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Allo que no s’anomena: sostenir el procés

Raquel Morcillo, responsable d'Arts visuals
de Roca Umbert Fabrica de les Arts.

Tota exposicio és el resultat visible d’'un procés que, en gran manera, roman
fora de camp per al public. Es també un enquadrament possible —d’entre
molts—, un marc inevitablement fragmentari de quelcom desbordant en
la seva complexitat i intensitat: el procés de creacid; un treball continu de
recerca que es reformula constantment a si mateix a partir de ’obertura,
el dubte i la discussio. Com a centre de creacid, és en el marc de les resi-
dencies artistiques que Roca Umbert acull i sosté —no sense dificultats—
aquests processos, tan fragils com necessaris, i situa com a prioritat tant
el temps com les condicions materials per a I’assaig, I’experimentacio i el
contacte amb la comunitat artistica i el sector cultural.

Fou al llarg de la seva residencia de llarga durada, durant el 2025, que les
artistes Montse Morcate, Mireia Plans, Rebeca Pardo i Raquel Luaces van
continuar aprofundint en una Iinia de treball previa centrada en les narratives
visuals del patiment i el dolor, especialment, d’aquell que queda submergit
o directament silenciat per les violencies quotidianes i sistemiques.

Després de dotze mesos de treball, aquestes recerques cristal-litzen i prenen
presencia a la sala d’exposicions, on s’obren al public a través de la mostra
«Allo que no s’anomena: entre les expectatives i el patiment», i reverberen
més enlla de les parets de la sala gracies a la cocreacié amb associacions,
vincles amb professionals relacionades amb les linies de recerca de I’expo-
sicid o el procés de mediacio en col-laboracié amb el Servei d’Igualtat de
I’Ajuntament de Granollers, entre d’altres activitats del programa public.

«Allo que no s’anomena», pero, no es planteja com un punt d’arribada, sin6
com un moment del procés des d’on compartir alguns dels resultats cul-
tivats durant la residéncia, amb els seus limits i preguntes obertes. Es, per
tant, un context de possibilitat per al pensament col-lectiu entorn dels limits
de laimatge i del relat, que ens continua interrogant sobre com representem
i parlem d’allo invisibilitzat.



All0 que no s’anomena: entre les expectatives
i el patiment

Nerea Campo

Les obres que conformen I'exposicio «Allo que no s’anomena: entre les ex-
pectatives i el patiment» parteixen d’una atencié compartida cap a allo que
habitualment queda fora de camp: gestos menors pero significatius, imat-
ges aparentment innocues, experiencies inscrites en ’ambit privat o dades
que, tot i semblar insignificants, concentren una gran carrega de sentit.
Com a la vida, aquestes obres no son tant allo que s6n com allo que reve-
len: fan emergir el que resta ocult i, alhora, ens oculten —per la mateixa
proximitat— la seva aparenca.

Lluny de buscar una imatge concloent o un relat tancat, les practiques de
Montse Morcate, Mireia Plans, Raquel Luaces i Rebeca Pardo s’articulen
com a dispositius de visibilitzacié d’un patiment que sovint resta silenciat,
normalitzat o directament invisibilitzat. Amb un gest proper i una forma-
litzacid honesta, les obres conviden a mirar més enlla del primer cop d’ull,
a través del revers, el matisila transparencia, des d’un espai de lectura més
lenti atent.

En aquest sentit, «Allo que no s’anomena» permet identificar alguns dels
mecanismes que fan possible que el patiment es cronifiqui, es privatitzi o
es tradueixi en culpa individual. Una exposicio és, entre moltes altres co-
ses, un espai de potencialitats, ja que propicia un apropament a qiiestions
que dificilment apareixen en la conversa quotidiana. Les obres de Luaces,
Pardo, Morcate i Plans obren un espai de dialeg i generen les condicions
perque allo que no ha estat dit —o que no ha pogut ser dit— pugui comen-
car a ser reconegut, articulat i sostingut col-lectivament.

A A contrafil, Rebeca Pardo treballa amb el brodat —una practica histori-
cament associada a ’ambit domestic i feminitzat— com a artefacte critic.
Lluny de 'ornament, el fil esdevé una eina de pensament corporal i repa-



rador. Brodar implica temps, repeticio i atencio; implica practicar un gest
que no és productiu en termes capitalistes, pero que és profundament
significatiu en termes afectius. Brodar és alhora un gest subversiu: ocupar
un lloc que el canon de les belles arts ha situat com a menor, una tradicio
femenina menystinguda. En sintonia amb la lectura feminista de Rozsika
Parker, Pardo s’inscriu en una genealogia que reivindica el brodat com a
llenguatge artistic i politic, com una forma de presencia i de veu propia
amb plena legitimitat artistica.

L’obra parteix de sis retrats de dones amb altes capacitats intel-lectuals
identificades en I’edat adulta, vinculades a Mensa, una associacio inter-
nacional de persones amb alt quocient intel-lectual (CI). Aquests retrats,
creats mitjancant tecniques de transferencia d’imatge, son exposats pel re-
vers i deliberadament danyats. En mostrar-ne la part posterior, I’artista fa
visibles nusos, costures i fils habitualment ocults, i posa en crisi una iden-
tificacié aparentment positiva.

Els materials amb que Pardo intervé en els retrats formen part d’'un ima-
ginari femeni travessat pel masclisme: acetona per esborrar I’esmalt d’un-
gles i fregalls d’alumini, productes associats a la correccié del cos i a la ne-
teja de la llar. Aquests elements sOn reapropiats per assenyalar ’estigma,
el desplacament i el cost emocional que implica el biaix de genere en la
identificacio de les altes capacitats. Allo que ha servit per esborrar, corregir
o netejar es converteix aqui en una eina per fer visible el dany.

Els fils desborden els bastidors i evoquen el pensament arbori, no lineal,
propi de moltes persones amb altes capacitats (AACC): una complexitat
que sovint condueix a I’estranyament social. La identificacié tardana com-
porta anys de desajust, masking i una dificultat persistent per ser anome-
nades, alimentada per un biaix de genere estructural. La mateixa artista
s’inclou en un dels retrats, visibilitzant la seva doble excepcionalitat (2e)
—dislexia i altes capacitats—, una condicid que dificulta encara més el re-
coneixement.

La presencia d’una etiqueta fisica a’'obra —que permet coneixer el nom, la
identificacid i I’edat de la retratada— no respon a una voluntat classificato-
ria, sind a una exigencia politica: anomenar, posar nom a allo que ha estat
sistematicament silenciat per reclamar un espai de reconeixement per a
les dones amb altes capacitats en tota la seva singularitat.

El 1991, al text Feminismo cultural versus postestructuralismo, la teorica
feminista Linda Alcoff assenyalava que, sigui «essencialment afectuosa
i benevola (a la manera de Kant) o immoral i irracional (a la manera de
Schopenhauer) [...], la dona és sempre Objecte: un conjunt d’atributs que

poden predir-se i controlar-se». Predir i controlar: tal com operen els algo-
ritmes de I’actual Internet.

Les successives onades del feminisme han conviscut amb I’expansio de
les mal anomenades xarxes socials —avui plataformes de contingut— en
un context que ha propiciat noves formes de reobjectivitzacid del subjecte
femeni. En aquest ecosistema digital emergeixen figures ambigiies que,
des d’un gest aparentment contracultural i empoderador, reforcen i fan
circulables determinades essencies de genere. En son exemples imagi-
naris com la bimbo o tendencies com solo soy una chica, que operen entre
l’afirmacié de ’agencia i la reproduccio de rols previsibles i governables.

Es en aquest context que Raquel Luaces construeix Feed ME to the Algorithm,
una instal-lacié que combina un entorn virtual interactiu amb una esceno-
grafia que materialitza la idea d’'una cambra propia. Alldo que per a Woolf
havia estat pensat com un espai d’emancipacio i autonomia esdevé aqui un
ambit colonitzat per I’algoritme: un lloc d’autoexigencia i control.

Miralls i ginys barats de bellesa —mascares de llum ultraviolada, eines
de massatge facial tipus Gua Sha (un simulacre de jade sovint fabricat en
plastic) o pots de vidre per a infusions detox— configuren un escenari de
confort aparent. Cada objecte va acompanyat d’una etiqueta que n’indica
el nom comercial i el nombre de vendes a plataformes de baix cost com
AliExpress, Temu o Shein. Aquesta informacid, aparentment descriptiva,
revela el funcionament d’un sistema pervers que transforma el cos en pro-
jecte d’optimitzacid.

Mitjancant unvideojoc en primera persona desenvolupat amb Unity, 'usu-
ari queda atrapat en un bucle de desorientacio i saturacid. El recorregut
no condueix enlloc: imatges de Pinterest, videos de TikTok i discursos de
l’autocura mercantilitzada s’acumulen sense jerarquia. Els discursos i les
veus se superposen —bellesa, gimnas, relacions, consells, musiques que
s’encavalquen— fins a construir un paisatge sonor asfixiant. L’experiencia
reprodueix la logica de I’scroll infinit, una temporalitat accelerada que pro-
met benestar mentre genera esgotament. El videojoc ens introdueix, iro-
nicament, a habitacions laberintiques, passadissos i espais liminars que,
com una matrioixca —una cambra dins d’una altra, és a dir, una metacam-
bra—, intensifiquen la sensaci6 de tancament i angoixa.

L’estetica clean girl funciona com a mascara d’'unarealitat de tristesa i ailla-
ment: la del bed rotting, la practica d’estar hores al llit en un estat d’apatia
productiva alimentada pel capitalisme de plataformes. En aquest sentit,
la cambra propia esdevé un espai de tancament i de captura del desig, on el
subjecte €s alhora consumidor i producte.



El diari intim ha estat historicament considerat un genere literari menor,
no tant per les seves possibilitats formals com pel tipus de subjecte que tra-
dicionalment I’ha practicat. Associat a I’ambit privat i emocional, ha estat
vinculat a I’experiencia femenina i desplacat fora del canon literari domi-
nant, que ha privilegiat els generes heroics (I’epopeia i I'epopeia moderna,
la novel-la).

Fill de la confessio, el diari emergeix —com assenyala Maria Zambrano—
en moments de confusio no només individuals sino historics. Escriure un
diari implica suspendre la realitat immediata i, alhora, buscar quelcom
que ens sostingui. Aquest doble gest estructura I’obra de Mireia Plans.

A Un aillament gairebé impossible, Plans utilitza el diari com a eina de com-
prensio durant la pandemia de la COVID-19. A través de retalls de prem-
sa i materials personals, construeix una veu intima que recorre la petja de
l’ansietat latent dels cossos confinats i qiiestiona ’expectativa fallida d’un
aprenentatge col-lectiu. En aquesta obra apareixen reflexions, fotografies
i retalls de diari —fet que posa en tensi6 una veu publica amb una de pri-
vada—, com també una etiqueta: la d’un ingrés a urgencies, que colpeja el
visitant amb el record material del col-lapse emocional i sanitari.

Paisatge després de la tempesta s’articula més enlla del confinament i inte-
gra materials nous que donen forma als malestars latents del temps post-
pandemic fins a ’actualitat, ja incorporats al cos com un motlle invisible.
Els plecs marcats al paper confereixen una materialitat que remet al tanca-
ment i als limits d’un temps viscut entre quatre parets. Amb les seves mun-
tanyes ivalls, aquest paisatge de paper esdevé la col-lectivitzacidé d’un dolor
individual que és també la individualitzaci6 d’un dolor col-lectiu.

A F.I1.V., Montse Morcate aborda la invisibilitzacio del patiment i del dol
vinculats a la infertilitat i la reproduccid assistida, un espai on expectativa,
negociisilenci s’entrecreuen. A partir de la imatge fragil, rodona i absoluta
de I’embrio, I'obra posa en relacid la fredor del llenguatge clinic —i, amb
ell, la manera com son tractades les dones que acudeixen a cliniques de
reproduccid assistida— amb el dolor de les experiencies compartides.

Les caixes de llum que acullen aquests embrions ficcionats, creats a partir
de sabo, remeten a les caixes mediques utilitzades per observar radiografi-
es. Assistim aixi, sense bata blanca, a un judici implicit sobre la «validesa»
del cos matern per portar a terme aquell embrid. Morcate investiga i es
reapropia de I’etiquetatge de les cliniques, utilitzat per catalogar els em-
brions. Informacions com el tipus d’embrié o el seu estat tecnic funcionen
com a imatge especular de les observacions; en aquell espai on aparent-
ment hauria de dir embrio apte, apareixen relats que I’artista ha recollit de

forums d’Internet on aquestes dones comparteixen el seu patiment. Frases
comvull saber quan parar revelen la persistencia obsessiva i la petja profun-
da en la salut mental que imprimeixen aquests processos.

Entre consideracions d’embrions congelats, vitrificats o frescos, emergeix
una altra idea: la de la carrera contra el temps. El combat contra la biologia
per arribar a ser mare en un mon que exigeix, previament, estabilitat labo-
ral, formacid i realitzacio social ressona amb el combat contra el rellotge
en I'obsessid pel cos i la bellesa que apareix a I’obra de Luaces.

A Babyisborn, babyishere, Morcate dissecciona quirurgicament I’aparent
nitidesa de les imatges compartides a Instagram. En aquest triptic de pri-
meres fotografies després del part, rere els hashtags, s’hi amaga el pes de
les dades: una de cada tres dones té consciencia d’haver patit violencia obs-
tetrica. En aquest ritual de presentacio oficial s’esborren les episiotomies,
la maniobra de Kristeller, les induccions amb oxitocina sintetica, els tactes
vaginals reiterats, el silenci sobre els procediments medics, la minimitza-
cio del dolor, la vulneracio de la intimitat i la invalidacid de les necessitats
de la mare. Tot aix0 queda ocult darrere la imatge d’'una familia blanca,
heterosexual i somrient.

El dispositiu visual amb que es construeix I’obra —que exigeix distancia i
en dificulta un accés immediat— intensifica aquest joc entre veure i no veure,
propi d’una societat governada per les aparences. Aquesta pugna entre allo
visible i allo ocult reprodueix la logica de la violencia obstetrica mateixa:
real i freqlient, pero desautoritzada, diluida o negada en el relat public.

Des de la teoria dels actes de parla, es considera performativa aquella prac-
tica que produeix allo que anomena. El desig d’«Allo que no s’anomena» és,
justament, invertir aquest mecanisme: que el gest d’anomenar no produeixi,
sind que desactivi; que posar nom als patiments i a les expectatives que els
generen serveixi per desplacar el silenci, sostenir el malestar i obrir la pos-
sibilitat d’'una transformacié compartida.



