humano. Los cuerpos de los migrantes desaparecen, borrados del relato

visual. Es el espacio mismo (el mar) el que devora la materialidad de la muerte.

Una estrategia parecida se aplica en la video instalacion Unending Lighting, (2015-en

curso) de Cristina Lucas. La artista traza un mapa global de bombardeos aéreos sobre
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poblacion civil desde 1912 hasta la actualidad. El objetivo de Lucas es despersonalizar y
acumular datos (fechas, localizaciones, cifras) para evidenciar la escala inabarcable de la
violencia moderna. En lugar de imagenes de cuerpos o muerte directa, la artista emplea
interfaces frias de datos y mapas, que remiten al lenguaje de la informacion mediatica y
militar. La muerte queda invisibilizada tras nimeros y pantallas, pero su peso se acumula

en la mente del espectador.

Por su parte, el proyecto de Rogelio Lopez Cuenca sobre el Monumento de Sa Feixina
trabaja sobre la resignificacion de un espacio arquitectonico ligado a la muerte franquista.
Al documentar su ocultamiento o vaciado simbdlico (eliminacion de inscripciones,
andamiaje que oculta el texto original), el artista muestra como el espacio monumental
ya no es un lugar para honrar a los muertos sino para borrar o neutralizar su sentido
politico y funerario. La muerte histérica aqui es silenciada mediante la manipulacion del

espacio publico.

En la misma linea de critica politica, la serie Flowers for Franco de Toni Amengual sitta su
mirada sobre el Valle de los Caidos, un espacio fundacional de la memoria mortuoria
franquista. Sin embargo, en lugar de mostrar restos humanos o rituales funebres,
presenta imagenes de abandono, flores marchitas, suciedad. El espacio monumental se
vacia de significado, la muerte glorificada por el régimen se desvanece en un lugar en

ruinas que ya no cumple funcién ritual.

Estas obras tienen en comun el uso de elementos simbolicos y lugares marcados
historicamente por la muerte —el mar, el monumento, el campo de batalla, la fosa—
pero desplazando la explicitud de la muerte fisica hacia su sugerencia o invisibilizacion.
Veiamos el mar como tumba sin cruz ni lapida, el mapa de bombardeos como dato
deshumanizado, el monumento tapado o restaurado como cuerpo sin nombre, el

cementerio Valle de los Caidos convertido en ruina sin sentido ritual.

Estas operaciones espaciales responden a una voluntad critica, cuestionando como los

discursos institucionales, mediaticos o historicos borran la violencia real y sustituyen
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la memoria de la muerte por signos neutros, abstractos o espectrales. Sin embargo, lo
que destaca en la mayoria de obras es la no alusion a un lugar concreto o determinado,
quizas destacando tanto el lugar indeterminado de la muerte, asi como, que en cualquier
lugar puede producirse. En obras como Ruina (2024) de Eugenio Merino y [43.353 (los
ojos no quieren estar siempre cerrados) de Marcelo Exposito (2010) esta indeterminacion
de espacios hablan de las fosas comunes que se encuentran en lugares inciertos, ain por

descubrir.

En conclusion, la utilizacion del espacio como estrategia de invisibilizacion de la muerte
en el arte contemporaneo espanol no implica un olvido de la violencia, sino una denuncia

de los mecanismos de poder que intentan relegarla al silencio o la indiferencia.

4.3.3.10 Naturaleza

La naturaleza —bosques, ruinas, flores marchitas, musgo, paisajes— ha actuado
historicamente como metafora para aludir a la fugacidad de la vida, el paso del tiempo o la
promesa de renacimiento. Sin embargo, en muchas practicas artisticas contemporaneas,
esta relacion se ha desplazado. La naturaleza no solo simboliza la muerte, sino que se

convierte en estrategia para su disimulo o su neutralizacion.

Esta estrategia responde a una sensibilidad contemporanea que evita la confrontacion
explicita con el horror de la muerte —especialmente la violenta o politica— y prefiere
su tratamiento simbdlico, ecoldgico o arqueolodgico. En lugar de mostrar cadaveres o
rituales mortuorios, se presentan ruinas cubiertas de vegetacion, tumbas escondidas
bajo flores o mares infinitos sin rastros visibles. Es una operacion que produce una
desmaterializacion de la muerte, desplazandola al ambito de lo natural, lo eterno o lo

ciclico, e impidiendo asi su activacion politica o ética directa.
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Vegetacion

Historicamente, la tradicion de la vanitas barroca ya empleaba flores, frutos o insectos
como recordatorios de la fugacidad de la vida, pero en el arte actual estos elementos
han dejado de advertir sobre la muerte para actuar como pantalla, neutralizando o
desplazando su representacion directa. El cuerpo desaparece y la naturaleza ocupa su
lugar, evocando la muerte de manera lateral o ambigua. Entre las obras influenciadas
por la tradicion barroca podemos encontrar la obra de José Hernandez titulada In ictu
oculi (1985) donde llama la atencion que en la composicion, apenas un tercio, lo ocupa
la parte de bodegdn, donde se encuentra la naturaleza, y el resto de la superficie esta
vacia. Otras obras en esta linea son Naturaleza muerta con crdneo, frutas y hortensias
(2017) de Juan Manuel Castro Prieto y El invitado (1986-1990) de Joan Brossa. En este
ultimo se puede apreciar como los elementos de la mesa constituyen una verdadera

naturaleza muerta como menu.

Pero, también podemos encontrar interpretaciones de elementos vegetales, como en
la pintura de Cristino de Vera, en la que se encuentra a menudo el ciprés, que no
actia como un simple elemento natural sino de Vera ha convertido en un simbolo
esencial dentro de su universo visual. Un simbolo que refuerza el vinculo entre arte,
espiritualidad y muerte. Recordemos que historicamente el ciprés ha estado asociado
al mundo funerario y a lo sagrado, desde los cementerios mediterraneos hasta la
imagineria cristiana, esta figura arborea ha simbolizado la vida eterna, la elevacion del
alma y la melancolia del duelo. Cristino de Vera recoge este legado simbdlico, pero
lo depura y lo sitla en contextos de extrema sobriedad como fondos neutros, cielos
planos, arquitecturas austeras, donde el ciprés se alza vertical, como una presencia
silenciosa y vigilante. Su verticalidad contrasta con la horizontalidad del paisaje y remite

a un eje trascendental, casi metafisico, donde lo humano se encuentra con lo divino.
En muchas de sus composiciones, el ciprés dialoga con otros simbolos de muerte
o silencio, como cruces, velas o craneos. En este sentido, su funcion es reforzar la

dimension sacra de la imagen, no desde una religiosidad institucional, sino desde una
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espiritualidad intima, contenida. El arbol se convierte asi en metafora del alma que se
eleva, o bien del recuerdo que permanece después de la muerte. Su presencia también
puede interpretarse como una forma de resistencia visual frente al vértigo del presente.
En un mundo dominado por la imagen fugaz y saturada, el ciprés —quieto, oscuro,
inmutable— representa la permanencia, la memoria, la contemplacion. Al igual que la
obra del artista, el ciprés invita al recogimiento, al silencio interior y a la conciencia de

la finitud.

Bodegdn (1984) y Un puiiado de Tierra (1989) ambas de Miquel Barceld, también juegan con
el significado alegdrico de las formas vegetales o la misma tierra. En Seth (2020) Bernardi
Roig utiliza ramas reemplazando a huesos humanos. En Concierto para el Bioceno (2020),
Eugenio Ampudia empled un total de 2.292 plantas para ocupar simbdlicamente las
butacas del Gran Teatre del Liceu, en una accion que propone un cambio de paradigma
hacia una concepcion posthumanista del mundo, en la que se hace necesario repensar
el presente desde una perspectiva eco-social comprometida después de la pandemia
mundial por el virus Covidl9. Al hilo de la pandemia, Plensa también recurre al valor de
la naturaleza para crear El drbol de la vida (2020) en homenaje a las victimas del virus en
Madrid. Por su parte, Toni Amengual, en la serie Flowers for Franco (2011-2015), las flores
depositadas en tumbas franquistas se convierten en protagonistas de las imagenes,
desplazando la atencidn de las lapidas y sus inscripciones. La naturaleza —las flores
marchitas o frescas— se sobrepone al sentido funerario. Este gesto senala como el
ritual floral puede ocultar o dulcificar la memoria de la violencia.