Introduccio

Montse Morcate, Mireia Plans, Raquel Luaces i Rebeca Pardo

«Allo que no s’anomena: entre les expectatives i el patiment» exposa alguns
sofriments i violencies normalitzades, dols no reconeguts i altres males-
tars que, malgrat ser comuns, acostumen a ser invisibilitzats. La creacio
s’entén aqui com un espai des d’on assenyalar i obrir formes de reconeixe-
ment i agencia compartida.

L’exposicié mostra una part de la recerca en la creacio desenvolupada en
el marc d’una residencia d’'un any de durada a I'Espai d’Arts de Roca Umbert
Fabrica de les Arts i vinculada al projecte de recerca «Representaciones
contemporaneas del duelo y el dolor: visibilizacion, agencia y transforma-
cion social a través de la imagen» (financat pel Ministerio de Ciencia, Inno-
vaciony Universidades i Feder).

Aquesta linia de treball connecta amb una altra de més amplia i de llarg
recorregut, travessada per diferents projectes de recerca i creacid, que s’ini-
cia amb la voluntat de reflexionar al voltant de les imatges que aborden temes
especialment sensibles com la malaltia, la mort, el dol i el patiment. Histo-
ricament, aquestes fotografies han viscut periodes alterns tant d’acceptacio
com de rebuig, en funcid de les diverses actituds envers la vida i la mort.
També han contribuit, en molts casos, a estigmatitzar i a consolidar estereo-
tips al voltant de diverses malalties i col-lectius en situacié de vulnerabilitat
(Morcate, Pardo, 2019).

L’impacte de les narratives visuals en aquest ambit, com també el paper
que poden tenir per visibilitzar, desestigmatitzar i oferir relats més com-
plexos que serveixin de referents a les persones afectades, juntament amb
la constatacid que es tracta d’'un ambit poc estudiat i amb un alt potencial
social, ha impulsat la necessitat d’obrir la investigacio cap a d’altres con-
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textos. D’aquesta manera, I'interés s’expandeix més enlla de la mort i la
malaltia per abordar altres qiiestions de cultura visual vinculades a la salut,
com ara determinades condicions mediques, la salut mental (Pardo, 2017),
la ginecologia i obstetricia (Morcate, 2024), la pressid social envers el cos,
la neurodivergencia o els efectes d’'una pandemia (Morcate, Pardo, 2022;
Pardo, Morcate, 2022; Plans, 2024), entre d’altres.

La recerca desenvolupada constata la rellevancia que tenen les imatges i
les practiques fotografiques en un context en que la cultura visual és una
part important i fonamental de la comunicacid social. En aquest sentit, la
visibilitzacié d’aspectes vinculats a la salut, com també les experiéncies
viscudes per persones i col-lectius, esdevenen una eina rellevant d’agen-
cia social. Aixi, les imatges tenen la capacitat de transformar percepcions,
denunciar violencies o situacions d’abus i contribuir a I’elaboracid de nar-
ratives més plurals i participatives, que incloguin les perspectives i experi-
encies de les persones afectades.

El caracter interdisciplinari i transversal de la imatge fa que aquesta presa
de consciencia i d’actuacié s’expandeixi en diferents ambits com el fotope-
riodisme, les imatges mediques, les practiques visuals compartides per les
persones vinculades i/o afectades a través de xarxes socials, o el treball dels
artistes mitjancant propostes de creacié i mediacio.

Es amb la vocacid per la recerca en la creacié amb impacte social on s’articula
la linia conceptual i creativa d’aquesta exposicid. Es tracta d’'una mostra
que busca, a través de les obres presentades, identificar aquelles formes vi-
suals que donen la possibilitat d’anomenar i debatre les diferents violencies
i patiments travessats per la condicid de genere, tan freqiients, que esdeve-
nen naturalitzats i assimilats.

En aquest context de recerca i creacié compartida, s’inscriu el treball de
les quatre artistes participants a I’exposicio: Montse Morcate, Mireia Plans,
Raquel Luaces i Rebeca Pardo. «Allo que no s’anomena: entre les expecta-
tives i el patiment» neix, també, o sobretot, de la trobada entre practiques i
mirades diverses, unides per una preocupacio comuna per les expectatives,
el patiment i la cura, com també les formes en que aquests son viscuts,
representats o silenciats quan habiten els nostres cossos i ments.

La residencia a Roca Umbert, sota el titol «<Matriu en flames: narratives in-
visibles de dol, patiment i violencia», ha estat un espai de reflexid, creacid
i trobades molt interessant que ha permes aprofundir en processos de tre-
ball, situats i sovint travessats per les experiencies personals. Lluny d’una
aproximacio distant o merament descriptiva, les obres d’aquesta exposicio
parteixen d’una implicacié personal amb els temes que s’aborden, ente-

nent la practica artistica com una forma de recerca encarnada i com un lloc
des d’on pensar i crear individualment i col-lectivament.

Des de llenguatges i formats diferents —instal-lacid, fotografia, brodat, fo-
tollibre, narrativa expandida o videojoc—, les propostes comparteixen una
atencio comuna a allo que habitualment queda fora del relat dominant:
experiencies de dolor i violencia normalitzades, processos de dol no reco-
neguts o formes de patiment que sovint queden ocults sota expectatives
socials d’adaptacid, resignacio, emmascarament i silenci.

El treball col-lectiu ha permes posar en relacid aquests relats, no per uni-
ficar-los, sind per generar un espai de dialeg on les diferencies, formals,
conceptuals i de fons, es mantenen i es fan visibles. En aquest sentit, I’ex-
posicidé no proposa una lectura unica, ni posar un sol nom a tot allo que no
s’anomena, sind mostrar de forma coral un conjunt de veus que es troben
parlant del patiment i en el cami s’entrellacen i es tensionen, que es vin-
culen o es recullen en la intimitat, mostrant la complexitat i diversitat dels
processos que aborden.

Finalment, «All0 que no s’anomena» entén la creacio artistica no només
com arepresentacio, siné també com a eina de visibilitzacid, d’agenciaide
cura, capac d’obrir espais de reconeixement, d’acompanyament i d’inter-
pel-lacio col-lectiva davant d’aquells patiments que, tot i ser estructurals,
continuen sent poc escoltats i anomenats.






Patiment, dol i violencia al voltant de la maternitat

Montse Morcate

Les obres F.I.V. i Babyishorn, Babyishere aborden els processos de dol, pa-
timent i violencies invisibilitzades en dos contextos vinculats a la materni-
tat: la cerca d’'un embaras i el part. Aquests dos treballs se situen a I'inici i
al final d’un procés de gestacio, i resulten especialment utils per exposar
alguns dels sofriments i abusos que es produeixen de manera freqiient i
estructural en un context molt més ampli vinculat a la ginecologia, 1’obs-
tetricia i la maternitat, i que son freqientment amagats per tal de complir
amb les expectatives personals i socials. Tanmateix, les dues obres refle-
xionen al voltant del complex i ambivalent paper que tenen la imatge i les
practiques fotografiques, com a agents de representacio i de constatacidé
pero també d’ocultacio i negacié de realitats.

La serie F.I.V. s’endinsa en el desig de maternitat i els processos de pati-
ment, dol i expectatives vinculades a la infertilitat i les tecniques de repro-
duccid assistida.

Els embrions imaginaris, fets amb fotogrames i emprant el sabo per crear-los,
serveixen com a metafora de la fragilitat i la condici6 unica de cada embrid
anhelat. En aquesta imatge es concentren desitjos i projectes de vida enca-
ra en potencia, que romanen latents i sense garanties, com la condicié ma-
teixa de la fotografia que les representa, i que poden esclatar i desapareixer
en qualsevol moment. Cadascun d’aquests embrions es troben inserits en
una caixa de llum que evoca el context sanitari, juntament amb una serie
de dades mediques utilitzades per al seu etiquetatge. Es tracta d’un llen-
guatge fred i distant que es trenca incorporant a cada embrid relats de dones
anonimes que comparteixen les seves experiencies complexes a internet;
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forums creats al voltant d’aquests processos, on es troba I’espai d’escol-
ta entre iguals en temps de neguit i patiment, a ’espera d’un resultat o la
presa de decisions.

Aixi, amb les peces s’exposen multiples aspectes i factors vinculats a la in-
fertilitat i al desig de tenir una criatura, com sdn la por als tractaments,
la pressid social, el cost personal i economic, la perdua, el dol, la salut fisica
i mental, o laincomprensid de I’entorn i, en molts casos, ’acceptacid final
de la no maternitat.

L’obra F.I.V. exposa algunes de les problematiques vinculades a la mercan-
tilitzacio i medicalitzacié dels processos reproductius, posant al centre
I'impacte personal i social que comporten la infertilitat i ’expansid de les
tecnologies de reproduccid assistida. Aquests processos, tot i que en molts
casos aconsegueixen I’embaras desitjat i permeten plantejar models de
maternitat i familiars diversos, alhora presenten nombrosos reptes etics,
socials i economics (Lafuente, 2021; Forné et al., 2025)

En aquest sentit, amb aquesta serie es vol posar el focus en alguns dels as-
pectes vinculats a la reproduccio assistida, cada cop més habitual a la nos-
tra societat pero encara molt invisibilitzats. Aquests processos acostumen
a amagar molt de patiment, fomentat per les falses expectatives d’exit per
part del mercat reproductiu i el desconeixement sobre la fertilitat i els me-
canismes biologics, perd també com a conseqiiencia del retard en la mater-
nitat degut, entre d’altres, a la precarietat i les transformacions de les pers-
pectives vitals. Es tracta d’'un procés que s’acostuma a compartir i coneixer
nomeés quan les expectatives de maternitat finalment s’acompleixen.

Per la seva banda, Babyisbhorn, babyishere aborda la invisibilitzacid de la
violencia obstetrica (VO) a través de retrats després del part compartits en
linia per explorar quins son els possibles mecanismes de representacio que
contribueixen a exposar aquest tipus de violencia.

La realitat de la violencia obstetrica, denunciada per nombroses dones i
col-lectius i també per una part del sector sanitari, continua omnipresent
amb diferent intensitat i gravetat a tots els paisos del mén. Aquest tipus
de violéncia tan freqiient es continua assumint i assimilant com a part in-
dissociable i intrinseca de la gestacio, el part i el postpart (també de I’avor-
tament) i s’exerceix sobre els cossos i els processos reproductius per part
de personal sanitari. Inclou nombrosos elements, com ara I’abus fisic i
psicologic, la infantilitzacio, la patologitzacidé o I’excés de medicalitzacid
(Giberna-Tricas, Boladeras, 2018). Ens trobem davant d’una realitat de
naturalesa interseccional, on la condicio social, de genere i sexual; I’edat;
la salut mental; el capacitisme, i les tecnologies de reproduccio assistida,

entre d’altres, son elements que intervenen i condicionen patir violencia
obstetrica i que cal detectar i exposar per eliminar-la (Mena, 2024).

Aixi, més d’un terc de les dones han tingut percepcio de violencia obste-
trica, i sdn moltes més les que I’han patit sense tenir-ne coneixement. En
aquest sentit, Babyisborn, babyishere busca la primera fotografia comparti-
da després del part a les xarxes amb la voluntat de fer tangible I'ocultament
d’aquest patiment i violéncies evitables que, estadisticament, afecten, com
a minim, una de les dones que es mostren a camera. Aquest retrat es con-
verteix en un ritual fotografic de pas, en el qual darrere d’'un patré norma-
tiu de familia, on els progenitors miren somrients a camera mostrant el
nadé dins del marc del llit de I’habitacié de I’hospital, qualsevol signe de
patiment viscut es nega i amaga pel bé de la fotografia i amb la finalitat de
mostrar un part idealitzat amb final felic. Aquesta fotografia en el moment
de ser compartida es converteix en un acte de passar pagina, de tancament,
en el qual qui ha estat protagonista durant els darrers mesos dona pas a
I'inici d’'una nova etapa on el nado és al centre, deixant enrere el patiment
acabat de viure i sense temps per denunciar-lo sense que esguerri el mo-
ment més esperat. Es aquesta una altra realitat de la violencia obstétrica: la
manca d’imatges que parlin i exposin de manera directa la seva realitatila
necessitat de produir-les (Morcate, 2024).

Amb les impressions de gran format, Babyishorn, babyishere juga, per una
banda, amb el fet estadistic i I’elevada incidencia de casos de VO que evoca
el triptic; per I’altra, mostra la dificultat de fer visible aquesta violencia, a
través de la trama que conforma les imatges i que perd la definicio en la dis-
tancia curta. Es tracta d’'una obra on els retrats conjugats amb un missatge
contradictori i agressiu es transformen en un comentari directe sobre la
realitat de la violencia obstetrica.



Montse Morcate

Artista, investigadora i professora agregada del
Departament d'Arts Visuals i Disseny de la Facul-
tat de Belles Arts de la Universitat de Barcelona.
La seva obra de creacid i recerca parteix de
I'estudi de la representacid visual de la mort, la
malaltia i el dol i travessa diverses disciplines
com la fotografia, I'antropologia visual, I'art con-
temporani, les humanitats digitals, les huma-
nitats meédiques o el fotoperiodisme, abordant
ambits com la memoria, la memoria historica,
la identitat, el dolor i el patiment, la preservacié
i les col:leccions cientifiques, entre d‘altres.

Ha estat investigadora en nombrosos pro-
jectes de recerca. Actualment lidera el projecte
«Representaciones contemporaneas del duelo
y el dolor: visibilizacién, agencia y transforma-
cién social a través de laimagen» (Proyectos de
generacion de conocimiento 2022 - Ministerio
de Ciencia e Innovacién, 2023-2025) i, recent-
ment, el projecte de recerca en la creacié «Do-
lidas: exploraciones visuales del sufrimiento
entre la practica artistica y la salud mental»
(2023-2024, Universitat de Barcelona). Forma-
da en Belles Arts a la Universitat de Barcelona,

Massachusetts School of Art i M.IT. (EUA) i
Nottingham Trent University (Regne Unit), entre
d'altres, els dltims anys ha fet diverses estades
de recerca postdoctoral, com ara al Anthropo-
logy Department de Columbia University (Nova
York), al Morbid Anatomy Museum (Nova York),
al Departamento de Historia de la Ciencia
(CSIC, Madrid) i al CED MACBA (Barcelona).
Paral-lelament a la seva trajectoria académica i
de creacid, desenvolupa una llarga experiencia
professional vinculada a la fotografia a través de
I'organitzacié d'activitats, formacid, exposicions,
jornades, encarrecs i publicacions.

Montse Morcate duu a terme el seu treball de
creacié amb propostes multidisciplinaries i de ca-
racter projectual, amb el medi fotografic al centre
pero que inclouen el video i la instal-lacié, entre
d‘altres, i concebut com a part de la seva recerca
academica. Ha presentat i exhibit nacionalment i
internacionalment als Estats Units, a Puerto Rico,
a Colombia, a Mexic i al Regne Unit. Amb la resi-
déncia a I'Espai d’Arts de Roca Umbert ha desen-
volupat part del seu projecte «Matriu en flames:
narratives invisibles de dol, patiment i violencia».

F.LV.

2026

Caixes de llum amb imatge a partir
de fotograma en blanc i negre i text
54 x40 cm

Babyisbhorn, babyishere.

2026
Impressié fotografica sobre tela
250 x70 cm
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Pacient: #M.A.R. ID cicle: FIV2019-001 Data: 09/12/19 Embrié: #3 (D5 Blastocist) Qualitat: Grau B Estat: Congelat Embriologa: MMC Pacient: #W.E.N. ID cicle: FIV2023-002 Data: 11/04/23 Embrid: #4 (D3 Blastocist) Qualitat: Grau B Estat: Vitrificat Embriologa: MMC

Historia: 345678 Comentari: M'aterren els tractaments hormonals, les FIV i tot el ventall que s'obre davant la infertilitat. Vull ser Historia: 144789 Comentari: Quatre transferéncies de cadascuna de les donants. Un embaras a la quarta transferéncia de bessons

mare, pero vull saber quan parar i que la meva vida no giri al voltant d'aquest desig. Cal ajuda per afrontar la no maternitat. que vaig perdre a mitja gestacid. En fi, sembla que és pel semen fragmentat del meu marit. Vaig quedar destrossada perd continuo
lluitant perque sempre he volgut ser mare i ho continuaré intentant.
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Pacient: #S.1.G. ID cicle: FIV2017-003 Data:12/05/17 Embrié: #1 (D5 Blastocist) Qualitat: Grau B Estat: Congelat Embriologa: MMC Pacient: #A.GE. ID cicle: FIV2022-004 Data: 21/09/22 Embri6: #1 (D3 Blastocist) Qualitat: Grau C Estat: Fresc Embriologa: MMC
Historia: 625541 Comentari: Anys de tortures, medicacid, operacions i n'estic farta. La medicacié hormonal m'ha afectat la salut. La Historia: 356988 Comentari: Es esgotador viure en la frustracié constant, la tristesa i la incertesa mentre la gent es queda embaras-
factura és molt alta. Em queda un embrié. No sé quan me'l posaré, perd ja no puc més. sada al teu voltant facilment. Sento com si aquests quatre anys hagués estat vivint a mig gas, fent plans o preferint no fer-ne per si de

cas, esperant quelcom que no arriba i que no sabem si arribara algun dia. | si el nostre desti és no ser mares? Realment seria tan infeli¢?
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Pacient: #H.L.K. ID cicle: FIV2016-005 Data: 19/04/2016 Embrid: #2 (D5 Blastocist) Qualitat: Grau D Estat: Fresc Embriologa: MMC Pacient: #D.E.N. ID cicle: FIV2023-006 Data: 23/10/23 Embrid: #3 (D3 Blastocist) Qualitat: Grau B Estat: Vitrificat Embriologa: MMC

Historia: 768821 Comentari: Estem esgotats i, tot i que voldriem, ja no tenim més diners per gastar en més tractaments. Hem co- Historia: 221486 Comentari: Una de les pors més grans en aquest tema és l'edat. Sento que corro una cursa contra el temps i

mengat a mirar I'adopcid i les llistes sén tan llargues que ens hem rendit. No serem pares. aixd m'angoixa. El metge em demana paciéncia perd mentre busco aquesta paciéncia el temps passa i les meves possibilitats sén
menors, els meus ovuls més vells.
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Pacient: #B.I.B. ID cicle: FIV2023-007 Data: 27/06/23 Embrié6 :#1 (D3 Blastocist) Qualitat: Grau C Estat: Congelat Embriologa: MMC Pacient: #V.I.C. ID cicle: FIV2021-008 Data: 12/01/2021 Embri6: #1 (D5 Blastocist) Qualitat: Grau C Estat: Vitrificat Embriologa: MMC

Historia: 896512 Comentari: Des dels 25 que em faig proves i fa 6 anys que estic amb tractaments de reproduccié. Ara en faré 40. Historia: 351412 Comentari: Esperant una altra donant i, mentrestant, analitiques de mil coses i una prova per mirar-me I'Gter. A
Sempre he volgut ser mare. N'estic farta, enrabiada, trista i decebuda i molt cansada de punxades, ecos, visites a metges... Sé que me'n vegades penso que juguen amb els nostres sentiments i que guanyaran diners, perd no vull rendir-me després de tot el que hem
penediré si no ho intentem una vegada més. Ja no ens queden més embrions. passat. L'economia és terrible. Tots els nostres estalvis invertits de moment en res, sofriment i desgast emocional devastador...,

perd cal continuar i creure en els professionals. Tant de bo ho aconseguim. Es el nostre somni.
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Els efectes de la pandemia: un malestar que interroga
la fragilitat del present

Mireia Plans

Partint dels diaris personals, escrits des de la pandémia fins a l’actualitat,
es presenten dues peces: Un aillament gairebé impossible (2024) i Paisatge
després de la tempesta (2025), que exploren el malestar intim i col-lectiu
d’aquests anys. En primer lloc, un fotollibre recull, en tres llibretes, els
textos i les imatges creades entre el confinament i les onades successives.
Seguidament, una instal-lacid fotografica articula el projecte com una nar-
rativa expandida que desplaca el relat del fotollibre cap a I’espai expositiu
i interroga que queda d’aquella experiencia. A través del collage, la foto-
grafia i 'escriptura, les peces assenyalen violencies subtils i silencioses,
i reflexionen sobre la fragilitat del present.

La peca Un aillament gairebé impossible (2024) és la maqueta del fotollibre
concebut a manera de diari personal durant el periode de la COVID-19.
L’obra reuneix collages, fragments de premsa i imatges documentals reco-
pilades al llarg dels mesos de confinament i de les diferents onades de la
pandemia, i s’estructura en tres volums que segueixen un recorregut crono-
logic. Lluny de construir un relat lineal o explicatiu, el projecte es desplega
com un espai de registre intim travessat per un malestar compartit, on I’ex-
periencia individual s’entrellaca amb una dimensid col-lectiva persistent.

L’aillament forcat viscut durant la pandémia va posar en evidencia certes
desigualtats socials ja existents i va generar una sensacid d’incertesa sostin-
guda que va afectar de manera desigual els cossos, les relacions i les formes
devida. La piulada del poeta Enric Casasses (2020) «Des que estem tancats
a casa s’ha aguditzat la sensaci6 d’estar a la intemperie» ressona com a sin-
tesi d’'una experiencia marcada per la perdua de seguretat i proteccio.
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En aquest context, la creacié d’aquests collages va apareixer com una ne-
cessitat gairebé fisica, com una estrategia de registre i processament in-
tim d’un malestar compartit. El fotollibre recull moments colpidors que
van marcar aquell temps: ’anonimat davant la mort, la impossibilitat de
I’acompanyament, la confusid sobre el que realment estava succeint i la di-
ficultat de construir esperanca enmig del dolor. Els tres volums funcionen,
aixi, com un testimoni visual d’un passat recent i, alhora, com un recorda-
tori de la fragilitat que encara travessa el present.

Més enlla de la reconfiguracio dels limits entre I’ambit privat i el puiblic —
accentuada per fenomens contemporanis com I'extimitat digital—, durant
la pandemia aquesta separacid es va tornar porosa fins a esdevenir una fron-
tera gairebé inexistent. Aillats a casa, vam haver de construir una nova inti-
mitat publica vehiculada per la tecnologia, que va ampliar les interaccions
pero també va reforcar I'aillament a través de la pantalla (Pié, 2024). Aquest
desplacament va intensificar la nocié d’extimitat i va convertir les cameres
en dispositius d’exhibicid, vigilancia i control (Plagen, 2016), fet que ha
alterat profundament la nostra relacié amb el mon i la mirada dels altres.

La intimitat i la privacitat no sén espais fixos ni naturals, sin6 construccions
culturals i politiques, els limits de les quals varien segons el context histo-
ric (Hispano i Fontcuberta, 2020). En aquest marc, tal com assenyala ’an-
tropoleg Manuel Delgado, la societat contemporania ha tendit a sacralitzar
el mén intern, on entén que es preserva la veritat personal, mentre desacre-
dita lavida comunitaria i ’espai public, sovint percebut com un territori in-
hospit (Olivares, 2000, p.23). La pandémia va posar en crisi aquesta divisio
aparent entre interior i exterior, i va mostrar fins a quin punt els esquemes
de dominacid i les violéncies estructurals travessen també els espais més
intims. Aquesta fractura ja havia estat anticipada per la comissaria Rosa
Olivares (2000), quan reivindicava el poder de la fotografia per confrontar
la intimitat amb realitats sovint doloroses i restablir el vincle entre allo
individual i allo col-lectiu.

Es des del contacte amb la incertesa viscuda en aquest periode, i en I'intent
de reconstruir una nova normalitat, quan apareix Paisatge després de la tem-
pesta (2025), una peca que desplaca el malestar heretat de la pandémia cap
al present per explorar que n’ha quedat. La peca s’endinsa en un dolor subtil
i persistent, que encara es manifesta en forma d’angoixa difusa, cansament
emocional i confusidé davant del moment actual.

El projecte creat en el marc de la residencia artistica a Roca Umbert pro-
posa una versid expandida i actualitzada del fotollibre Un aillament gairebé
impossible, que es presenta en format d’instal-lacid fotografica. A través de
collages i imatges personals, ’obra ressignifica els diaris intims per fer visible

un dolor individual i col-lectiu que ha quedat latent i, sovint, invisibilitzat;
un dolor que ja no es presenta de manera explicita, pero que s’infiltra en
els gestos quotidians, les rutines i les formes d’habitar els espais i de rela-
cionar-nos. La narrativa visual de la instal-lacié es construeix a partir de la
combinacid de pagines extretes del fotollibre amb d’altres d’inedites dels
diaris personals, generant un relat fragmentari que dialoga constantment
entre passat i present.

Per la seva banda, Paisatge després de la tempesta indaga també en com la
violencia politica es tradueix en formes de violencia subtils i estructurals
que acaben filtrant-se en els cossos i en els teixits més intims de la vida quoti-
diana (Petrus, 2019). Aquestaviolencia no sempre ésvisible ni espectacular,
pero es manifesta a través de ’ansietat persistent, la sensacio de desempa-
rament i la dificultat de projectar futurs possibles. La intimitat apareix aqui
com un espai desprotegit, constantment interferit per la mirada publica
i per les exigencies de I’exposicié permanent.

En aquest context, I’obra es pregunta si encara existeix algun reducte on
preservar la privacitat o si, per contra, aquesta s’ha convertit definitivament
en un espectacle. La necessitat de posar-se en escena i d’obtenir validacidé
immediata esdevé una condici6 de supervivencia simbolica.

Davant d’aquesta crisi que sembla no acabar, Paisatge despres de la tem-
pesta no ofereix respostes concloents. En lloc d’aixo, planteja una serie de
preguntes obertes: quins gestos minims poden permetre una transforma-
cio real?, és possible sortir transformats d’una experiencia col-lectiva de
dolor?, o potser el desig de millora no és més que una ficcid necessaria per
sostenir la manca de sentit del present?

Entre la fragilitat i la resistencia, 'obra proposa un espai de pausa i de mirada,
on el passat recent no es tanca, siné que continua interpel-lant el present
i obrint fissures des d’on imaginar altres formes d’habitar el mon.
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Mireia Plans

Artista visual llicenciada en Belles Arts per la Uni-
versitat de Barcelona i graduada en Fotografia
per l'Institut d’Estudis Fotografics de Catalunya.
La seva practica se situa en la interseccié entre
la creaci6 artistica, la docéncia i la mediacié cul-
tural, amb un interés sostingut pels processos
col-lectius i per la fotografia entesa com a eina de
recerca, expressié i transformacié personal.
Treballa com a fotografa freelance i docent,
especialitzada en la creacid i 'acompanyament
de processos artistics que incorporen la imatge
fotografica com a dispositiu critic i pedagogic.
Desenvolupa una activitat docent continuada
en diversos contextos academics i és professora
a la Facultat de Belles Arts de la Universitat de
Barcelona (UB), al grau en Animacié i Art Digi-
tal del Centre de la Imatge i la Tecnologia Multi-
media (Universitat Politécnica de Catalunya), al
master en Mediacié Artistica (UB), al postgrau
en Pedagogia Visual (Instituto 8-UB) i al post-
grau en Cos i Art d'Alas, Artes en Movimiento.
Des de l'any 2004 col-labora amb la Fundacié
Photographic Social Vision, on codirigeix i facili-

ta projectes de fotografia participativa adregats
a persones que viuen situacions de vulnerabi-
litat social. Entre aquests destaca el projecte
Material sensible (2017-2025), orientat a I'acom-
panyament de persones que han viscut abusos
sexuals durant la infancia. Des de l'area d’Accid
Social i Educacié Visual de la Fundacid, ha co-
ordinat exposicions i tallers d’educacio visual en
col-laboracié amb institucions culturals i festi-
vals nacionals i internacionals com World Press
Photo, Arts Santa Monica, DocField Barcelona
o el Perugia Social Photo Fest.

El seu treball fotografic personal s'ha presen-
tat en exposicions individuals i col-lectives en
espais com la Cidade da Cultura de Santiago de
Compostel-la, la Biennal d'’Arquitectura de Vene-
cia, el Col-legi d'’Arquitectes de Girona, el MUA,
Museu de la Universitat d’Alacant o la Galeria
Valid Foto de Barcelona. Actualment esta finalit-
zant el doctorat en Estudis Avancats en Produc-
cions Artistiques a la Universitat de Barcelona,
amb una recerca centrada en l'art i la creacid
fotografica individual i col-lectiva.

Un aillament gairebé impossible

2024
Fotollibre
21x15 cm i 29x21 cm

Paisatge després de la tempesta

2025

Instal-lacié fotografica a partir
de collages

21x 29,7 cm,
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Malestar i pressio estetica
en I’ecosistema visual d’Internet

Raquel Luaces

Feed ME to the Algorithm és una instal-lacié que consta de diverses peces,
la principal de les quals és un espai virtual interactiu desenvolupat en
Unity que submergeix I'usuari en un bucle, on la sensacié de desorientacio
s’intensifica amb el pas dels segons en pantalla. En un entorn en primera
persona, el jugador camina per un espai que sembla oferir la possibilitat
d’avancar, pero en realitat I’atrapa, expulsant-lo, movent-lo i desorien-
tant-lo cada vegada més. L’espai virtual es transforma en una experiéncia
carregada d’estimuls visuals i sonors, construint una atmosfera de saturacio,
a través d’una invasid d’imatges i videos que aborden la representacio de la
dona en les xarxes socials i les expectatives de bellesa i «cura personal» que
se’ls presenten. Imatges de dones extretes de Pinterest, videos amb discur-
sos sobre feminitat, mems ironics sobre la clean girl (Browning, 2024), una
estetica minimalista que idealitza habits «saludables» i una feminitat dis-
creta, i audios de TikTok es van acumulant en capes superposades, generant
una sensacio de sobrecarrega i opressio.