Como vemos a través de estos ejemplos, la vegetacion, en sus multiples formas de
presentarse sigue representando la muerte, pero se convierte en un dispositivo doble,
al mismo tiempo que sugiere muerte o paso del tiempo, la oculta bajo la apariencia de
lo bello, lo inofensivo o lo inevitable. Asi, muchas practicas artisticas actuales en Espana
e internacionalmente exploran la naturaleza no como simbolo de muerte, sino como

pantalla que la difumina.
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Fig. 228: Mujer y cementerio, 1981. Cristino de Vera

Fuente: Fundacién Cristino de Vera-Espacio Cultural CajaCanarias. Recuperado 13 de octubre de 2025, de: https://
fundacioncristinodevera.org/coleccion/mujer-y-cementerio/9

Agua

El agua ha sido un recurso que se ha utilizado a lo largo de la historia del arte como
simbolo ambivalente. Por un lado, como fuente de vida, pero, también como elemento
de destruccion, purificador y medio de muerte. Asi que, la utilizacion del agua como
estrategia para invisibilizar o aludir veladamente a la muerte en el arte contemporaneo
puede leerse desde multiples capas simbdlicas, materiales, conceptuales y politicas,
como sugiere Manuel Saiz en la pieza de videoarte Dead on Arrival (DOA), (2016) donde

el mar esta presente desde el inicio (Fig. 229).

En el arte, su asociacion con la muerte no es nueva, y ha evolucionado desde registros
mitico-religiosos hasta usos conceptuales y politicos en la practica contemporanea.
En la mitologia griega y romana, el agua esta vinculada al transito hacia el Mas Alla.
Recordemos la laguna Estigia, cruzarla significaba entrar al Hades. Caronte transporta

a los muertos en su barca, simbolo frecuentemente recuperado en el arte funerario.
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Fig. 229: DOA Dead on arrival (Muerte al llegar), 2016. Manuel Saiz

Fuente: Sitio web Manuel Saiz. Recuperado 8 de enero de 2025, de: https://manuelsaiz.com/doa-dead-on-arrival/
-]

En la Edad Media y Renacimiento, en el arte cristiano, el agua se asocia al bautismo y

a la purificacion del alma tras la muerte. Aunque también aparece como metafora del
juicio o del diluvio universal, como castigo colectivo. En el romanticismo veiamos como
el agua era escenario de muerte melancdlica, especialmente cuando se relacionaba con
la feminidad y lo tragico. En el arte moderno, en el surrealismo, el agua aparece como
simbolo onirico, la disolucion del yo. Como ejemplo, veiamos en la obra de Dali, Suefio
causado por el vuelo de una abeja (1944), el agua es el telén de fondo para una escena
cargada de muerte simbdlica. Y, ya en el arte contemporaneo, el uso del agua se vuelve
mas conceptual, performativo y politico, remitiendo a temas como la desaparicion, el

duelo, la violencia de estado o la migracién forzada.

En este sentido, Luis Melon Arroyo con Cerca de Lesbos (2022) refleja como la naturaleza,
en este caso, el agua, puede encubrir tragedias humanas. A través del mar se crea un
espacio sin rastros de muerte directa, pero cargado de referencias a los naufragios

y muertes de migrantes. La imagen remite directamente a la crisis migratoria en el

509



La muerte disefiada: representacion e invisibilidad de la muerte en practicas artisticas en Esparia (1975-2025)

Mediterraneo, particularmente cerca de la isla de Lesbos, uno de los principales puntos
de llegada de personas refugiadas provenientes de Medio Oriente y Africa. La imagen
bellay serena del océano oculta la violencia que ahi acontece, transformando el escenario
en una tumba sin marca. El mar acttiia como frontera liquida y archivo de la desaparicion.
Meldn parece colocar al espectador en una posicion de incomodidad. No se nos da
una escena explicita de muerte ni se apela al sentimentalismo, sino que se nos muestra
una escena vacia, pero profundamente cargada. Esa ausencia no es neutral, esta
ligada a como los sistemas fronterizos contemporaneos y los relatos mediaticos que
normalizan la desaparicion. La imagen pone en evidencia la distancia entre el espectador
y el acontecimiento. Remite al arte post-fotografico y archivo critico del que hablaba

Fontcuberta, donde las imagenes ya no informan, sino que interrogan el acto de mirar.

Animales e insectos

En la tradicion occidental, el arte cristiano medieval y barroco asigné a ciertos
animales un valor moralizante o escatologico. El cuervo, por ejemplo, fue simbolo
de corrupcion y muerte; la serpiente, de pecado y caida; la mosca, de putrefaccion y
efimeridad. En las naturalezas muertas del Siglo de Oro, los insectos que se posaban
sobre frutas podridas no eran meros anadidos decorativos, sino recordatorios visuales

del memento mori.

En el siglo XIX, la modernidad trajo consigo una transformacion: ya no se trataba solo
de moralizar sobre la muerte, sino de explorar su dimension psicolégica y subjetiva.
El simbolismo, por ejemplo, recurrié a animales nocturnos —como los buhos o los
murciélagos— para sugerir lo macabro, lo onirico y lo irracional. Este giro abriria la

puerta al tratamiento mas visceral y ambiguo del reino animal en el arte del siglo XX.
En el arte contemporaneo, los animales y los insectos operan como mediadores entre
el cuerpo y la ausencia, como vehiculos del deterioro, del ciclo vital o del vacio. Esta

estrategia es caracteristica del arte contemporaneo que huye del espectaculo de la muerte
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literal, pero se permite una reflexion estética, politica y existencial sobre sus huellas. En
muchas obras, especialmente dentro de las instalaciones, performances y esculturas, el
uso de animales o insectos muertos funciona como una forma de hablar de la finitud, el
duelo, la violencia o la desaparicion sin tener que representar directamente la muerte
humana, que muchas veces continla siendo un tabu o una carga politica demasiado
fuerte. Asi, se configura un espacio de ambigliedad: la muerte esta desplazada hacia el

no-humano, lo cual permite hablar de ella con cierta distancia estética o conceptual.

Los insectos, por su tamano y ciclo vital breve, han sido especialmente utiles para
representar la fragilidad de la vida. La mariposa, simbolo de transformacion y alma, se
resignifica en manos de artistas como Soledad Sevilla. La instalacion El tiempo vuela (1998)
consiste en una multiplicacion de mariposas a las que se ha incorporado un mecanismo de
reloj en su cuerpo, lo que les permite moverse ritmicamente como si fueran segunderos.
Este gesto transforma a las mariposas —simbolo clasico de la metamorfosis, la belleza y
la fugacidad— en marcadores del tiempo, entidades que encarnan la incesante marcha
hacia la muerte. Lo fascinante de la obra es su doble operacion simbdlica; por un lado, la
mariposa remite a la vida, a la ligereza, a la brevedad del instante; por otro, el mecanismo
de reloj sugiere lo implacable del paso del tiempo, lo mecanico de la existencia que avanza
hacia su final. Esta combinacion produce una forma de poesia visual de la mortalidad
donde no hay cadaveres ni restos, pero el movimiento constante de los segunderos alados

sugiere que cada aleteo es una cuenta regresiva.

Por su parte, Eduardo Arroyo ofrece una reinterpretacion de la iconografia tradicional
de la vanitas a través de una depuracion formal en su obra Vanitas y moscas (2018). La
escultura, compuesta por una piedra con un rostro esquematico de rasgos geométricos,
sobre la que se posan tres moscas sobredimensionadas, introduce un elemento
inquietante en una composicion aparentemente sencilla. Estos insectos, historicamente
vinculados a la descomposicion, al cuerpo en descomposicion y al paso del tiempo,
actuan aqui como simbolos latentes de la muerte, sin necesidad de mostrarla de forma
directa. Arroyo utiliza su presencia para reflexionar sobre el deterioro, la caducidad

y la vanidad de la forma. La muerte, en esta pieza, no se exhibe, sino que permanece
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suspendida, posada, como una amenaza silenciosa, convertida en metafora contenida.

En relacion con ese elemento perturbador de la obra de Arroyo encontramos In ictus
oculi (2009) de Greta Alfaro, comentada anteriormente. Donde Alfaro presenta una
mesa barroca puesta con esmero en un paisaje agreste. Y, de pronto, una bandada de
buitres irrumpe y desmantela violentamente el banquete, devorando todo a su paso.
Destacamos aqui, que en esta obra la muerte no aparece directamente, sino encarnada
en animales carroneros, simbolo ancestral del final del cuerpo y de la ruina de la materia.
La mesa vacia al final del video remite a lo efimero de lo humano y lo indtil del exceso,
pero la ausencia del cuerpo humano hace que la escena parezca casi un ritual natural,

donde la violencia queda absorbida por el orden ciclico del ecosistema.

Estas tres obras revelan que, en el arte contemporaneo, el uso de animales e insectos no
es solo una estrategia simbdlica, sino una herramienta para trabajar la temporalidad de
la muerte sin mostrarla directamente. La muerte esta presente, pero desmaterializada.
Se insinla a través de ciclos, ritmos, ausencias, despojos o movimientos. Los buitres
de Alfaro descomponen el banquete humano. Las moscas de Arroyo posan sobre una
forma ambigua, como signos del final. Las mariposas-reloj de Sevilla convierten cada
segundo en un acto de desaparicion. En todos los casos, los animales no representan la
muerte de forma literal, sino que la trasladan a una dimension simbdlica y perceptiva, en

la que la muerte se vuelve casi invisible, pero totalmente ineludible.

4.3.3.11 Desde la memoria

Para entender bien la multiples formas en las que las obras pueden articular la memoria

para aludir a la muerte, comenzaremos por describir la complejidad del término en sus

diferentes acepciones.

Segun la RAE (s.f.): Memoria: Del lat. memoria

. f. Facultad psiquica por medio de la cual se retiene y recuerda el pasado.
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2. f. Recuerdo que se hace o aviso que se da de algo pasado.

3. f. Exposicion de hechos, datos o motivos referentes a determinado asunto.

4. . Estudio, o disertacion escrita, sobre alguna materia.

5. f. Relacion de gastos hechos en una dependencia o negociado, o apuntamiento de
otras cosas, como una especie de inventario sin formalidad.

6. f. Monumento para recuerdo o gloria de algo.

7.f. Obra pia o aniversario que instituye o funda alguien y en que se conserva su memoria.
8. f. Fil. En la filosofia escolastica, una de las potencias del alma.

9. f. Inform. Dispositivo fisico, generalmente electrénico, en el que se almacenan datos
e instrucciones para recuperarlos y utilizarlos posteriormente.

10. f. pl. Relacion de recuerdos y datos personales de la vida de quien la escribe.

[1.f. pl. Relacion de algunos acontecimientos particulares, que se escriben para ilustrar la historia.
12. f. pl. Libro, cuaderno o papel en que se apunta algo para tenerlo presente.

I3. f. pl. recuerdos (saludo por escrito o por medio de tercera persona).

I4. f. pl. Dos o mas anillos que se traen y ponen de recuerdo y aviso para la ejecucion

de algo, soltando uno de ellos para que cuelgue del dedo.

Las primeras acepciones hacen referencia a la idea, mas o menos abstracta y subjetiva,
que se forma en la mente. Pero también encontramos otras en las que la memoria
pasa a tener forma fisica definida: texto, listado, monumento o como contenedor y
lugar de almacenaje, esta ultima, de los términos incorporados mas recientemente
por la era digital. Para ahondar un poco mas en la significacion del término, nos
apoyaremos en aportaciones de diferentes autores. Esto nos ayudara a entender no
solo la profundidad del término sino también coémo a partir de la memoria cobran
sentido algunas practicas artisticas. Y es que "la memoria moderna es, mas que nada,
archivistica. Depende enteramente de la significatividad de la huella, de la inmediatez
del registro, de la visibilidad de la imagen" (Nora, 1989, p. 13). La memoria, dice

Walter Benjamin (2005):

no es un instrumento para explorar el pasado, sino un medio(...)Para que los

recuerdos sean auténticos, es mucho menos importante que el investigador
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los comunique indique, con toda precision, que el lugar donde se apodero de
ellos. Epica y rapsodica en el sentido mas estricto, la memoria genuina debe,
pues, proporcionar una imagen de la persona que recuerda, de la misma
manera que un buen informe arqueologico no sélo nos informa sobre los
estratos de los que proceden sus hallazgos, sino que también da cuenta de

los estratos que primero tuvieron que ser perforados” (p. 576).

Barile (2016) nos habla que se hacen previsiones de los modos de recordatorio, que
generalmente comienza con los obituarios, con la evocacion y memoria como modo
de permanencia del muerto en la familia y la comunidad. Asi que podemos decir que
el conjunto de estas manifestaciones rituales actian como parte del mecanismo para

activar la memoria asi como para iniciar el camino hacia la aceptacion de la pérdida.

Tampoco podemos olvidar el término posmemoria, que guarda una estrecha relacion
con obras contemporaneas. El término posmemoria es defendido como una categoria
de analisis de las narrativas de un pasado traumatico familiar. Como apunta Quilez
Esteve (2014), ademas del Holocausto, otros capitulos historicos como la guerra de
Vietnam o las dictaduras latinoamericanas forman parte del concepto de posmemoria.
Es mas, en la cultura visual el artista indaga y se solidariza con los que vivieron escenas
de violencia sistematizada aun sin estar unidos a ellos por lazos de parentesco, y no por

ello quedan excluidos de la idea de la posmemoria (Minguez-Garcia, 2018).

A partir de estas aproximaciones al término de memoria podemos darnos cuenta que
la memoria es una parte fundamental de la representacion de la muerte, pues es a
través de ella y con la finalidad del recuerdo o el rememorar, donde tiene sentido
la representacion. A lo largo del recorrido histérico-artistico hemos encontrado
diferentes elementos que nos han ayudado a recordar y mantener la memoria, como los

mosaicos, las tumbas, los sacofagos, cuadros, frescos, esculturas.

Gran parte de las cien obras analizadas en este estudio tienen una relacion directa con

la memoria, en las diferentes acepciones que hemos leido. Asi, Fusilados esta mafiana
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(1975), de Concha Jerez, hace una alusion directa a la memoria borrando la informacion
para impedir el recuerdo de la noticia del periddico, haciendo una critica politica voraz
en relacion con los hombres que habian sido fusilados. Cristina Garcia Rodero registra
las tradiciones de la Espana de aquellos afnos de transicion, que luego recogié bajo el
nombre de Espana oculta. Esther Ferrer con sus Autorretratos en el tiempo (1981-2014)
queriendo no olvidar su propio tiempo. Alberto Garcia-Alix intenta, a través de un
objeto personal de su hermano, mantenerle en su memoria, o Juan Manuel Castro
Prieto y Alfredo Alcain con objetos recuperados. Pepe Espalit con sus acciones para que

sea mas pregnante el recuerdo.

No podemos dejar de mencionar Faltan (1993-1995) donde se hace evidente el recuerdo
a través de las diferentes fotografias en las que destacan las fechas en relacion con los
acontecimientos que se denuncian, asi como aquellas obras también de denuncia politica
que intentan impedir que caigan en el olvido. Son numerosas en este sentido las practicas
artisticas para recordar las memorias de fallecidos a causa de la dictadura franquista,
migraciones u otras decisiones politicas o causas sociales, que ponen a luz Marcelo
Exposito y Santiago Sierra. Algunos transformados en monumentos como Monumento
de Sa Saixina, sobre el que interviene Rogelio Lépez Cuenca o el Arbol de la vida que crea

Plensa por las victimas de la pandemia mundial que comenzé en 2019.

También se mantiene el recordatorio del memento mori, recuerda que moriras, en naturalezas
muertas como El despertar | (2001) de Manuel Vilarino, Memento mori y Puerta de Thanatos
Il (1997) ambas de Ramoén de Soto o El tiempo vuela (1998) de Soledad Sevilla. Ademas,
encontramos la recuperacion del retrato para aludir la muerte de personas ausentes, ya
se haya producido la muerte con anterioridad o ain no. Este es el caso de la serie La edad
del padre (2001) de Javier Codesal. Tal y como expone el artista, el retrato fotografico del
padre, en este caso, alude a su memoria, pues “el padre es ausencia, como la ley y la palabra
que la expresa” (Codesal, 2001, parr. 2). A partir del recuerdo que generan los retratos
también giran obras como Morrazo (2009) de Fran Herbello, a través de los cuales el autor
destaca el papel de la imagen ante la ausencia de un ser querido, pues su imagen lo mantiene

presente. Y otras como: Faltan (1993-1995) de Pedro G. Romero, Toda una vida (2021) de El
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silencio de lo viejo, Terminator apetrena, (2019) donde Olaia Sendén compara la el reciente
nacimiento de su hijo con el final de la vida de su madre, asi como Fusilados esta mafiana
(1975) de Concha Jerez o Ruina (2024) de Eugenio Merino, recuperando retratos para aludir

a la memoria de fallecidos desde un punto de vista politico y critico.