L’obra funciona com una critica a la pressid social que recau sobre les dones
joves i adolescents a Internet i els seus efectes sobre la salut mental. El
que en un principi es presenta com a contingut inspirador i aparentment
inofensiu, aviat es revela com una construccid inassolible que exigeix un
esfor¢ constant per mantenir-se dins dels limits de I’estetica i la identitat
imposades. En lloc d’oferir una narrativa tradicional amb un desenllac
clar, 'obra empeny I'usuari a experimentar directament la repeticié i I’es-
gotament que genera la cerca d’una validacié externa que mai és suficient,
a través d’'una especie d’algoritme hiperaccelerat.
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La instal-lacid fisica recrea un escenari d’habitaci6 clean girl al mateix
temps que transmet la idea de bed rotting, practica de passar llargues ho-
res al llit sense produir ni socialitzar, associada tant a I’<autocura» ironica
com al’esgotament emocional. La interaccié amb ’espai virtual ocorre des
d’un portatil mentre el cos jeu al llit en una postura incomoda, envoltada
d’objectes acumulats de consum rapid i bellesa artificial. L’escena evoca
I’experiencia de fer scroll durant hores a TikTok o navegar sense sentit per
xarxes socials, en la inercia que imposa I’algoritme, que atrapa i paralitza
alhora. Al voltant, els objectes recomanats per influencers per a un dia de
calma i benestar, disponibles en botigues com Shein o Temu, de consum
rapid i barat: estranyes mascares amb llum, artefactes de tota mena per
despertar perfectament pentinada, coixins i tasses de Hello Kitty, llums
creats només per fer-se bones selfies... componen un quadre de comoditat
artificial.

En els ultims anys, I’ecosistema visual d’Internet s’ha vist travessat per una
acceleracio cada vegada més extrema en la produccid i circulacié d’imatges.
L’expansid de la intel-ligencia artificial generativa, sumada a les logiques
algoritmiques de les plataformes, ha donat lloc a un flux constant d’imatges
absurdes i de consum gairebé instantani, dissenyades per funcionar a gran
velocitat i desapareixer amb la mateixa rapidesa. Un exemple paradigmatic
d’aquest fenomen és ’anomenat Italian Brainrot: mems creats amb IA que
presenten personatges caricaturescos i sense cap ancoratge narratiu, I'unica
finalitat del qual sembla ser la repeticid, la saturacid i I’estimul immediat.
Aquestes imatges, que neixen com a contingut viral, han arribat finsitota
materialitzar-se en productes comercials com a figures, joguines i cartes
col-leccionables, evidenciant fins a quin punt ’acceleracié virtual pot con-
vertir-se en mercaderia sense necessitat de passar per processos d’elaboracid
simbolica més complexos.

Enfront d’aquesta logica de sobreproduccio i desgast visual, les Estetiques
d’Internet (Berghman, Giolo, 2023) poden entendre’s com una forma de
resistencia o, almenys, com un fre parcial a aquesta acceleracié. Moltes
d’aquestes estetiques recuperen imatges deliberadament «lletges», de baixa
resolucio, pixelades, mal retallades o construides a partir del collage i la
reutilitzacid de materials preexistents, reprenent una forma de postfotografia
(Fontcuberta, 2016) de plataformes. A més, algunes de les categories han
funcionat com a llenguatges visuals capacos d’articular experiéncies de dol,
trauma i malestar col-lectiu. Estetiques com el weirdcore, el doomerwave o
el traumacore recorren a imatges distorsionades, resolucions baixes i com-
binacions inquietants per representar el patiment, allunyant-se de narratives
clares o consoladoresiapostant per laincomoditat com a forma de reconei-
xement afectiu i com a manera d’expressar la percepcio d’un futur perdut
o cancel-lat (Fisher, 2014). Per la seva banda, els liminal spaces reivindiquen

l'inquietant a través del familiar, transformant espais quotidians buits en
escenaris carregats d’estranyesa, que han mobilitzat comunitats amb més
d’un milié d’usuaris. La seva ambigtitat ha permes, a més, I’aparicio de
multiples estetiques derivades (Luaces, 2025), i els ha consolidat com un
dels marcs visuals més fertils de I'imaginari digital recent.

No obstant aixo, en la interseccid entre I’acceleracid visual i les Estetiques
d’Internet emergeixen fenomens particularment ambigus i problematics.
Sota la mateixa etiqueta proliferen imaginaris com el de la clean girl, com
també discursos visuals i tendencies associades a la figura de la trad wife
(Proctor, 2022), que idealitzen la dona com a mestressa de casa tradicional,
centrada en el domestic, el normatiu i els rols de genere conservadors.
Aquestes propostes construeixen universos extremament polits, lluminosos
i aparentment inofensius. Mitjancant imatges acuradament blanqueja-
des per resultar atractives, dolces i cute, es generen sovint dispositius de
normalitzacio que oculten dinamiques de control, exclusid i violencia. En
aquests casos, laimatge funciona com una capavisual que embelleix i despoli-
titza imaginaris profundament conservadors. Feed ME to the Algorithm posa
en friccio tots dos llenguatges: pren l'univers clean girl i I'insereix en un
recorregut virtual de passadissos liminals, on conviu amb imatges weirdcore
i materials visuals que parlen de tedi, malestar i salut mental. A través
d’aquesta confrontacid, I’obra fa explicit el que sol quedar ocult en les co-
munitats clean girl: el cansament, la pressio i la precarietat que hi ha darrere
d’aquestes promeses de calma i bellesa, que evidencien com I’adorable pot
tornar-se profundament inquietant.
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Raquel Luaces

Artista i investigadora. Va estudiar el grau en
Belles Arts (2019) i el grau en Disseny (2021) a
la Universitat de Barcelona, on també va cur-
sar el master en Produccié i Recerca Artistica
(2021), per al qual va obtenir una beca de col-
laboracié en el marc del Programa Master+UB
de captacié d'estudiants per cursar un master
universitari i incentivar vocacions cientifiques
en el si d'un grup de recerca. Actualment treba-
lla en el seu doctorat amb dedicacié completa
gracies a un contracte FPI concedit des de
2024 en el projecte «Representaciones con-
temporaneas del duelo y el dolor: visibiliza-
cién, agencia y transformacién social a través
de la imagen» (Projectes de generacié de co-
neixement 2022, Ministeri de Ciencia, Innova-
cié i Universitats, IP: Montse Morcate Casera,
P1D2022-1371760A-100). En el marc daquest

contracte ha dut a terme una estada nacional de
tres mesos al Centro de Inteligencia Atrtificial (AIC)
de la Universidad de Oviedo (2024) i una estada
internacional de tres mesos al Institute of Network
Cultures (INC) de la Amsterdam University of
Applied Sciences (2025). Forma part de la resi-
deéncia artistica sota el titol «Matriu en flames:
narratives invisibles de dol, patiment i violeéncia»
(2025-2026) a Roca Umbert Fabrica de les Arts.

Els seus interessos s'articulen entorn de les
Estetiques d'Internet i les comunitats en linia,
especialment en la seva relacié amb el dol, la
tristesa i la nostalgia. La seva practica artistica
se centra en la imatge, abordada des de la post-
fotografia, I'Gs d'eines d'intel:ligéncia artificial i
el desenvolupament de videojocs experimentals,
i la majoria dels seus projectes es formalitzen
en l'ambit de la instal-lacié.

Feed ME to the Algorithm

2025
Instal-lacié i videojoc experimental
Mides variables
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Quan els noms arriben tard: dones, altes capacitats
i subversio de I’esborrament simbolic

Rebeca Pardo

A confrafil és una serie de sis retrats de dones amb altes capacitats identificades
en I’edat adulta, entre les quals em trobo. L’obra explora les limitacions de la
fotografia per representar experiencies vinculades a una cosa tan invisible
com la ment. En aquest cas, els perfils remeten a processos d’identificacio
propis de la cultura visual —com I’antropometria, la fotografia antropologica
del segle x1x i la fotografia de les fitxes policials—, incapacos de recollir totes
aquestes vivencies, que han de ser incorporades en forma d’abrasio, brodat i
exposicio a contrallum per visibilitzar allo que habitualment no s’anomena.

So6n diversos els estudis que han mostrat en els ultims anys que I’esborra-
ment simbolic del talent femeni comenca abans fins i tot que qualsevol
procés de reconeixement formal. Bian, Leslie i Cimpian (2017) demostren
que, als sis anys, moltes nenes deixen ja d’associar la intel-ligencia excepci-
onal amb el seu genere, i interioritzen un imaginari que vincula la brillan-
tor amb el masculi i afavoreix ’autoexclusid primerenca del concepte de
la intel-ligencia. Aquest desplacament es reforca mitjancant sistemes de
legitimacid que continuen contribuint a una infrarepresentacié femenina,
encara que no existeixin diferencies cognitives reals entre sexes (Petersen,
2013). El resultat és estadistic i experiencial: anys de desajust, dubtes i desgast
viscuts sense llenguatge per anomenar-se tenen un impacte profund en les
nostres vides. En aquest context, 4 confrafil aborda el tema no com un es-
deveniment puntual, sind com una experiéncia acumulativa produida per
la falta d’autoreconeixement i de legitimacio externa.

Cada retrat, transferit sobre tela, desgastat i brodat, s’exposa pel seu revés.
Noveiem la part polida del cosit ni el rostre amb claredat, sind els nusos, les
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esquerdes, les costures i els fils tibats que normalment s’oculten. El revers
iel desgast en els rostres que intuim a I’altre costat no remeten a una identi-
tat fallida, sind a I’efecte d’un procés prolongat d’invisibilitzacid. Per aquest
motiu, les obres es presenten en bastidors i les teles estan retallades de ma-
nera imperfecta, romanent intencionadament inacabades, sense reforcos
que n’assegurin el contorn.

Aquestes decisions formals, al costat d’una retroil-luminaci6 que ens situa
davant una posada en escena intima, desplacen I’atencié del resultat al
procés. Seguint la tradicio de comunicar a través del brodat allo que importa,
cada peca intenta representar de manera simbolica un pensament no lineal,
arborescent i complex que desborda els limits del bastidor.

Roca Umbert, antiga fabrica textil, és el marc perfecte per a una obra que re-
cull el llegat d’un art tradicionalment femeni per representar I’experiencia
del masking o emmascarament i el patiment per no encaixar, en dones amb
una manera de processar el mon que ha estat percebuda, amb freqiieéncia,
com a excés o desajust.

La complexitat del revers del brodat ha estat potenciada intencionalment
i és el primer que veu qui observa els retrats. D’aquesta manera, un em-
bull de fils s’interposa per simbolitzar I’estranyament social i la dificultat
d’aquests perfils per encaixar en estructures que premien allo normatiu.
Pensar d’una altra manera no sempre €s un avantatge, sind que pot conver-
tir-se en una font de friccid i silenciament. La representacio de les conne-
xions mentals diferents parteix de les il-lustracions sobre el mapatge dels
mecanismes cognitius del cervell creatiu de Beaty, Seli i Schacter (2019).
Per materialitzar 'impacte vital, els retrats han estat danyats deliberadament
amb espart o acetona, elements relacionats amb rols tradicionals de genere
—com la neteja o els rituals de bellesa— que han allunyat tantes dones de
l’aprofitament de les seves capacitats i talents intel-lectuals.

El desgast de la tela i els fils trencats representen els anys viscuts sense
poder anomenar la diferéencia intuida. El sofriment no és individual, sin6
estructural: prové de la negacid sistematica de la diferencia. El brodat es
converteix aqui —seguint Rozsika Parker (2019)— en un acte subversiu i
politic. Brodar no és decorar; és visibilitzar, sostenir temps, atencio i me-
moria. Es una practica de resisténcia enfront de I’exigéncia de productivi-
tat constant i una forma d’homenatge a les dones amb una vida intel-lectu-
al que ha estat minimitzada.

Cada retrat incorpora una etiqueta que indica el nom i I’edat d’identificacio.
En el meu autoretrat s’inclou també la dislexia, detectada igualment sent
adulta. Aixo completa un perfil de doble excepcionalitat, que es dona quan

les altes capacitats conviuen amb una neurodivergencia o una discapacitat
que sol emmascarar-les i complicar encara més I’experiencia. Encara que les
etiquetes no ens defineixen, posar nom al que ocorre resulta imprescindible
per ordenar I’experiencia i deixar d’interpretar-nos com un error.

Per a Goffman (2006), I’estigma és la situacio de I'individu inhabilitat per a
una plena acceptacio social i apareix en el que denomina contactes mixtos
entre els qui es consideren «<normals» i aquells als qui s’estigmatitza. Potser
per aixo, formar part de grups que comparteixen allo que habitualment
ens diferencia pot donar inici a processos significatius de reconeixement
i pertinenca. En aquest cas, totes les retratades formen part de Mensa
—associacid internacional de persones amb alt quocient intel-lectual—
a Catalunya i comparteixen I’experiencia d’haver estat identificades sent
adultes.

A Espanya, en el curs 2023-2024, a pesar que no hi ha evidéncies biologiques
que justifiquin aquesta desproporcio, les dones van representar només un
35 % dels estudiants identificats amb altes capacitats (Ministerio de Educa-
cion, Formacion Profesional y Deportes, s. f.). Aquest desequilibri es con-
solida en la maduresa, quan moltes dones arriben a la identificacid tard,
sovint després de la deteccid en els seus fills o arran de problemes laborals
o personals.

Aquest reconeixement tarda comporta un cost emocional alt. Dissimular
les diferencies —el masking— genera un desgast sostingut que afecta la sa-
lut mental, I’autoestima i ’autopercepcio, i contribueix a la sindrome de la
impostora.

A confrafil no ofereix respostes tancades. Planteja preguntes sobre els cossos
iles ments que queden fora dels sistemes d’identificacid habituals. En situar
elsretrats del revés, I’obra convida a mirar d’una altra manera: a reconeixer
que allo viscut com a defecte pot ser una forma legitima, encara que inco-
moda, d’estar en el mon.
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Rebeca Pardo

Artista, professora i investigadora, amb experiéncia
com a fotoperiodista. La seva obra s'ha exposat
a Espanya, Italia i Regne Unit. Actualment és
professora titular a la Universidad Internacional
de La Rioja (UNIR) i consellera del Consell de
la Informacié de Catalunya.

Forma part de la residéncia de creacié «Matriu
en flames: narratives invisibles de dol, patiment
i violencia» (2025-2026) a Roca Umbert Fabri-
ca de les Arts i del projecte de recerca «Re-
presentaciones contemporaneas del duelo y el
dolor: visibilizacion, agencia y transformacion
social a través de la imagen» (2023-2026).

La seva practica artistica i investigadora se
centra en les narratives —especialment les auto-
referencials—, la representacié visual del dolor,
la diversitat i els processos d'estigmatitzacio.
Amb una trajectoria focalitzada des de 2012 en
la malaltia, la mort i el dol, a partir de la iden-
tificacié de la seva doble excepcionalitat (altes
capacitats i dislexia) I'any 2023 incorpora al seu
treball altres experiencies vinculades a la salut, la
identitat i el patiment, com les neurodivergéncies.

En I'ambit de la creacid, li interessen els pro-
cessos hibrids que integren la imatge en formats
vinculats a allo tactil, intim i quotidia, i incorpo-
ra l'escriptura com a contrapunt al relat visual
per expandir la narrativa. Habitualment treballa
amb materialitzacions fetes de manera artesanal
mitjancgant técniques de fotografia, enquader-
naci6 i costura, com ara llibres d'artista, llibres
objecte i fotografia brodada.

Es doctora en Belles Arts, master en Antro-
pologia (Universitat de Barcelona) i llicenciada
en Comunicacié Audiovisual (Universidad de
Navarra). Ha fet estades de recerca a la Institucié
Mila i Fontanals i a I'Institut d'Historia (Conse-
jo Superior de Investigaciones Cientificas), al
Centre d’Estudis i Documentacié del MACBA,
a Harvard University i University of Brighton.

Es autora del blog En /a retaguardia (Premio
Ariel Mejores Blogueros Jévenes de Ensayo
2012), coeditora de La imagen desvelada (Sans
Soleil, 2019, 2024) i va ser finalista del | Concurs
Internacional de Llibre d’Artista en Homenatge
a Joan Brossa (2016).

A contrafil

2026
Instal-lacié textil de sis fotografies

transferides sobre tela i brodades a ma.

Sis peces de 34 x 35 cm.
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Laia. Altes capacitats identificades als 51 anys.

Erika. Altes capacitats identificades als 37 anys.
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Susana. Altes capacitats identificades als 43 anys.

Cris. Altes capacitats identificades als 54 anys.
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Ester. Altes capacitats identificades als 55 anys.

Rebeca. Altes capacitats identificades als 49 anys. Disléxia identificada als 42 anys. Doble excepcionalitat.
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TRADUCCIONES

Lo que no se nombra: sostener el proceso

Raquel Morcillo, responsable de Artes Visuales
de Roca Umbert Fabrica de les Arts

Toda exposicidn es el resultado visible de un proceso que, en
gran medida, permanece fuera de campo para el publico. Es
también un encuadre posible —entre muchos—, un marco
inevitablemente fragmentario de algo que desborda por su
complejidad e intensidad: el proceso de creacion. Un trabajo
continuo de investigacion que se reformula constantemen-
te a si mismo a partir de la apertura, la duda y la discusidn.
Como centro de creacion, es en el marco de las residencias
artisticas en el que Roca Umbert acoge y sostiene —no sin di-
ficultades— estos procesos, tan fragiles como necesarios, si-
tuando como prioridad tanto el tiempo como las condiciones
materiales para el ensayo, la experimentacion y el contacto
con la comunidad artisticay el sector cultural.

Fue a lo largo de su residencia de larga duracion, durante
2025, cuando las artistas Montse Morcate, Mireia Plans, Re-
beca Pardo y Raquel Luaces siguieron profundizando en una
linea de trabajo previa centrada en las narrativas visuales del
sufrimiento y el dolor, especialmente de aquel que queda su-
mergido o directamente silenciado por las violencias cotidia-
nasy sistémicas.

Tras doce meses de trabajo, estas investigaciones cristali-
zan y cobran presencia en la sala de exposiciones, donde se
abren al publico a través de la muestra «<Lo que no se nombra:
entre las expectativas y el sufrimiento», y reverberan mas alld
de las paredes de la sala gracias a la cocreacién con asocia-
ciones, los vinculos con profesionales relacionadas con las
lineas de investigacion de la exposicion o el proceso de me-
diacion en colaboracidn con el Servicio de Igualdad del Ayun-
tamiento de Granollers, entre otras actividades del programa
publico.

«Lo que no se nombra», sin embargo, no se plantea como
un punto de llegada, sino como un momento del proceso
desde el cual compartir algunos de los resultados cultivados
durante la residencia, con sus limites y preguntas abiertas.
Es, por tanto, un contexto de posibilidad para el pensamien-
to colectivo en torno a los limites de la imagen y del relato,
que continua interrogandonos sobre como representamos y
hablamos de aquello que permanece invisibilizado.

Lo que no se nombra: entre las expectativas y el sufrimiento

Nerea Campo

Las obras que conforman la exposicion «Lo que no se nombra:
entre las expectativasy el sufrimiento» parten de una atencion
compartida hacia aquello que habitualmente queda fuera de
campo: gestos menores pero significativos, imagenes aparen-
temente inocuas, experiencias inscritas en el ambito privado
o datos que, aunque puedan parecer insignificantes, concen-
tran una gran carga de sentido. Como en la vida, estas obras
no son tanto lo que son como lo que revelan: hacen emerger
lo que permanece oculto y, al mismo tiempo, nos ocultan —
precisamente por su proximidad— su apariencia.

Lejos de buscar una imagen concluyente o un relato cerra-
do, las précticas de Montse Morcate, Mireia Plans, Raquel
Luaces y Rebeca Pardo se articulan como dispositivos de vi-
sibilizacién de un sufrimiento que a menudo permanece si-
lenciado, normalizado o directamente invisibilizado. Con un
gesto cercano y una formalizacion honesta, las obras invitan
amirar mds alld del primer vistazo, a través del reverso, el ma-
tiz y la transparencia, desde un espacio de lectura mas lento
y atento.

En este sentido, «Lo que no se nombra» permite identifi-
car algunos de los mecanismos que hacen posible que el su-
frimiento se cronifique, se privatice o se traduzca en culpa
individual. Una exposicidn es, entre muchas otras cosas, un
espacio de potencialidades, ya que propicia un acercamien-
to a cuestiones que dificilmente aparecen en la conversa-
cidn cotidiana. Las obras de Luaces, Pardo, Morcate y Plans
abren un espacio de didlogo y generan las condiciones para
que aquello que no ha sido dicho —o que no ha podido ser
dicho— pueda empezar a ser reconocido, articulado y soste-
nido colectivamente.

En A contrahilo, Rebeca Pardo trabaja con el bordado —
una préctica historicamente asociada al &mbito doméstico y
feminizado— como artefacto critico. Lejos del ornamento, el
hilo se convierte en una herramienta de pensamiento corpo-
raly reparador. Bordar implica tiempo, repeticion y atencidn;
implica practicar un gesto que no es productivo en términos
capitalistas, pero que es profundamente significativo en tér-
minos afectivos. Bordar es a la vez un gesto subversivo: ocu-
par un lugar que el canon de las bellas artes ha situado como
menor, una tradicion femenina menospreciada. En sintonia
con la lectura feminista de Rozsika Parker, Pardo se inscribe
en una genealogia que reivindica el bordado como lenguaje
artisticoy politico, como una forma de presenciay de voz pro-
pia con plena legitimidad artistica.

La obra parte de seis retratos de mujeres con altas capaci-
dades intelectuales identificadas en la edad adulta, vincula-
das a Mensa, una asociacién internacional de personas con
alto cociente intelectual (CI). Estos retratos, creados median-
te técnicas de transferencia de imagen, se muestran por el
reverso y han sido deliberadamente dafiados. Al mostrar la
parte posterior, la artista hace visibles nudos, costuras e hilos
con frecuencia ocultos, poniendo en crisis una identificacion
aparentemente positiva.

Los materiales con los que Pardo interviene en los retratos
forman parte de un imaginario femenino atravesado por el
machismo: acetona para borrar el esmalte de ufias y estropa-
jos de aluminio, productos asociados a lalimpieza del hogary

ala correccion del cuerpo. Estos elementos son reapropiados
para sefialar el estigma, el desplazamiento y el coste emocio-
nal que implica el sesgo de género en la identificacion de las
altas capacidades. Aquello que ha servido para borrar, corre-
gir o limpiar se convierte aqui en una herramienta para hacer
visible el dafio.

Los hilos desbordan los bastidores y evocan el pensamien-
to arbdreo, no lineal, propio de muchas personas con altas
capacidades (AACC): una complejidad que a menudo condu-
ce al extrafiamiento social. La identificacién tardia conlleva
afos de desajuste, masking y una dificultad persistente para
ser nombradas, alimentada por un sesgo de género estruc-
tural. La propia artista se incluye en uno de los retratos, vi-
sibilizando su doble excepcionalidad (2e) —dislexia y altas
capacidades—, una condicidn que dificulta aun m4s el reco-
nocimiento.

La presencia de una etiqueta fisica en la obra —que per-
mite conocer el nombre, la identificacion y la edad de la re-
tratada— no responde a una voluntad clasificatoria, sino a
una exigencia politica: nombrar, poner nombre a lo que ha
sido sistematicamente silenciado y, asi, reclamar un espacio
de reconocimiento para las mujeres con altas capacidades en
toda su singularidad.

En 1991, en el texto Feminismo cultural versus posestruc-
turalismo, la tedrica feminista Linda Alcoff sefiala que, sea
«esencialmente afectuosa y benévola (a la manera de Kant)
o inmoral e irracional (a la manera de Schopenhauer) [...], la
mujer es siempre Objeto: un conjunto de atributos que pue-
den predecirse y controlarse». Predecir y controlar: tal como
operan los algoritmos del internet actual.

Las sucesivas olas del feminismo han convivido con la
expansion de las mal llamadas redes sociales —hoy platafor-
mas de contenido— en un contexto que ha propiciado nuevas
formas de reobjetivacion del sujeto femenino. En este ecosis-
tema digital emergen figuras ambiguas que, desde un gesto
aparentemente contracultural y empoderador, refuerzan y
hacen circular determinadas esencias de género. Son ejem-
plo de ello imaginarios como la himbo o tendencias como solo
soy una chica, que operan entre la afirmacién de la agencia y
la reproduccion de roles previsibles y gobernables.

Es en este contexto en el que Raquel Luaces construye Feed
ME to the Algorithm, una instalacion que combina un entor-
no virtual interactivo con una escenografia que materializa la
idea de una habitacion propia. Lo que para Woolf habia sido
pensado como un espacio de emancipacién y autonomia se
convierte aqui en un dambito colonizado por el algoritmo: un
lugar de autoexigenciay control.

Espejos y artilugios baratos de belleza —madscaras de luz
ultravioleta, herramientas de masaje facial tipo gua sha (una
imitacién de jade habitualmente fabricada en plastico) o
frascos de vidrio para infusiones detox— configuran un es-
cenario de confort aparente. Cada objeto va acompafiado de
una etiqueta que indica su nombre comercial y el nuimero de
ventas en plataformas de bajo coste como AliExpress, Temu
o Shein. Esta informacién, aparentemente descriptiva, revela
el funcionamiento de un sistema perverso que transforma el
cuerpo en proyecto de optimizacion.



Mediante un videojuego en primera persona desarrolla-
do con Unity, el usuario queda atrapado en un bucle de des-
orientacion y saturacion. El recorrido no conduce a ningun
sitio: imdgenes de Pinterest, videos de TikTok y discursos de
autocuidado mercantilizado se acumulan sin jerarquia. Los
discursos y las voces se superponen —belleza, gimnasio, re-
laciones, consejos, musicas que se solapan— hasta construir
un paisaje sonoro asfixiante. La experiencia reproduce la 16-
gica del scroll infinito, una temporalidad acelerada que pro-
mete bienestar mientras genera agotamiento. El videojuego
nos introduce, irénicamente, en habitaciones laberinticas,
pasillos y espacios liminales que, como una matrioska —una
habitacién dentro de otra, es decir, una metahabitacién—,
intensifican la sensacion de encierro y angustia.

La estética clean girl funciona como una mascara de una
realidad de tristeza y aislamiento: la del bed rotting, la practi-
ca de pasar horas en la cama en un estado de apatia produc-
tiva alimentada por el capitalismo de plataformas. En este
sentido, la habitacion propia se convierte en un espacio de
encierro y de captura del deseo, donde el sujeto es a la vez
consumidor y producto.

El diario intimo ha sido histdricamente considerado un gé-
nero literario menor, no tanto por sus posibilidades formales
como por el tipo de sujeto que tradicionalmente lo ha prac-
ticado. Asociado al &mbito privado y emocional, se ha vincu-
lado a la experiencia femenina y desplazado fuera del canon
literario dominante, que ha privilegiado los géneros heroicos
(la epopeyay la epopeya moderna, la novela).

Hijo de la confesidn, el diario emerge —como sefiala Maria
Zambrano— en momentos de confusidon no solo individua-
les, sino histéricos. Escribir un diario implica suspender la
realidad inmediata y, al mismo tiempo, buscar algo que nos
sostenga. Este doble gesto estructura la obra de Mireia Plans.

En Un aislamiento casi imposible, Plans utiliza el diario
como herramienta de comprensidon durante la pandemia
de la COVID-19. A través de recortes de prensa y materiales
personales, construye una voz intima que recorre la huella de
la ansiedad latente de los cuerpos confinados y cuestiona la
expectativa fallida de un aprendizaje colectivo. En esta obra
aparecen reflexiones, fotografias y recortes de periddico —
que ponen en tension una voz publica con una privada—, asi
como una etiqueta: la de un ingreso en urgencias, que golpea
al visitante con el recuerdo material del colapso emocional y
sanitario.

Paisaje después de la tormenta se articula mas alla del con-
finamiento e integra nuevos materiales que dan forma a los
malestares latentes del tiempo pospandémico hasta la actua-
lidad, ya incorporados al cuerpo como un molde invisible. Los
pliegues marcados en el papel confieren una materialidad
que remite al encierro y a los limites de un tiempo vivido en-
tre cuatro paredes. Con sus montanas y valles, este paisaje de
papel se convierte en la colectivizacién de un dolor individual
que es también la individualizacién de un dolor colectivo.

En F.LV., Montse Morcate aborda la invisibilizacion del su-
frimiento y del duelo vinculados a la infertilidad y la repro-
duccidén asistida, un espacio donde expectativa, negocio y
silencio se entrecruzan. A partir de la imagen fragil, redonda
y absoluta del embrion, la obra pone en relacion la frialdad
del lenguaje clinico —y, con €], la manera en que son tratadas
las mujeres que acuden a clinicas de reproduccion asistida—
con el dolor de las experiencias compartidas.