En el arte contemporaneo, la memoria ha dejado de ser un mero recurso testimonial para
transformarse en un campo de disputa simbdlica, donde las tensiones entre recuerdo,
olvido y representacion son fundamentales. Sin embargo, este giro hacia la estética de la
memoria ha generado una paradoja. En lugar de mostrar de forma directa la violencia, la
pérdida o la muerte, muchas practicas artisticas operan desde una ldgica que sustituye
la presencia de la muerte por su evocacion abstracta, por su huella desmaterializada,
contribuyendo asi a su invisibilizacion. Esta estrategia es mas evidente en obras que
recurren a cifras, listas de nombres, espacios vacios o reliquias simbdlicas como modo

de representar la pérdida.

Soportes para la memoria

Detengamonos ahora en los materiales con los que se crean las piezas artisticas y su
relacion con el tiempo y la memoria. Y es que, la practica artistica actual ha incorporado
el propio material como componente esencial en la construccion de memorias vinculadas
a la muerte, el duelo, la violencia y la desaparicion. El soporte y los materiales se han
transformado en restos indivisibles que remiten directamente a realidades concretas.
Asimismo, la eleccion de materiales efimeros o perecederos introduce la nocion de

entropia en la obra, reforzando la idea de la muerte.

El soporte deja de ser un mero vehiculo pasivo para transformarse en agente activo
de la memoria, capaz de comunicar la pérdida, el duelo o la violencia Mas Alla de la
representacion figurativa o narrativa. Esta centralidad del material implica una concepcion
expandida de la obra de arte, donde la materia se vuelve signo en si misma, cargada de

historicidad, politica y afecto. En este sentido A perpetuidad, de Tatiana Abellan confronta
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la supuesta solidez de la piedra con su evidencia de ruina y desintegracion. Lo pétreo,
simbolo de eternidad, se presenta aqui como vulnerable y mortal. La funcion de las
inscripciones funerarias queda desmentida por la evidencia de estos restos. Las placas,
dispuestas en forma de archivo visual, no conservan la memoria intacta de los fallecidos,
sino que manifiestan la imposibilidad misma de la memoria perpetua. Frente a estas
piezas rotas y anonimas, el espectador se ve forzado a completar las vidas ausentes

mediante un ejercicio de imaginacion o fabulacion.

En la actualidad, “la escritura, los dispositivos de grabacion, la fotografia, todos estan
implicados en como se reconstruye el pasado” (Walter, 2019, p.167). La fotografia es
un medio para la memoria, en tanto que captura momentos que ya no volveran, como
comentaba Alberto Garcia-Alix en una entrevista. Y no olvidemos las fotografias post
mortem, hechas por y para el recuerdo. Rebeca Pardo (2015) genera la obra In love
Memory of my Instagram Pictures para hablar sobre el “cambio de paradigma de la
imagen, que mas que depositaria de memoria se ha convertido en objeto de consumo
inmediato en las redes sociales, con todo lo que esto implica de caducidad, rapido
olvido, nuevos modos de recepcion y de exposicion, asi como futilidad y vida breve”

(parr. 2).

En sintesis, el uso consciente y critico de materiales en las practicas artisticas
contemporaneas que abordan la muerte actian como agentes activos en la comunicacion

de la obra, en este caso, intensificando su relacion con la memoria.

Memoriales

Tradicionalmente, el memorial ha sido entendido como un dispositivo destinado
a preservar la memoria de los muertos, a fijar su presencia en el espacio simbolico
colectivo y a garantizar su inscripcion duradera en la historia. “Los memoriales (...)
constituyen los lugares todopoderosos en los que los vivos pueden encontrarse con los

sagrados difuntos, en el corazén de la sociedad local o nacional”, apunta Tony Water
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(2019, p.172). Sin embargo, en el marco de las practicas artisticas contemporaneas, esta
funcidon conmemorativa ha sido puesta en cuestion, revelando como, en muchos casos,
el memorial actia mas como una operacion de cierre, olvido o invisibilizacion de la

muerte que como una verdadera estrategia de memoria activa.

En este sentido, la obra Arbol de la vida (2020) de Jaume Plensa, concebida como
homenaje a las victimas de la COVID-19 en la ciudad de Madrid, ofrece un ejemplo
paradigmatico de esta ambivalencia. La instalacion, compuesta por un arbol metalico de
gran escala emplazado en un espacio publico central, opera bajo la retorica tradicional
del memorial: su verticalidad, su simbologia naturalista y su permanencia material
sugieren un gesto de trascendencia, de elevacion de la memoria de los muertos hacia un
plano universal y atemporal. Sin embargo, esta misma operacion estética contribuye a la
sustraccion de toda referencia concreta a la muerte, al sufrimiento o a la experiencia de
pérdida, diluyendo la dimension traumatica de la pandemia en una imagen de armonia,

crecimiento y esperanza.

La eleccion formal de Plensa —caracterizada por la abstraccion poética y la evitacion
de toda figuracion explicita de la muerte— ilustra como el memorial puede actuar
como un dispositivo de des-problematizacion de la ausencia, donde el dolor colectivo se
transforma en un simbolo genérico de regeneracion vital. Al igual que otros memoriales
contemporaneos orientados al duelo pUblico, Arbol de la vida desplaza la representacion
directa de la muerte en favor de una poética de lo intangible y lo etéreo, una estrategia
que, si bien ofrece consuelo, también puede contribuir a la invisibilizacion de las

dimensiones politicas, sociales y biograficas del acontecimiento recordado.

Es recurrente también utilizar los listados de nombres de los que hablabamos en el punto
anterior, pues la sensibilidad tardomoderna considera que el anonimato incrementa el
horror (Giddens, 1991). Y a partir de grandes desastres como el Holocausto, guerras,
matanzas, ataques terroristas, se tiene la necesidad de nombrar. También, visibilizar los
nombre de ciudadanos de a pie era y es una asignatura pendiente a nivel social, para

darles verdaderamente su reconocimiento y honrarles. Como argumenta Sontag (2003)
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“Mas Alla de la familia, han sido por lo general los ricos, los poderosos e influyentes
quienes han sido nombrados en las fotografias; los pobres han quedado sin nombre" (p.
68). Pero, lo cierto es que, los listados acaban convirtiéndose en una forma abstracta
como vemos en la fotografia de Gervasio Sanchez sobre el monumento conmemorativo

a las victimas de Srebrenica (Potocari).

4.3.3.12 La muerte mediatica

Vivimos en un tiempo donde la muerte ha dejado de ser un tabu visual para convertirse en
un espectaculo cotidiano. Las pantallas, redes sociales y noticieros transmiten diariamente
escenas de asesinatos, guerras, accidentes y catastrofes, generando una hipervisibilidad
de la muerte que, paraddjicamente, produce su desrealizacion. Como advirtié Jean
Baudrillard, el exceso de representacion conduce a la desaparicion del referente: la muerte
deja de ser experiencia de finitud para convertirse en imagen reciclada, consumible, sin
peso ontoldgico. Esta muerte medidtica genera un efecto de inmunizacion emocional en el
espectador, que asiste pasivo al desfile de cadaveres pixelados sin posibilidad de duelo ni
conmocion real. En este contexto, el arte contemporaneo ha optado, en muchos casos,

por una estrategia inversa: la invisibilizacion activa de la muerte.

Este hecho ha generado que numerosos artistas contemporaneos no representen la
muerte de manera explicita. La eluden, la ocultan o la hacen presente a través de su
ausencia. Este desplazamiento responde a la necesidad de devolverle a la muerte un

lugar de misterio, de vacio, de sentido no resuelto.