Las cajas de luz que acogen estos embriones ficcionados,
creados a partir de jabdn, remiten a las cajas médicas utiliza-
das para observar radiografias. Asistimos, asi, sin bata blan-
ca, a un juicio implicito sobre la «validez» del cuerpo materno

para llevar a término ese embrién. Morcate investiga y se re-
apropia del etiquetado de las clinicas, utilizado para catalo-
gar los embriones. Informaciones como el tipo de embridon
o su estado técnico funcionan como imagen especular de las
observaciones; en el espacio donde aparentemente deberia
decir «embridn apto», aparecen relatos que la artista ha reco-
gido de foros de internet donde estas mujeres comparten su
sufrimiento. Frases como «quiero saber cuando parar» reve-
lan la persistencia obsesiva y la profunda huella en la salud
mental que imprimen estos procesos.

Entre consideraciones de embriones congelados, vitrifi-
cados o frescos, emerge otra idea: la de la carrera contra el
tiempo. El combate contra la biologia para llegar a ser madre
en un mundo que exige, previamente, estabilidad laboral,
formaciony realizacion social resuena con el combate contra
el reloj en la obsesion por el cuerpo y la belleza que aparece
en la obra de Luaces.

En Babyisborn, babyishere, Morcate disecciona quirurgica-
mente la aparente nitidez de las imdgenes compartidas en
Instagram. En este triptico de primeras fotografias después
del parto, detrds de los hashtags, se esconde el peso de los da-
tos: una de cada tres mujeres es consciente de haber sufrido
violencia obstétrica. En este ritual de presentacion oficial se
borran las episiotomias, la maniobra de Kristeller, las induc-
ciones con oxitocina sintética, los tactos vaginales reiterados,
el silencio sobre los procedimientos médicos, la minimiza-
cion del dolor, la vulneracion de la intimidad y la invalidacién
de las necesidades de la madre. Todo esto queda oculto tras la
imagen de una familia blanca, heterosexual y sonriente.

El dispositivo visual con el que se construye la obra —que
exige distancia y dificulta un acceso inmediato— intensifica
este juego entre ver y no ver, propio de una sociedad goberna-
da por las apariencias. Esta pugna entre lo visible y lo oculto
reproduce la 1dgica de la violencia obstétrica misma: real y
frecuente, pero desautorizada, diluida o negada en el relato
publico.

Desde la teoria de los actos de habla, se considera perfor-
mativa aquella préctica que produce lo que nombra. El deseo
de «<Lo que no se nombra» es, justamente, invertir este meca-
nismo: que el gesto de nombrar no produzca, sino que desac-
tive. Que poner nombre a los sufrimientos y a las expectativas
que los generan sirva para desplazar el silencio, sostener el
malestar y abrir la posibilidad de una transformacion com-
partida.

Introduccion

Montse Morcate, Mireia Plans, Raquel Luaces i Rebeca Pardo

«Lo que no se nombra: entre las expectativas y el sufrimien-
to» expone algunos malestares y violencias normalizadas,
duelos no reconocidos y otros tipos de dolor que, pese a ser
comunes, suelen permanecer invisibilizados. La creacién se
entiende aqui como un espacio desde el que sefalar estas
experiencias y abrir formas de reconocimiento y de agencia
compartida.

La exposicion muestra parte de la investigacion en crea-
cién desarrollada en el marco de una residencia de un afio en
el Espai d’Arts de Roca Umbert Fabrica de les Arts, y vinculada
al proyecto de investigacién «Representaciones contempora-
neas del dueloy el dolor: visibilizacidn, agencia y transforma-
cidn social a través de la imagen» (financiado por el Ministe-
rio de Ciencia, Innovacion y Universidades y FEDER).

Estalinea de trabajo conecta con otra mas ampliay de largo
recorrido, atravesada por distintos proyectos de investigacion
y creacion, que se inicia con la voluntad de reflexionar acerca
de las imdgenes que abordan temas especialmente sensibles
como la enfermedad, la muerte, el duelo y el sufrimiento.
Histdricamente, estas fotografias han atravesado periodos
alternos de aceptacidn y rechazo, en funcion de las distintas
actitudes hacia la viday la muerte. En muchos casos, también
han contribuido a estigmatizary a consolidar estereotipos en
torno a determinadas enfermedades y a colectivos en situa-
cién de vulnerabilidad (Morcate, Pardo, 2019).

El impacto de las narrativas visuales en este ambito, asi
como el papel que pueden desempefiar para visibilizar, des-
estigmatizar y ofrecer relatos mds complejos que sirvan de
referencia a las personas afectadas, junto con la constatacion
de que se trata de un campo poco estudiado y con un alto
potencial social, ha impulsado la necesidad de ampliar la in-
vestigacion hacia otros contextos. De este modo, el interés se
expande mds alld de la muerte y la enfermedad para abordar
otras cuestiones de cultura visual vinculadas a la salud, como
determinadas condiciones médicas, la salud mental (Pardo,
2017), la ginecologia y la obstetricia (Morcate, 2024), la pre-
sién social sobre el cuerpo o la neurodivergencia o los efectos
de una pandemia (Morcate, Pardo, 2022; Pardo, Morcate,
2022; Plans, 2024), entre otras.

La investigacion desarrollada constata la relevancia de las
imdagenes y de las practicas fotograficas en un contexto en el
que la cultura visual constituye una parte fundamental de
la comunicacidén social. En este sentido, la visibilizacion de
aspectos vinculados a la salud, asi como de las experiencias
vividas por personas y colectivos, se convierte en una herra-
mienta significativa de agencia social. Las imagenes tienen
la capacidad de transformar percepciones, denunciar violen-
cias o situaciones de abuso y contribuir a la elaboracién de
narrativas mads plurales y participativas, que incorporen las
perspectivasy experiencias de las personas afectadas.

El cardcter interdisciplinar y transversal de la imagen hace
que esta toma de conciencia y de accién se extienda a distin-
tos dmbitos, como el fotoperiodismo, la imagen médica, las
practicas visuales compartidas por personas vinculadas o
afectadas a través de las redes sociales o el trabajo de artistas
mediante propuestas de creacion y mediacion.

Desde esta vocacion por la investigacidn en la creacién con
impacto social se articula la linea conceptual y creativa de
esta exposicion. Una muestra que busca, a través de las obras
presentadas, identificar aquellas formas visuales que permi-
ten nombrar y debatir las distintas violencias y sufrimientos
atravesados por la condicidn de género, tan frecuentes que
acaban siendo naturalizados y asimilados.

En este contexto de investigacidn y creacién compartida
se inscribe el trabajo de las cuatro artistas participantes en
la exposicion: Montse Morcate, Mireia Plans, Raquel Luaces
y Rebeca Pardo. «<Lo que no se nombra: entre las expectativas
y el sufrimiento» nace también —o sobre todo— del encuen-
tro entre précticas y miradas diversas, unidas por una preo-
cupacion comun en torno a las expectativas, el sufrimiento
y el cuidado, asi como a las formas en que estos son vividos,
representados o silenciados cuando habitan nuestros cuer-
posy mentes.

La residencia en Roca Umbert, con el titulo «Matriz en Lla-
mas: Narrativas invisibles de duelo, sufrimiento y violencia»,
ha sido un espacio de reflexién, creacidon y encuentro que
ha permitido profundizar en procesos de trabajo situadosy,
a menudo, atravesados por experiencias personales. Lejos
de una aproximacion distante o meramente descriptiva, las
obras de esta exposicidn parten de una implicacidon personal
con los temas que abordan, entendiendo la préctica artistica
como una forma de investigacion encarnada y como un lugar
desde el que pensary crear de manera individual y colectiva.

Desde lenguajes y formatos diversos —instalacidn, foto-
grafia, bordado, fotolibro, narrativa expandida o videojue-
go—, las propuestas comparten una atencién comun hacia
aquello que habitualmente queda fuera del relato dominan-
te: experiencias de dolor y violencia normalizadas, procesos
de duelo no reconocidos o formas de sufrimiento que a me-
nudo permanecen ocultas bajo expectativas sociales de adap-
tacion, resignacion, enmascaramiento y silencio.

El trabajo colectivo ha permitido poner en relacion estos
relatos no para unificarlos, sino para generar un espacio de
didlogo en el que las diferencias formales, conceptuales y de
fondo se mantieneny se hacen visibles. En este sentido, la ex-
posicion no propone una lectura tnica ni pretende poner un
solo nombre a todo aquello que no se nombra, sino mostrar
de forma coral un conjunto de voces que, al hablar del sufri-
miento, se entrelazan y se tensan, se vinculan o se repliegan
en la intimidad, mostrando la complejidad y diversidad de
los procesos que abordan.

Finalmente, «<Lo que no se nombra» entiende la creacion
artistica no solo como representacion, sino también como
una herramienta de visibilizacion, agencia y cuidado, capaz
de abrir espacios de reconocimiento, acompafiamiento e
interpelacién colectiva frente a aquellos sufrimientos que,
pese a ser estructurales, contindan siendo poco escuchados
y nombrados.



Sufrimiento, duelo y violencia en torno a la maternidad

Montse Morcate

Las obras F.I.V.y Babyisborn, babyishere abordan los procesos
de duelo, sufrimiento y violencias invisibilizadas en dos con-
textos vinculados a la maternidad: la busqueda de un emba-
razo y el parto. Estos dos trabajos se sitian al inicio y al final
de un proceso de gestacion, y resultan especialmente utiles
para exponer algunos de los sufrimientos y abusos que se
producen de manera frecuente y estructural en un contexto
mucho mds amplio vinculado a la ginecologia, la obstetricia
y la maternidad, y que a menudo se ocultan para cumplir con
las expectativas personalesy sociales.

Asimismo, ambas obras reflexionan sobre el papel comple-
joyambivalente que tienen la imagen y las practicas fotogra-
ficas, como agentes de representacion y constatacion, pero
también de ocultacién y negacion de realidades.

La serie F.I.V. se adentra en el deseo de maternidad y los
procesos de sufrimiento, duelo y expectativas vinculados a la
infertilidad y a las técnicas de reproduccion asistida.

Los embriones imaginarios, realizados con fotogramas y
utilizando jabdn para su creacion, sirven como metafora de
la fragilidad y la condicion tnica de cada embrién anhelado.
Una imagen donde se concentran anhelos y proyectos de vida
todavia en potencia, que permanecen latentesy sin garantias,
como la propia condicién de la fotografia que los representa,
y que pueden estallar y desaparecer en cualquier momento.
Cada uno de estos embriones se encuentra insertado en una
caja de luz que evoca el contexto sanitario, junto con una serie
de datos médicos utilizados para su etiquetado. Un lenguaje
frio y distante que se quiebra incorporando en cada embrién
relatos de mujeres anénimas que comparten sus complejas
experiencias en internet. Foros creados alrededor de estos
procesos, donde se encuentra un espacio de escucha entre
iguales en tiempos de desasosiego y sufrimiento, a la espera
de un resultado o de la toma de decisiones.

Asi, con las piezas se exponen multiples aspectos y factores
vinculados a la infertilidad y al deseo de tener una criatura,
como el miedo a los tratamientos, la presién social, el coste
personal y econdmico, la pérdida, el duelo, la salud fisica y
mental o la incomprension del entorno, y, en muchos casos,
la aceptacion final de la no maternidad.

La obra F.I.V. expone algunas de las problematicas vincu-
ladas a la mercantilizacion y medicalizacion de los procesos
reproductivos, situando en el centro el impacto personal
y social que comportan la infertilidad y la expansion de las
tecnologias de reproduccidn asistida. Procesos que, aunque
en muchos casos consiguen el deseado embarazo y permiten
plantear modelos de maternidad y familiares diversos, pre-
sentan a la vez numerosos retos éticos, sociales y econémicos
(Lafuente, 2021; Forné et al., 2025).

En este sentido, con esta serie se quiere poner el foco en
algunos de los aspectos vinculados a la reproduccion asisti-
da, cada vez mds habitual en nuestra sociedad, pero aun muy
invisibilizada. Procesos que suelen esconder mucho sufri-
miento, fomentado por las falsas expectativas de éxito por
parte del mercado reproductivo y el desconocimiento sobre
la fertilidad y los mecanismos bioldgicos, pero también como
consecuencia del retraso en la maternidad, debido, entre
otros factores, a la precariedad y las transformaciones de las

perspectivas vitales. Un proceso que acostumbra a compar-
tirse y conocerse solo cuando las expectativas de maternidad
finalmente se cumplen.

Babyishorn, babyishere aborda la invisibilizacion de la vio-
lencia obstétrica (VO) a través de retratos después del parto
compartidos en linea, para explorar cudles son los posibles
mecanismos de representaciéon que contribuyen a exponer
este tipo de violencia.

La realidad de la violencia obstétrica, denunciada por nume-
rosas mujeres y colectivos y también por una parte del sector
sanitario, continda omnipresente con distinta intensidad y
gravedad en todos los paises del mundo. Este tipo de violencia
tan frecuente se sigue asumiendo y asimilando como parte
indisociable e intrinseca de la gestacion, el partoy el posparto
(también del aborto) y se ejerce sobre los cuerpos y los pro-
cesos reproductivos por parte del personal sanitario. Incluye
numerosos elementos, como el abuso fisico y psicoldgico, la
infantilizacion, la patologizacion o el exceso de medicaliza-
cidén (Giberna-Tricas, Boladeras, 2018). Una realidad de natu-
raleza interseccional, donde la condicidn social, de género y
sexual, la edad, la salud mental, el capacitismo o las tecnolo-
gias de reproduccidn asistida, son elementos que intervienen
y condicionan la posibilidad de sufrir violencia obstétrica y
que es necesario detectary exponer para eliminarla (Mena, 2024).

Asi, mds de un tercio de las mujeres han tenido percep-
cion de VO, mientras que son muchas mads las que la han
sufrido sin su conocimiento. En este sentido, Babyishorn,
babyishere busca la primera fotografia compartida después
del parto en las redes con la voluntad de hacer tangible la
ocultacién de este sufrimiento y de estas violencias evita-
bles que, estadisticamente, afectan como minimo a una
de las mujeres que se muestran en cdmara. Este retrato se
convierte en un ritual fotogréfico de paso en el que, detrds
de un patrén normativo de familia mediante el que los pro-
genitores miran sonrientes a camara mostrando al bebé
dentro del marco de la cama de la habitacion del hospital,
cualquier signo de sufrimiento vivido se niega y oculta por
el bien de la fotografia y con el objetivo de mostrar un parto
idealizado con final feliz. Una fotografia que, en el momen-
to de ser compartida, se convierte en un acto de pasar pa-
gina, de cierre, donde quien ha sido protagonista durante
los ultimos meses da paso al inicio de una nueva etapa en la
que el bebé estd en el centro, dejando atrds de un plumazo el
sufrimiento recién vivido y sin tiempo para denunciarlo sin
que arruine el momento mas esperado. Esta es otra realidad
de la violencia obstétrica: la falta de imagenes que hablen
y expongan de manera directa su realidad y la necesidad de
producirlas (Morcate, 2024).

Con las impresiones de gran formato, Babyishorn, babyishere
juega, por un lado, con el hecho estadistico y la elevada inci-
dencia de casos de VO que evoca el triptico. Y, por otro, mues-
tra la dificultad de hacer visible esta violencia, a través de la
trama que conforma las imdgenes y que pierde definicién a
corta distancia. Una obra en la que los retratos, conjugados
con un mensaje contradictorio y agresivo, se transforman
en un comentario directo sobre la realidad de la violencia
obstétrica.

Los efectos de la pandemia: un malestar que interroga la fragilidad del presente

Mireia Plans

Partiendo de los diarios personales, escritos desde la pande-
mia hasta la actualidad, se presentan dos piezas, Un aislamien-
to casi imposible (2024) y Paisaje después de la tormenta (2025),
que exploran el malestar intimo y colectivo de estos afios. En
primer lugar, un fotolibro recoge, en tres cuadernos, los textos
y las imdgenes creadas entre el confinamiento y las sucesivas
olas. Seguidamente, una instalacién fotogréfica articula el
proyecto como una narrativa expandida que desplaza el relato
del fotolibro hacia el espacio expositivo e interroga qué queda
de aquella experiencia. A través del collage, la fotografia y la
escritura, las piezas sefialan violencias sutiles y silenciosas, y
reflexionan sobre la fragilidad del presente.

La pieza Un aislamiento casi imposible (2024) es la maqueta
del fotolibro concebido a modo de diario personal durante el
periodo de la COVID-19. La obra reune collages, fragmentos de
prensa e imagenes documentales recopiladas a lo largo de los
meses de confinamientoy de las distintas olas de la pandemia,
y se estructura en tres volumenes que siguen un recorrido cro-
noldgico. Lejos de construir un relato lineal o explicativo, el
proyecto se despliega como un espacio de registro intimo atra-
vesado por un malestar compartido, donde la experiencia in-
dividual se entrelaza con una dimensidn colectiva persistente.

El aislamiento forzado vivido durante la pandemia puso en
evidencia ciertas desigualdades sociales ya existentes y genero
una sensacion de incertidumbre sostenida que afectd de ma-
nera desigual a los cuerpos, las relaciones y las formas de vida.
El tuit del poeta Enric Casasses (2020) «Desde que estamos
encerrados en casa se ha agudizado la sensacion de estar a la
intemperie» resuena como sintesis de una experiencia marca-
da por la pérdida de seguridad y proteccidn. En este contexto,
la creacion de estos collages aparecié como una necesidad casi
fisica, como una estrategia de registro y de procesamiento in-
timo de un malestar compartido. El fotolibro recoge momen-
tos conmovedores que marcaron aquel tiempo: el anonimato
frente a la muerte, la imposibilidad del acompafiamiento, la
confusién sobre lo que realmente estaba sucediendo y la di-
ficultad de construir esperanza en medio del dolor. Los tres
volumenes funcionan, asi, como un testimonio visual de un
pasado reciente y, al mismo tiempo, como un recordatorio de
la fragilidad que aun atraviesa el presente.

Mas alld de la reconfiguracion de los limites entre el &mbito
privadoyy el publico —acentuada por fendmenos contempora-
neos como la extimidad digital—, durante la pandemia esta
separacion se volvié porosa hasta convertirse en una frontera
casi inexistente. Aislados en casa, tuvimos que construir una
nueva intimidad publica mediada por la tecnologia, que am-
plid las interacciones, pero también reforzo el aislamiento a
través de la pantalla (Pié, 2024). Este desplazamiento intensi-
ficd la nocidn de extimidad y convirtié las cdmaras en disposi-
tivos de exhibicidn, vigilancia y control (Paglen, 2016), hecho
que ha alterado profundamente nuestra relacién con el mun-
doy con la mirada de los otros.

La intimidad y la privacidad no son espacios fijos ni natu-
rales, sino construcciones culturales y politicas, cuyos limites
varian segun el contexto histdrico (Hispano y Fontcuberta,
2020). En este marco, tal como sefiala el antropologo Manuel
Delgado, la sociedad contemporédnea ha tendido a sacralizar el

mundo interno, entendido como el lugar donde se preserva la
verdad personal, mientras desacredita la vida comunitaria y el
espacio publico, a menudo percibido como un territorio inhds-
pito (Olivares, 2000, p.23). La pandemia puso en crisis esta divi-
sion aparente entre interior y exterior, evidenciando hasta qué
punto los esquemas de dominacién y las violencias estructura-
les atraviesan también los espacios mds intimos. Esta fractura
ya habia sido anticipada por la comisaria Rosa Olivares (2000),
cuando reivindicaba el poder de la fotografia para confrontar la
intimidad con realidades a menudo dolorosas y restablecer el
vinculo entre lo individualy lo colectivo.

Es desde el contacto con la incertidumbre vivida en este
periodo, y en el intento de reconstruir una nueva normalidad,
cuando aparece Paisaje después de la tormenta (2025), una pieza
que desplaza el malestar heredado de la pandemia hacia el pre-
sente para explorar qué ha quedado de él. La obra se adentraen
un dolor sutil y persistente, que todavia se manifiesta en forma
de angustia difusa, cansancio emocional y confusion ante el
momento actual.

El proyecto, creado en el marco de la residencia artistica en
Roca Umbert, propone una version expandida y actualizada del
fotolibro Un aislamiento casi imposible, que se presenta en for-
mato de instalacion fotogréfica. A través de collages e imdgenes
personales, la obra resignifica los diarios intimos para hacer
visible un dolor individual y colectivo que ha quedado latente y,
amenudo, invisibilizado. Un dolor que ya no se presenta de ma-
nera explicita, pero que se infiltra en los gestos cotidianos, las
rutinas y las formas de habitar los espacios y de relacionarnos.
La narrativa visual de la instalacion se construye a partir de la
combinacion de paginas extraidas del fotolibro con otras inédi-
tas de los diarios personales, generando un relato fragmentario
que dialoga constantemente entre pasadoy presente.

Paisaje después de la tormenta indaga también en como la
violencia politica se traduce en formas de violencia sutiles y es-
tructurales que acaban filtrdndose en los cuerposy en los tejidos
mas intimos de lavida cotidiana (Petrus, 2019). Esta violencia no
siempre es visible ni espectacular, pero se manifiesta a través de
laansiedad persistente, la sensacion de desamparoy la dificultad
para proyectar futuros posibles. La intimidad aparece aqui como
un espacio desprotegido, constantemente interferido por la mi-
rada publica y por las exigencias de la exposicion permanente.

En este contexto, la obra se pregunta si todavia existe algun
reducto donde preservar la privacidad o si, por el contrario,
esta se ha convertido definitivamente en un espectdculo. La ne-
cesidad de ponerse en escenay de obtener validacion inmedia-
ta se convierte en una condicién de supervivencia simbdlica.

Ante esta crisis que parece no terminar, Paisaje después de la
tormenta no ofrece respuestas concluyentes. En lugar de ello,
plantea una serie de preguntas abiertas: ¢qué gestos minimos
pueden permitir una transformacién real? ¢Es posible salir
transformados de una experiencia colectiva de dolor, o el de-
seo de mejora no es mds que una ficcidn necesaria para soste-
ner el sinsentido del presente? Entre la fragilidad y la resisten-
cia, la obra propone un espacio de pausay de mirada, donde el
pasado reciente no se cierra, sino que continua interpelando
el presente y abriendo fisuras desde las que imaginar otras
formas de habitar el mundo.



Malestary presion estética en el ecosistema visual de Internet

Raquel Luaces

Feed ME to the Algorithm es una instalacion que consta de va-
rias piezas, siendo la principal un espacio virtual interactivo
desarrollado en Unity que sumerge al usuario en un bucle,
donde la sensacién de desorientacién se intensifica con el
paso de los segundos en pantalla. En un entorno en primera
persona, el jugador camina por un espacio que parece ofre-
cer la posibilidad de avanzar, pero en realidad lo atrapa, ex-
pulsandolo, moviéndolo y desorientdndolo cada vez mas. El
espacio virtual se transforma en una experiencia cargada de
estimulos visuales y sonoros, construyendo una atmdsfera de
saturacidn, a través de una invasidon de imdgenes y videos que
abordan la representacion de la mujer en las redes sociales
y las expectativas de belleza y «cuidado personal» que se les
presentan. Imdgenes de mujeres extraidas de Pinterest, vi-
deos con discursos sobre feminidad, memes irénicos sobre
la clean girl (Browning, 2024), una estética minimalista que
idealiza habitos «saludables» y una feminidad discreta, y au-
dios de TikTok se van acumulando en capas superpuestas,
generando una sensacion de sobrecarga y opresion.

La obra funciona como una critica a la presion social que
recae sobre las mujeres jévenes y adolescentes en Internet y
sus efectos en la salud mental. Lo que en un principio se pre-
senta como contenido inspirador y aparentemente inofensi-
Vo, pronto se revela como una construccion inalcanzable que
exige un esfuerzo constante para mantenerse dentro de los li-
mites de la estéticay laidentidad impuestas. En lugar de ofre-
cer una narrativa tradicional con un desenlace claro, la obra
empuja al usuario a experimentar directamente la repeticion
y el agotamiento que genera la busqueda de una validacion
externa que nunca es suficiente, a través de una especie de
algoritmo hiperacelerado.

La instalacién fisica recrea un escenario de habitacién
clean girl, alavez que transmite la idea de bed rotting, préctica
de pasar largas horas en la cama sin producir ni socializar,
ligada tanto al «autocuidado» irénico como al agotamiento
emocional. La interaccion con el espacio virtual ocurre desde
un portdtil mientras el cuerpo yace en la cama en una pos-
tura incdmoda, rodeado de objetos acumulados de consumo
rapido y belleza artificial. La escena evoca la experiencia de
hacer scroll durante horas en TikTok o navegar sin sentido
por redes sociales, en la inercia que impone el algoritmo, que
atrapa y paraliza a la vez. Alrededor, los objetos recomenda-
dos por influencers para un dia de calma y bienestar, dispo-
nibles en tiendas como Shein o Temu, de consumo rapido
y barato: extrafias madscaras con luz, artilugios de todo tipo
para despertarse perfectamente peinada, cojines y tazas de
Hello Kitty, luces creadas solo para hacerse buenas selfies...,
componiendo un cuadro de comodidad artificial.

En los ultimos afos, el ecosistema visual de Internet se ha
visto atravesado por una aceleracion cada vez mas extrema en
la produccion y circulacion de imédgenes. La expansion de la
inteligencia artificial generativa, sumada a las 16gicas algorit-
micas de las plataformas, ha dado lugar a un flujo constante
de imdgenes absurdas y de consumo casi instantdneo, dise-
fiadas para funcionar a gran velocidad y desaparecer con la
misma rapidez. Un ejemplo paradigmatico de este fendme-
no es el llamado Italian Brainrot: memes creados con IA que

presentan personajes caricaturescos y sin anclaje narrativo
alguno, cuya unica finalidad parece ser la repeticidn, la satu-
racidn y el estimulo inmediato. Estas imdgenes, que nacen
como contenido viral, han llegado incluso a materializarse en
productos comerciales como figuras, juguetes y cartas colec-
cionables, evidenciando hasta qué punto la aceleracién vir-
tual puede convertirse en mercancia sin necesidad de pasar
por procesos de elaboracién simbdlica mds complejos.

Frente a esta 1dgica de sobreproduccidn y desgaste visual,
las Esteticas de Internet (Berghman y Giolo, 2023) pueden en-
tenderse como una forma de resistencia o, al menos, como
un freno parcial a dicha aceleraciéon. Muchas de estas esté-
ticas recuperan imagenes deliberadamente «feas», de baja
resolucion, pixeladas, mal recortadas o construidas a partir
del collage y la reutilizacion de materiales preexistentes, re-
tomando una forma de postfotografia (Fontcuberta, 2016)
de plataformas. Ademads, algunas de las categorias han fun-
cionado como lenguajes visuales capaces de articular ex-
periencias de duelo, trauma y malestar colectivo. Estéticas
como el weirdcore, el doomerwave o el traumacore recurren a
imdgenes distorsionadas, resoluciones bajas y combinacio-
nes inquietantes para representar el dolor, alejandose de na-
rrativas claras o consoladoras y apostando por la incomodi-
dad como forma de reconocimiento afectivoy como manera
de expresar la percepcion de un futuro perdido o cancelado
(Fisher, 2014). Por su parte, los espacios liminales reivindican
lo inquietante a través de lo familiar, transformando lugares
cotidianos vacios en escenarios cargados de extrafieza, que
han movilizado comunidades con mds de un millén de usua-
rios. Su ambigiiedad ha permitido, ademas, la aparicion de
multiples estéticas derivadas (Luaces, 2025), consoliddando-
los como uno de los marcos visuales mas fértiles del imagi-
nario digital reciente.

Sin embargo, en la interseccién entre la aceleracion visual
y las Estéticas de Internet emergen fendmenos particular-
mente ambiguos y problemdticos. Bajo la misma etiqueta
proliferan imaginarios como el de la clean girl, asi como dis-
cursos visuales y tendencias asociadas a la figura de la trad
wife (Proctor, 2022), que idealizan a la mujer como ama de
casa tradicional, centrada en lo doméstico, lo normativo y los
roles de género conservadores. Estas propuestas construyen
universos extremadamente pulidos, luminosos y aparen-
temente inofensivos. Mediante imagenes cuidadosamente
blanqueadas para resultar atractivas, dulces y cute, se gene-
ran a menudo dispositivos de normalizacion que ocultan
dindmicas de control, exclusion y violencia. En estos casos,
la imagen funciona como una capa visual que embellece
y despolitiza imaginarios profundamente conservadores.
Feed ME to the Algorithm pone en friccion ambos lenguajes:
toma el universo clean girl y lo inserta en un recorrido virtual
de pasillos liminales, donde convive con imagenes weirdcore
y materiales visuales que hablan de hastio, malestar y salud
mental. A través de esa confrontacidn, la obra hace explicito
lo que suele quedar oculto en las comunidades clean girl: el
cansancio, la presion y la precariedad que subyacen en esas
promesas de calmay belleza, evidenciando cémo lo adorable
puede volverse profundamente inquietante.