La duda en las imagenes

“Sin imagenes no hay compasién y mucho menos reaccién politica urgente”, afirmé el
Alto Comisionado de la ONU para los Refugiados, refiriéndose a las tragedias colectivas

que periddicamente estallan en el Africa subsahariana (El Pais, 2 de noviembre de 1996).
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Fig. 230: Monumento conmemorativo a las victimas de Srebrenica.
Potocari (Bdsnia y Herzegovina), julio de 2005. Gervasio Sanchez
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Fuente: Caborian. Recuperado 8 de enero de 2025, de: https://www.caborian.com/gervasio-sanchez-desaparecidos/
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En efecto, en nuestra “sociedad mediatica las imagenes certifican la realidad y, si no hay
imagenes, nada ha sucedido y nadie se inmuta” (Gubern, 1997, p. 21). Sin embargo, son
tantas las imagenes que nos pueden llegar por cualquier pantalla que confunden nuestra
vision de la realidad, en tanto que ya no sabemos si lo que hemos visto es en la vida real
o en imagenes virtuales. Contra todo prondstico, ante este consumo desproporcionado,
mas que estar sobreinformados, lo que produce es tal pastiche que hace nublar lo que

hemos visto. A tal punto que ya no sabemos si lo hemos visto o no.

Joan Fontucuberta cuestiona en su libro El beso de Judas (2015) como la fotografia, asi
como otros medios audiovisuales, no es un reflejo puro de la realidad, sino un medio con
el que se construyen verdades parciales o ficticias. Su obra es una critica a la confianza
ciega en la imagen y una invitacion a desarrollar una mirada mas critica frente a la

fotografia y los medios de comunicacion.

La objetividad que la fotografia habia tenido desde sus origenes se pierde. Conocemos
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multitud de técnicas y softwares, y las que ya se vienen desarrollando con la inteligencia
artificial que hacen que no sepamos realmente diferenciar qué es ficcion y qué no.
Ademas, estos métodos ya estan al alcance de personas no profesionales y el acceso es
sencillo. Fontcuberta en su libro La camara de Pandora: la fotografia después de la fotografia
(2010) también reflexiona sobre el impacto de la era digital en la fotografia y cdémo las
nuevas tecnologias han transformado la relacion entre imagen y verdad. A la vez que
cuestiona la autenticidad de las imagenes en un mundo donde la manipulacion es cada

vez mas accesible.

Por otro lado, la proliferacion de imagenes en internet y redes sociales ha cambiado
su funcion y significado. Fontcuberta argumenta en su libro La furia de las imagenes:
notas sobre la postfotografia (2016) que vivimos en una era donde la imagen ya no
documenta, sino que participa activamente en la construccion de realidades. Estas
circunstancias afectan directamente a la representacion de la muerte en el arte, en
ocasiones utilizando el vacio como forma de resistencia simbdlica. Por ejemplo, en el
caso de Esther Ferrer y sus Sillas de la muerte (2021) es una expresion contemporanea
y profundamente ética de cdmo la invisibilizacion de la muerte en la sociedad mediatica
puede ser revertida mediante la ausencia tangible. Su condicion dinamica e inacabada, al
sumar sillas conforme aumentan los femicidios, la obra se convierte en un archivo vivo
del horror. La invisibilidad de los crimenes se revela diariamente con cada nuevo espacio
vacio que se anhade. Asi, la instalacion se convierte en un registro temporal comunitario,

reclamando accion y duelo ante una muerte que las cifras intentan borrar.

Este proceso interpela directamente la muerte mediatica, mientras los medios tratan estos
casos como estadisticas frias, Ferrer rescata la singularidad de cada vida arrebatada devolviéndole
espacio simbodlico. De esta forma, su obra refuerza el argumento central; en un mundo donde
la muerte se convierte en espectaculo vacio, el arte puede apostar por la ausencia significativa,

la presencia invisible, como acto poético y politico que demanda justicia, emocion y conciencia.
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La muerte como ficcion

Como pilares de la construccion de realidades encontramos la industria cinematografica
y de videojuegos. En peliculas, series, asi como otros proyectos audiovisuales, vemos
continuamente como muchos personajes pierden la vida, incluso en ocasiones, con gran
cantidad de detalles, sangrientas, de extrema violencia, pero, sabemos que no es real, en

el fondo sabemos que son actores, no nos lo creemos, no nos influye.

El papel de la muerte en el entorno de los videojuegos también esta muy presente, esta
codificado, es algo fundamental del juego, pues indica cuando falla o pierde el jugador.
Sin embargo, esta banalizado, es decir, ya se sabe que realmente no pasa nada, puedes
volver a reanudar la partida. Hay, sin embargo, una serie de juegos que no permiten
volver a empezar desde el inicio, dandole un significado mas real al concepto de muerte.

Al respecto, Meana (2017) dice que:

se ha elaborado un sistema de iméagenes creadas sobre pantallas que filtran y distancian
nuestra construccién mental y emocional de la presencia directa del rostro de la muerte.
En la seguridad y la programacion con la que pretendidamente vivimos se genera una
distancia emocional que hace posible un alejamiento evitando la contemplacion directa
del acontecimiento de la muerte. Al mismo tiempo tenemos una circulacion masiva de
imagenes cargadas de representaciones de muertes por violencia en los mass media que
raramente nos permite enfrentarnos a la muerte sin adornos, ruidos y complementos

que, inevitablemente, impiden el tiempo necesario en cualquier duelo (p.317).

En este sentido, la obra artistica Dev Diary (2024), de Okuda San Miguel, que consiste
un videojuego, muestra situaciones limite y la fragilidad de la vida a través de imagenes
saturadas de color y geometria, suavizando la crudeza de la realidad. La pieza permite
al espectador acercarse a la nocion de mortalidad y finitud, pero de manera mediada,
jugando con la estética y la narrativa para transformar la experiencia de lo tragico en
una contemplacion visual que no abruma directamente, similar a como los medios y el

entretenimiento nos acostumbran a la muerte sin confrontarla de manera inmediata.
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En sintesis, a través de narrativas audiovisuales como puede ser el cine o videojuegos
presentan la muerte de manera mediada y controlada, creando distancia emocional que
impide enfrentarla de forma real, mostrando que la experiencia de la finitud sigue siendo

profundamente humana y no puede sustituirse por representaciones mediaticas.

El voyeurismo en la muerte

La subjetividad de las imagenes, el facil acceso a técnicas de manipulacion de imagenes,
la construccion de narrativas violentas e hiperrealistas por los medios audiovisuales,
la realidad distorsionada producida por el consumo pasivo audiovisual, propician la
generacion de espectadores escépticos, incrédulos, voyeuristas. La representacion de
la muerte esta estigmatizada, frente a esto se estan dando algunas propuestas como
reaccion a esta invisibilidad y estigmatizacion. Como bien recoge Pardo en su proyecto
Compartiendo el dolor y el duelo online: La imagen digital autorreferencial de la enfermedad
y la muerte como elemento de desestiagmacion, conexion, visibilizacion y copresencia se
estan dando “transformaciones de las actitudes frente a la muerte que estan haciéndose

visibles en la red” (Fundacion BBVA, 2015, parr. 2).

Fontcuberta nos invita a ser escépticos con las imagenes, a cuestionar su veracidad y a
entender que la fotografia no es un espejo de la realidad, sino un lenguaje con el que se
pueden construir tanto verdades como ficciones. De ahi que a partir de Hanging Figure
(1997), de Juan Munoz (Fig. 231), el espectador quede en la incertidumbre de si presencia
un cuerpo muerto, un titere, una burla siniestra o un resto de humanidad. La escultura
aparece suspendida y remite a un cuerpo colgado, aunque de manera abstracta, pues
es una figura abstraida, sin rostro ni detalle anatomico, que oscila en el aire sin historia

concreta, sin identidad.
Frente a la saturacion de imagenes mortuorias en medios masivos (noticieros, peliculas,
redes), estos artistas optan por la invisibilizacion activa, como forma de devolver a la

muerte su dimension de enigma, de terror contenido, de pregunta sin respuesta. En
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Fig. 231: Hanging Figure (1997), Juan Mufioz

Fuente: Sitio web Juan Mufioz. Recuperado 12 de enero de 2025, de: https://juanmunozestate.org/works/hanging-figure-1400/
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Fig. 232: Sillas de la muerte (2021), Esther Ferrer

Fuente: Artishock. Recuperado 10 de enero de 2025, de: https: google.com/url?q=https://artishockrevista.com/2021/04/07/cuando-
cambia-el-mundo-arte-y-feminismos/&sa=D&source=editors&ust=1762160842646938& usg=A0vVaw26a4PdA40qJOJs4nVcwhtZ
Fotografia: Juan Manuel Flogia
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Munoz, el espectador debe enfrentarse al desconcierto de la figura colgante, a su carga
simbolica ambigua, generando angustia o sospecha sobre la condicion de ese cuerpo.
En Ferrer, es el visitante quien debe entender que cada silla es una vida perdida, una
muerte sin nombre que interpela la conciencia civica y politica. La silla vacia de Ferrer
(Fig. 232) y la figura suspendida de Munoz son, a su modo, monumentos de la ausencia,
objetos mudos que, precisamente por no mostrar el horror directo, exigen al espectador
recordar, imaginar y responsabilizarse del sentido de la muerte en la cultura actual. En una
linea similar encontramos a Susan Sontag, quien en su libro Ante el dolor de los demas (2003)
nos llama a reflexionar sobre nuestro papel como espectadores y a cuestionar la forma en

que las imagenes moldean nuestra percepcion del mundo.

Si Munoz y Ferrer optan por eliminar la parte mas voyerista para que el espectador
reflexione, encontramos en Eugenio Merino el punto opuesto. Y es que frente a la
imagen mas mediatica de la muerte, Merino reacciona sembrando mas expectacion,
generando piezas que por su contexto historico, politico y social generan morbo, a
partir de personajes que ya estan muertos, pero trae de vuelta su imagen. Segiun Ares

(2013):

Exponer cuerpos sin vida (...) puede pensarse como el gesto de recuperar algo del
pasado —puesto que ese cuerpo ya murio— e integrarlo al presente desde la manifestacion
artistica. Tal evocacion del pasado, ese convocar a los muertos, se presenta como quiebre
de corte benjaminiano del continuum historico porque lo que murié ya no debiera volver

a contemplarse (p. 71)

De ahi que suscite tanta expectacion y sea noticiable.
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CONFLUENCIA DE TODOS
LOS ELEMENTOS

La representacion de la muerte en el arte occidental ha experimentado a lo largo de
la historia multiples metamorfosis iconograficas, hasta derivar en lo que hoy podria

considerarse una vertiente codificada, depurada y, en muchos casos, velada.

Desde una perspectiva antropologica, esta invisibilizacion simbdlica se relaciona
estrechamente con la transformacion de los rituales mortuorios contemporaneos en
Espana. La progresiva secularizacion, la privatizacion del duelo y la consolidacion de
narrativas ligadas al bienestar perpetuo han convertido a la muerte en un acontecimiento
incomodo, casi impronunciable. En este contexto, el arte, en su doble condicion de
espejo y critica de lo social, responde a través de imagenes cargadas de sobriedad,

minimalismo y poesia.

En numerosas obras se advierte el empleo simultaneo de varias de estas estrategias,
lo que acentla tanto la depuracion formal de la representacion de la muerte como
la insistencia conceptual en la tematica. Buena parte de esta depuracion se ha visto

favorecida por la irrupcion de materiales y recursos derivados de las nuevas tecnologias.

529



La muerte disefiada: representacion e invisibilidad de la muerte en practicas artisticas en Esparia (1975-2025)

Ejemplos de ello se encuentran en piezas como Contador de muertos de Santiago Sierra;
Game Over y 7 de Daniel Canogar; Luz del pasado de Paloma Navares; Dead On Arrival de
Manuel Saiz; Dev Diary y Rainbow in the Dark de Okuda San Miguel; o el proyecto en curso
de Cristina Lucas, Unending Lightning. Todas estas obras abordan la mortalidad desde
parametros contemporaneos como la estadistica, la memoria colectiva, la violencia

politica o la obsolescencia tecnologica.

Ahora bien, junto a estas aproximaciones mediadas por lo digital y lo técnico, otros
artistas espanoles recuperan simbolos historicos de la muerte —calaveras, esqueletos o
ataudes—, aunque no de manera literal. Al contrario, los descontextualizan y resignifican,
generando una lectura critica que trasciende la mera cita barroca o la imagineria sacra. En
este gesto, la tradicion es convocada no como repeticion, sino como interrogacion de su
vigencia en una sociedad que ha desplazado la muerte de su iconografia oficial. De este
modo, la representacion de la muerte en el arte occidental contemporaneo se debate
entre dos polos aparentemente opuestos: por un lado, la depuracion formal y simbdlica
que evita mostrar directamente el cadaver, la herida o la descomposicion; por otro, la
insistencia conceptual que convierte la ausencia de imagen en una poderosa imagen de la
ausencia. De la tension entre ambos surge un campo fértil de produccion artistica donde
la muerte —lejos de desaparecer— adopta nuevas formas para interrogar las ficciones

de inmortalidad que la cultura actual pretende sostener.

En el caso particular de Espana, el arte contemporaneo se erige como un espacio
reflexivo y critico que responde a esta nueva situacion mediante diversas estrategias: la
depuracion simbdlica, el uso de metaforas poéticas y la incorporacion de tecnologias que
permiten abordar la finitud desde perspectivas inéditas. Asi, los artistas ensayan modos
de hacer visible aquello que la sociedad prefiere mantener en silencio, construyendo

imagenes que no rehdyen la incomodidad, sino que la transforman en discurso.
En conclusion, el arte contemporaneo espanol se sitla en un territorio de tension entre
la voluntad de denunciar la invisibilidad ritual de la muerte y la necesidad de reinventar

sus formas de representacion. En este proceso, las nuevas tecnologias, la relectura
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critica de simbolos historicos y la exploracion de la memoria colectiva se convierten
en herramientas capaces de convertir a la muerte no sélo en un tema estético, sino

también en un campo de resistencia simbdlica frente al olvido social y cultural.
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PROPUESTA ARTISTICA

A partir de la revision documental, el analisis de concepciones historicas sobre la muerte
Y su representacion artistica, junto con el estudio del contexto espanol de los ultimos
cincuenta anos, se ha configurado una propuesta estética que busca interrogar nuestra
relacion actual con la mortalidad. El proceso se complementa con la realizacion de un
focus group y la investigacion de autores y obras en el panorama espanol, lo que ha
permitido fundamentar una pieza que se levanta como respuesta visual y conceptual a la

vision contemporanea de la muerte.

En el contexto actual, la muerte parece disolverse en un paisaje dominado por el consumo
y la distraccion. Aquello que incomoda se silencia, se oculta, se maquilla. Esta negacion
colectiva ha convertido a la muerte en una imagen vedada, un signo ausente que rara vez
se enfrenta de manera directa. La obra artistica, entonces, se erige como un intento de

traerla de vuelta a la superficie, aunque sea a través de veladuras y metaforas.

La propuesta consiste en una pieza de video y dos esculturas de manos a escala real,

construidas en resina de poliéster transparente.
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Fig. 233: Sempervivum: Game over, 2025
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Nota: Duracién: 2°39"". Video en bucle
Fuente: Elaboracion propia. Disponible en: https://drive.google.com/drive/folders/1LSunnOj1Tw6rPhAVOVbAIVIqGA0fXWIfPusp=dri
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Fig. 234: Sed fugit interea fugit irreparabile tempus I, 2025

Nota: Resina de poliéster transparente con inclusién de flores secas (siemprevivas).
Fuente: Elaboracion propia
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4.5.1 Videoarte

Ficha de obra
* Formato técnico: 2 min 39 s, relacién de aspecto 16:9.
* Sonido: existe pista de audio pero sin senal audible (silencio).
* Planos y montaje: un unico plano fijo; no hay cortes, fundidos, zooms ni
movimientos de camara.
* Imagen: campo visual predominantemente blanco y muy luminoso, con leve
degradadol/vineteado gris en los bordes.
* Elementos visibles: en la mitad inferior aparece una franja o zona tenue algo
mas oscura Yy gris, de bajo contraste; no se distinguen formas figurativas claras
ni tipografias legibles en el fotograma.
* Variacion temporal: sin cambios apreciables en la composicion a lo largo
del metraje; pueden darse fluctuaciones minimas de luminancia
propias de la compresion, pero la imagen se mantiene esencialmente estatica

de principio a fin. Destaca el efecto reversa.

La pieza audiovisual Sempervivum: game over se articula como una reflexion poética en
torno a la muerte y su representacion en el contexto contemporaneo, en el que, como
se ha senalado en esta investigacion, prevalece una tendencia hacia su invisibilizacion y
banalizacion. El video se desarrolla en un Unico plano fijo y silencioso, con una imagen
blanca y casi neutra, sobre la que, de manera pausada, emerge la inscripcion game over.
Esta frase, comunmente asociada al universo de los videojuegos y a la cultura digital,
funciona como eje central de la obra: sugiere el final de la vida reducido a un codigo
cultural trivial, un eslogan familiar al espectador de la era mediatica. Sin embargo, la
eleccion de materiales que componen esta inscripcion revela un desplazamiento

simbolico que enriquece y complejiza su lectura.
La palabra game over no esta trazada con tinta ni con tipografia convencional, sino con
restos vegetales y flores de la planta sempervivum. Esta eleccion no es arbitraria. El

sempervivum, conocido popularmente como siempreviva, es una planta asociada a la
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Fig. 235: Detalle de fotograma de Sempervivum: Game over, 2025

Fuente: Elaboracion propia

I EEEEEEEE——
permanencia y a la resistencia, ya que sobrevive en condiciones adversas y mantiene su
apariencia incluso después de ser arrancada o secada. De esta manera, la obra establece
un dialogo entre lo efimero y lo duradero, entre la vida y la muerte, entre la desaparicion
y la permanencia simbdlica. Al igual que las flores marchitas que aparecian en las vanitas
barrocas, aqui la flora seca se convierte en recordatorio de la caducidad de la existencia,
pero también en signo de memoria. En ese sentido, la pieza rescata la tradicion historica

del memento mori para reactivarla en clave contemporanea.

La utilizacion de flores en la configuracion de un mensaje textual introduce un segundo
nivel de abstraccion. Por un lado, las flores remiten a la materialidad organica, a la
fragilidad y al paso del tiempo, como si fuesen huellas del deterioro inevitable. Por otro
lado, al organizarse en forma de letras, adquieren un estatuto tipografico y simbolico: se
transforman en palabra. Este transito de lo natural a lo cultural, de lo organico a lo textual,
encarna lo que en esta tesis hemos denominado estéticas de la invisibilidad. La tipografia
hecha con restos vegetales no es solo un soporte del mensaje, sino una abstraccion

material que sugiere la imposibilidad de representar la muerte de manera directa.
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La muerte, en lugar de mostrarse como cuerpo o acontecimiento explicito, se manifiesta
en su rastro, en su metafora, en la palabra que sustituye a la experiencia intangible. El
propio término game over conlleva una carga irdnica y critica. Se trata de una féormula
ampliamente reconocida en la cultura de masas, que aparece en pantallas de videojuegos

al senalar el fin de la partida.

El hecho de trasladar esa expresion al terreno de la muerte real evidencia la banalizacion
contemporanea de la finitud: el final de la vida es equiparado a una interrupcion ludica,
como si se tratara de un simple error que permite volver a empezar. En esta operacion,
la obra revela la distancia cultural con la que hoy enfrentamos la muerte: convertida en
eslogan, en interfaz digital, en experiencia consumible. Tal como advierte Philippe Ariés
(2000), la muerte en la sociedad contemporanea se ha convertido en un tabu, relegada

al silencio, a la privacidad hospitalaria o, como aqui, a su trivializacion mediatica.

El recurso del tiempo ralentizado refuerza esta dimension critica. La obra no avanza de
manera abrupta ni ofrece transiciones rapidas, sino que extiende el instante, dilatando
la espera hacia la aparicion de la inscripcion final. Este tempo pausado funciona como
alusion al tiempo suspendido de la muerte, pero también como resistencia frente a la
velocidad con la que la cultura digital consume las imagenes y los mensajes. El ralenti,
en este sentido, obliga al espectador a permanecer en la incomodidad de la espera, a

confrontar el vacio y a tomar conciencia del caracter irreversible del desenlace.

Un elemento clave es el uso del efecto reversa, mediante el cual la palabra game over
aparece primero en proceso de descomposicion: las letras se fragmentan en pequenos
restos de sempervivum que se dispersan, evocando la disgregacion del cuerpo, la pérdida
de unidad y la desintegracion inevitable asociada a la muerte. Posteriormente, esta
descomposicion se invierte, y los fragmentos vuelven a agruparse hasta recomponer
la inscripcion inicial. Este vaivén visual introduce un componente temporal y simbdlico
de gran potencia: por un lado, alude al ciclo vital de desintegracion y recomposicion,
recordando la circularidad del tiempo en numerosas tradiciones culturales; por otro,

plantea una paradoja contemporanea, ya que en la cultura digital todo puede revertirse,
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Fig. 236: Fotogramas de la pieza Sempervivum: Game over, 2025
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repetirse o recomponerse, mientras que la muerte en la realidad sigue siendo
irreversible. La pieza se instala asi en la tension entre la posibilidad técnica de volver
atras y la imposibilidad existencial de hacerlo. Si observamos la pieza desde las categorias
establecidas en este trabajo bajo el epigrafe de las estéticas de la invisibilidad, Sempervivum:

game over puede situarse en varias de ellas:

* Abstraccion: la eliminacion de lo figurativo y la reduccion a un fondo blanco,
donde lo Unico que emerge es la palabra compuesta por flores, despojada de
todo contexto narrativo.

*Presencia de la ausencia: la pantalla vacia, el silencio y la inmovilidad evocan

la ausencia del cuerpo y del acontecimiento de la muerte, que solo se anuncia
indirectamente.

*Simbolos como anestesia: la expresion game over funciona como simbolo
cultural que amortigua la crudeza del hecho al traducirlo en un

lenguaje ludico.

*Factura del paso del tiempo: el uso de flores secas y restos vegetales visibiliza
la dimensidn temporal, el deterioro y la caducidad.

*lronia: la equiparacion del fin de la vida a un mensaje publicitario o digital
plantea un gesto ironico que cuestiona los modos en que nuestra sociedad
concibe la muerte.

*Ritual y repeticion: el recurso de la reversa, con la descomposicion y
recomposicion de la palabra, alude a un gesto ritual que recuerda las dinamicas

de duelo y memoria, donde la pérdida y la reconstruccion simbdlica se entrelazan.

En esta confluencia, la obra se inscribe en un marco de critica cultural mas amplio. La
inscripcion realizada con flores de sempervivum conecta con la tradicion barroca de las
vanitas, pero lo hace desde una estética contemporanea que sustituye la calavera o el
reloj de arena por una tipografia de restos organicos y una referencia directa a la cultura
digital. Asi, la pieza reinterpreta los simbolos historicos de la fugacidad en clave actual,
en didlogo con lo que esta tesis ha identificado como una muerte disefiada: una muerte

invisibilizada, trivializada y absorbida por la légica del consumo.
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En definitiva, Sempervivum: game over ofrece una connotacion multiple: por un lado, la
metafora del vacio, el silencio y la ausencia radical; por otro, la ironia de reducir el fin de
la vida a un eslogan digital; y, finalmente, la relectura de tradiciones iconograficas pasadas

(vanitas, memento mori) a través de materiales organicos y de un lenguaje publicitario.

El resultado es una obra que confronta al espectador con el caracter irrepresentable
de la muerte, al tiempo que denuncia la banalizacion contemporanea de la misma. Su
potencia radica, precisamente, en esa tension entre lo visible y lo invisible, lo efimero y
lo permanente, lo solemne y lo trivial, que la convierten en un ejemplo paradigmatico de

las estéticas de la invisibilidad de la muerte en el arte contemporaneo espanol.

4.5.2 Escultura

Ficha de obra
* Titulo: Sempervivum
* Ano: 2025
* Técnica y materiales: Esculturas en resina de poliéster transparente con
inclusion de flores secas (siemprevivas).
* Dimensiones: Manos a escala real.

* NUmero de piezas: 2 esculturas.

Las esculturas Sed fugit interea fugit irreparabile tempus | y Il, realizadas por la artista
Imelda Campos, consisten en dos manos reproducidas a escala real mediante molde
de alginato y vaciado en resina de poliéster transparente. Este procedimiento técnico
permite capturar con precision los pliegues, arrugas y huellas de la piel, que se
evidencian en el positivo de resina con gran fidelidad. Ambas piezas incorporan en su
interior y superficie flores secas de sempervivum, en tonos amarillos y lilas, dispuestas
de forma visible. Las manos se apoyan sobre una base circular de resina que, ademas de
sostener la forma, sirve como soporte para otras flores secas que rodean el volumen

principal.
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Desde el punto de vista denotativo, se trata de dos esculturas transparentes que
muestran con exactitud la morfologia de las manos de la artista. Sin embargo, existe una
diferencia crucial entre ambas: mientras una mano esta en forma de puno cerrado, la
otra aparece ligeramente abierta, en un gesto mas relajado y expansivo. Esta diferencia
formal introduce un contraste expresivo en la serie. La presencia de flores incrustadas
tanto en el interior como en el exterior refuerza la tension entre lo sélido y lo fragil,
entre la dureza del polimero y la delicadeza de la materia organica. El dispositivo
expositivo, con fondo blanco y luz uniforme, resalta la translucidez de la resina y el

cromatismo vivo de las flores.

En la lectura connotativa, estas piezas despliegan un complejo entramado simbdlico.
En primer lugar, la mano es un motivo universal cargado de significados: es simbolo
de accion, creacion, contacto y existencia. Aqui, sin embargo, aparece inmovilizada,
convertida en vestigio. La diferencia gestual entre una mano cerrada y otra abierta
amplifica las connotaciones: el puno cerrado sugiere tension, resistencia, la voluntad de
retener lo que se escapa; la mano abierta, en cambio, evoca disponibilidad, apertura,
entrega. En conjunto, ambas configuran un diptico que metaforiza el transito de la vida:
del inicio, en que la flor se abre, a su final, cuando se cierra y se arruga, repitiendo el

ciclo vital de lo organico.

El uso del molde de alginato permite registrar con detalle las huellas de la piel, lo que
convierte estas esculturas en un archivo corporal. Cada arruga o pliegue es testimonio
del paso del tiempo, huella de la experiencia vivida y, en un plano mas amplio, de los
antecedentes familiares que modelan nuestra existencia. La mano no es solo forma

anatomica, sino rastro temporal que plasma la biografia en la materia.

La resina de poliéster transparente introduce otra capa simbdlica. Este material, al
inmovilizar las manos, actia como metafora de la congelacion del instante. Permite
detener el tiempo, preservar un momento irrepetible frente a la caducidad inevitable.
Sin embargo, su translucidez también sugiere ambigliedad: lo visible y lo oculto, lo que

se muestra y lo que queda velado en el interior, reforzando la idea de que la muerte

542



Imelda Campos Izquierdo | 2025

Fig. 237: Detalle Sed fugit interea fugit irreparabile tempus I, 2025

% i =,
J_ XS i -

Nota: Resina de poliéster y flores sempervivum preservadas.
Fuente: Elaboracion propia
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se manifiesta en el arte contemporaneo no de manera directa, sino a través de signos

discretos.

Las flores sempervivum, conocidas como siemprevivas, anaden un poderoso simbolismo.
Tradicionalmente asociadas a la resistencia y la permanencia, aqui funcionan como
metafora del memento mori. Su insercion en la resina no solo preserva su forma, sino
que las sitda en un didlogo con las manos: en la mano abierta, las flores evocan la etapa
inicial de la vida, cuando todo se abre y florece; en la mano cerrada, remiten al final del
ciclo vital, cuando la flor se marchita y se cierra sobre si misma. Esta correspondencia
entre gesto manual y ciclo floral establece un relato poético sobre la existencia y su

transcurso.

La eleccion de flores secas conecta directamente con la tradicion de las vanitas barrocas,
donde la flor marchita era recordatorio de la fugacidad de la vida. Se retoma este
simbolo historico para actualizarlo en clave contemporanea. en lugar de la calavera o el
reloj de arena, se presenta la mano detenida y las flores preservadas, como huellas de
un tiempo suspendido. De este modo, la obra se alinea con lo que esta tesis denomina
estéticas de la invisibilidad, donde la muerte se representa de forma sutil, desplazada

hacia la metafora, el signo y la huella.

Dentro de esas estéticas, Sed fugit interea fugit irreparabile tempus | y Il pueden leerse a
través de varias claves:
* Presencia de la ausencia: no hay cuerpo muerto, sino su rastro indirecto en la
huella de la piel y en la metafora floral.
* Abstraccion simbdlica: la muerte se manifiesta sin dramatismo, sin iconografia
explicita, en gestos contenidos y flores preservadas.
* Archivo del tiempo: las huellas dactilares y arrugas se convierten en
documentos materiales de lo vivido.
* Dialéctica de apertura y cierre: las manos, abiertas o cerradas, se convierten
en alegoria del transito vital, en paralelo al ciclo de la flor que se abre al inicio y

se cierra en el final.
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Fig. 238: Diferentes perspectivas Sed fugit interea fugit irreparabile tempus I, 2025

Fuente: Elaboracion propia

545



La muerte disefiada: representacion e invisibilidad de la muerte en practicas artisticas en Esparia (1975-2025)

La dimension autobiografica de estas esculturas resulta esencial: se trata de las manos
de la propia artista, lo que confiere a la obra un caracter de autorretrato escultérico.
No se trata de manos genéricas, sino de un testimonio intimo, que sin embargo se
transfigura en alegoria universal sobre la condicion humana. Lo personal se convierte
en compartido: la muerte y el paso del tiempo como experiencias comunes que nos

atraviesan a todos.

El titulo Sed fugit interea fugit irreparabile tempus proviene de las Geodrgicas de Virgilio y
puede traducirse como: “Pero huye entretanto, huye irreparable el tiempo”. Su eleccion
no es anecdotica, sino parte esencial del sentido de las esculturas. La cita virgiliana
enfatiza el caracter irreversible del tiempo: todo fluye y nada puede detenerse. Este
principio se encarna en las piezas a través de las huellas preservadas en la resina, que son
testimonio material de lo que ya ha pasado. Cada arruga es marca del tiempo que se fuga
sin retorno. El titulo se relaciona también con el ciclo vital de las flores. La repeticion del
término fugit (huye) se corresponde con la apertura inicial y el cierre final que las flores
encarnan, reflejado a su vez en los gestos de las manos. De esta manera, la secuencia
| (mano abierta) y Il (mano cerrada) puede leerse como traduccion escultérica de la
sentencia latina: todo se abre, florece y se ofrece, para después cerrarse y desvanecerse

en lo irreparable.

Por otra parte, el titulo aporta un contrapunto solemne frente a la delicadeza visual
de las piezas. Mientras la obra se presenta con transparencia y fragilidad, la cita latina
recuerda con contundencia la imposibilidad de detener el tiempo. Esta tension entre lo
poético y lo inexorable refuerza la condicion de las esculturas como un memento mori
contemporaneo, enraizado en la tradicion clasica y barroca, pero reformulado desde la

sensibilidad actual.
En sintesis, el titulo se convierte en clave hermenéutica: orienta la lectura de las manos

y de las flores como metaforas de lo irreparable, y enmarca la obra en una meditacion

sobre la caducidad y la memoria.
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Fig. 239: Diferentes perspectivas Sed fugit interea fugit irreparabile tempus II, 2025

Fuente: Elaboracion propia
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En sintesis, Sed fugit interea fugit irreparabile tempus | y Il constituyen un diptico escultérico
en el que se combinan la precision técnica, la poética de la huella y la metafora floral para
abordar la representacion invisible de la muerte. Desde lo denotativo, presentan manos
transparentes en resina, con flores incrustadas en su interior y alrededor. Desde lo
connotativo, son un archivo corporal, un testimonio del paso del tiempo y un memento
mori actualizado. La diferencia entre la mano abierta y la cerrada, en paralelo con el
ciclo de las flores, introduce un relato sobre el inicio y el final de la existencia. El titulo
virgiliano, al insistir en la fuga irreparable del tiempo, potencia esta lectura y la inscribe
en un horizonte cultural de larga duracion. En conjunto, las piezas ofrecen un ejemplo de
como el arte contemporaneo puede dialogar con la tradicion iconografica de la muerte

Y, al mismo tiempo, reformularla desde la sutileza de la invisibilidad.

4.5.2 Proyecto artistico

El proyecto artistico aborda la representacion de la muerte y el paso del tiempo a través
de dos soportes distintos: la escultura (Sed fugit interea fugit irreparabile tempus [ 'y Il) y
el videoarte (Sempervivum_game over). Aunque divergentes en técnica y materialidad,
ambas obras comparten un eje comun: reflexionar sobre la finitud humana mediante
lo que esta investigacion denomina estéticas de la invisibilidad, donde la muerte no se

muestra de manera explicita, sino a través de huellas, signos y metaforas.

En Sed fugit interea fugit irreparabile tempus | y Il, la hue