Cuando los nombres llegan tarde: mujeres, altas capacidadesy subversion del borrado simbolico

Rebeca Pardo

A contrahilo es una serie de seis retratos de mujeres con altas
capacidades identificadas en la edad adulta, entre las que me
encuentro. La obra explora las limitaciones de la fotografia
para representar experiencias vinculadas a algo tan invisible
como la mente. En este caso, los perfiles remiten a procesos
de identificacion propios de la cultura visual —como la an-
tropometria, la fotografia antropoldgica del siglo x1x y la
fotografia de las fichas policiales—, incapaces de recoger to-
das estas vivencias, que deben ser incorporadas en forma de
abrasion, bordadoy exposicidn al contraluz para visibilizar lo
que habitualmente no se nombra.

Son varios los estudios que han mostrado en los ultimos
afios que el borrado simbdlico del talento femenino comienza
antes incluso que cualquier proceso de reconocimiento formal.
Bian, Leslie y Cimpian (2017) demuestran que, a los seis afios,
muchas nifias dejan ya de asociar la inteligencia excepcional
con su propio género, interiorizando un imaginario que vin-
cula la brillantez con lo masculino y favorece la autoexclusion
temprana del concepto de la inteligencia. Este desplazamien-
to se refuerza mediante sistemas de legitimacion que siguen
contribuyendo a una infrarrepresentacién femenina, aunque
no existan diferencias cognitivas reales entre sexos (Petersen,
2013). El resultado es estadistico y experiencial: afios de des-
ajuste, duda y desgaste vividos sin lenguaje para nombrarse
tienen un impacto profundo en nuestras vidas. En este con-
texto, A contrahilo aborda el tema no como un acontecimiento
puntual, sino como una experiencia acumulativa producida
por la falta de autorreconocimiento y de legitimacion externa.

Cada retrato, transferido sobre tela, desgastado y bordado,
se expone por su reverso. No vemos la parte pulida del cosido
ni el rostro con claridad, sino los nudos, las grietas, las costuras
y los hilos tensados que normalmente se ocultan. El reversoy
el desgaste en los rostros que intuimos al otro lado no remi-
ten a una identidad fallida, sino a los efectos de un proceso
prolongado de invisibilizacién. Por este motivo, las obras se
presentan en bastidores y las telas estdan cortadas de forma
imperfecta, permaneciendo intencionadamente inacabadas,
sin refuerzos que aseguren su contorno.

Estas decisiones formales, junto a una retroiluminacion
que nos sitia ante una puesta en escena intima, desplazan
la atencion del resultado al proceso. Siguiendo la tradicién
de comunicar a través del bordado aquello que importa,
cada pieza intenta representar de forma simbdlica un pensa-
miento no lineal, arborescente y complejo que desborda los
Iimites del bastidor. Roca Umbert, antigua fabrica textil, es el
marco perfecto para una obra que recoge el legado de un arte
tradicionalmente femenino para representar la experiencia
del masking o enmascaramiento y el sufrimiento por no en-
cajar, en mujeres cuya forma de procesar el mundo ha sido
percibida, con frecuencia, como exceso o desajuste.

La complejidad del reverso del bordado ha sido potenciada
intencionalmentey es lo primero que ve quien observa los re-
tratos. De este modo, una maraiia de hilos se interpone para
simbolizar el extrafiamiento social y la dificultad de estos per-
files para encajar en estructuras que premian lo normativo.
Pensar de otro modo no siempre es una ventaja, sino que
puede convertirse en una fuente de fricciény silenciamiento.

La representacion de las conexiones mentales diferentes par-
te de las ilustraciones sobre el mapeo de los mecanismos cog-
nitivos del cerebro creativo de Beaty, Seli y Schacter (2019).
Para materializar el impacto vital, los retratos han sido da-
fiados deliberadamente con esparto o acetona, elementos
relacionados con roles tradicionales de género —como la
limpieza o los rituales de belleza— que han alejado a tantas
mujeres del aprovechamiento de sus capacidades y talentos
intelectuales.

El desgaste de la tela y los hilos rotos representan los afios
vividos sin poder nombrar la diferencia intuida. El sufrimiento
no es individual, sino estructural: proviene de la negacion
sistemdtica de la diferencia. El bordado se convierte aqui —
siguiendo a Rozsika Parker (2019)— en un acto subversivo y
politico. Bordar no es decorar; es visibilizar, sostener tiempo,
atencion y memoria. Es una préctica de resistencia frente a la
exigencia de productividad constante y una forma de home-
naje a las mujeres cuya vida intelectual ha sido minimizada.

Cada retrato incorpora una etiqueta que indica el nombre
y la edad de identificacién. En mi autorretrato se incluye
también la dislexia, detectada igualmente siendo adulta.
Esto completa un perfil de doble excepcionalidad, que se da
cuando las altas capacidades conviven con una neurodiver-
gencia o una discapacidad que suele enmascararlas y com-
plicar ain m4s la experiencia. Aunque las etiquetas no nos
definen, poner nombre a lo que ocurre resulta imprescin-
dible para ordenar la experiencia y dejar de interpretarnos
€Omo un error.

Para Goffman (2006), el estigma es la situacion del indivi-
duo inhabilitado para una plena aceptacion social, y aparece
en lo que denomina contactos mixtos entre quienes se con-
sideran «normales» y aquellos a los que se estigmatiza. Qui-
zas, por ello, formar parte de grupos que comparten lo que
habitualmente nos diferencia puede dar inicio a procesos
significativos de reconocimiento y pertenencia. En este caso,
todas las retratadas forman parte de Mensa —asociacion in-
ternacional de personas con alto cociente intelectual— en
Catalufiay comparten la experiencia de haber sido identificadas
siendo adultas.

En Espafia, en el curso 2023-2024, a pesar de que no hay
evidencias bioldgicas que justifiquen esta desproporcidn, las
mujeres representaron solo un 35 % de los estudiantes iden-
tificados con altas capacidades (Ministerio de Educacion,
Formacion Profesional y Deportes, s. f.). Este desequilibrio se
consolida en la madurez, cuando muchas mujeres llegan a la
identificacién tarde, a menudo tras la deteccidn en sus hijos
o araiz de problemas laborales o personales.

Este reconocimiento tardio conlleva un alto coste emocional.
Disimular las diferencias —el masking— genera un desgaste
sostenido que afecta a la salud mental, la autoestima y la
autopercepcion, contribuyendo al sindrome de la impostora.

A contrahilo no ofrece respuestas cerradas. Plantea pregun-
tas sobre los cuerpos y las mentes que quedan fuera de los
sistemas de identificacién habituales. Al situar los retratos
del revés, la obra invita a mirar de otro modo: a reconocer que
aquello vivido como defecto puede ser una forma legitima,
aunque incémoda, de estar en el mundo.



Montse Morcate

Raquel Luaces

Artista, investigadora y profesora agregada del Departamento de Artes Visuales y Disefio de la Facultad de
Bellas Artes de la Universidad de Barcelona. Su obra de creacion e investigacion parte del estudio de la repre-
sentacion visual de la muerte, la enfermedad y el duelo, y atraviesa diversas disciplinas como la fotografia, la
antropologia visual, el arte contemporaneo, las humanidades digitales, las humanidades médicas o el fotope-
riodismo, abordando dmbitos como la memoria, la memoria histdrica, la identidad, el dolor y el sufrimiento, la
preservacion y las colecciones cientificas, entre otros.

Ha sido investigadora en numerosos proyectos de investigacion. Actualmente lidera el proyecto «Repre-
sentaciones contemporaneas del duelo y el dolor: visibilizacién, agencia y transformacién social a través de la
imagen» (Proyectos de Generacién de Conocimiento 2022, Ministerio de Ciencia e Innovacién, 2023-2025) y,
recientemente, el proyecto de investigacion en creacién «Dolidas: exploraciones visuales del sufrimiento entre
la practica artistica y la salud mental» (2023-2024, UB).

Formada en Bellas Artes en la Universidad de Barcelona, en la Massachusetts School of Art y el MIT (Estados
Unidos) y en la Nottingham Trent University (Reino Unido), entre otros, en los Ultimos afios ha realizado diversas
estancias de investigacién posdoctoral, como en el Anthropology Department de Columbia University (Nueva
York), en el Morbid Anatomy Museum (Nueva York), en el Departamento de Historia de la Ciencia del CSIC
(Madrid) y en el CED MACBA (Barcelona). Paralelamente a su trayectoria docente, académica y de creacién,
desarrolla una amplia experiencia profesional vinculada a la fotografia mediante la organizacién de actividades,
formacidn, exposiciones, jornadas, encargos y publicaciones.

Montse Morcate desarrolla su propio trabajo de creacién con propuestas multidisciplinares y de caracter
proyectual, con el medio fotografico en el centro pero que incluyen, entre otros, el video o la instalacién, y lo
concibe como parte de su investigacién académica. Ha presentado y expuesto su trabajo a nivel nacional e
internacional, en los Estados Unidos, Puerto Rico, Colombia, México y el Reino Unido. Con la residencia en el
Espai d’Arts de Roca Umbert ha desarrollado parte de su proyecto «Matriz en Llamas: Narrativas invisibles de
duelo, sufrimiento y violencia».

Mireia Plans

Artista e investigadora. Estudi6 el grado en Bellas Artes (2019) y el grado en Disefio (2021) en la Universidad
de Barcelona, donde también cursé el master en Produccién e Investigacion Artistica (2021), contando con
una beca de colaboracién mediante el «Programa Master+UB de captacién de estudiantes para cursar un
master universitario e incentivar vocaciones cientificas en el seno de un grupo de investigacién». Actual-
mente realiza su doctorado con dedicacién completa gracias a un contrato FPI concedido desde 2024 en el
proyecto «Representaciones contemporaneas del duelo y el dolor: Visibilizacién, agencia y transformacién
social a través de la imagen» (Proyectos de Generacién de Conocimiento 2022, Ministerio de Ciencia, Inno-
vacién y Universidades, IP: Montse Morcate Casera, PID2022-1371760A-100). En el marco de este contrato
ha realizado una estancia nacional de tres meses en el Centro de Inteligencia Artificial de la Universidad
de Oviedo (2024) y una estancia internacional de tres meses en el Institute of Network Cultures de la Ams-
terdam University of Applied Sciences (2025). Forma parte de la residencia artistica con el titulo «Matriu en
Flames: Narratives invisibles de dol, patiment i violencia» (2025-2026) en Roca Umbert Fabrica de les Arts.

Sus intereses se articulan en torno a las Estéticas de Internet y las comunidades en linea, especialmente
en su relacién con el duelo, la tristeza y la nostalgia. Su préactica artistica se centra en la imagen, abordada
desde la postfotografia, el uso de herramientas de inteligencia artificial y el desarrollo de videojuegos experi-
mentales, formalizando la mayoria de sus proyectos en el &mbito de la instalacién.

Rebeca Pardo

Artista visual licenciada en Bellas Artes por la Universidad de Barcelona y graduada en Fotografia por el Insti-
tut d'Estudis Fotografics de Catalunya. Su practica se sitda en la interseccién entre la creacidn artistica, la do-
cenciay la mediacién cultural, con un interés sostenido en los procesos colectivos y en la fotografia entendida
como herramienta de investigacion, expresién y transformacién personal.

Trabaja como fotégrafa freelance y docente, especializada en la creacién y el acompafiamiento de procesos
artisticos que incorporan la imagen fotogréfica como dispositivo critico y pedagdgico. Desarrolla una activi-
dad docente continuada en diversos contextos académicos y es profesora en la Facultad de Bellas Artes de
la Universidad de Barcelona, en el grado en Animacién y Arte Digital del Centre de la Imatge i la Tecnologia
Multimédia (UPC), en el master en Mediacién Artistica (UB), en el posgrado en Pedagogia Visual y Terapéutica
de la Imagen (Instituto 8-UB) y en el posgrado en Cuerpo y Arte (ALAS Artes en Movimiento).

Desde el afio 2004 colabora con la Fundacién Photographic Social Vision, donde codirige y facilita proyec-
tos de fotografia participativa dirigidos a personas que viven situaciones de vulnerabilidad social. Entre ellos
destaca el proyecto Material sensible (2017-2025), orientado al acompafamiento de personas que han vivido
abusos sexuales durante la infancia. Desde el drea de Accién Social y Educacién Visual de la fundacién, ha
coordinado exposiciones y talleres de educacion visual en colaboracién con instituciones culturales y festiva-
les nacionales e internacionales como World Press Photo, Arts Santa Monica, DocField Barcelona o el Perugia
Social Photo Fest.

Su trabajo fotogréfico personal se ha presentado en exposiciones individuales y colectivas en espacios como
la Cidade da Cultura de Santiago de Compostela, la Bienal de Arquitectura de Venecia, el Colegio de Arquitectos
de Gerona o la galeria Valid Foto de Barcelona. Actualmente estd finalizando el doctorado en Estudios Avanza-
dos en Producciones Artisticas en la Universidad de Barcelona, con una investigacién centrada en el arte y la
creacion fotogréfica individual y colectiva.

Artista, profesora e investigadora, con experiencia como fotoperiodista. Su obra se ha expuesto en Espafa,
Italia y el Reino Unido. Actualmente es profesora titular en la Universidad Internacional de La Rioja (UNIR)
y consejera del Consejo de la Informacién de Cataluia.

Forma parte de la residencia de creacién «Matriz en Llamas: Narrativas invisibles de duelo, sufrimiento
y violencia» (2025-2026) en Roca Umbert Fabrica de les Arts y del proyecto de investigacién «Represen-
taciones contemporédneas del duelo y el dolor: visibilizacién, agencia y transformacién social a través de la
imagen» (2023-2026).

Su préctica artistica e investigadora se centra en las narrativas (especialmente autorreferenciales), la
representacion visual del dolor, la diversidad y los procesos de estigmatizacion. Focalizada desde 2012 en
la enfermedad, la muerte y el duelo, tras la identificacién de su doble excepcionalidad (altas capacidades y
dislexia) en 2023 incluye en su trabajo otras experiencias vinculadas a la salud, la identidad y el sufrimiento
como las neurodivergencias.

En la creacidn, le interesan los procesos hibridos que integran laimagen en formatos vinculados a lo tactil,
intimo y cotidiano, incorporando la escritura como contrapunto al relato visual para expandir la narrativa.
Habitualmente trabaja con materializaciones que elabora de forma artesanal mediante técnicas de fotografia,
encuadernacién y costura, como libros de artista, libros objeto y fotografia bordada.

Es doctora en Bellas Artes, master en Antropologia (Universitat de Barcelona) y licenciada en Comunicacién
Audiovisual (Universidad de Navarra). Ha hecho estancias de investigacién en la Institucién Mila i Fontanals
y el Instituto de Historia (CSIC), el Centro de Estudios y Documentacién del MACBA vy las universidades de
Harvard y Brighton.

Es autora del blog En la retaguardia (Premio Ariel Jévenes Blogueros de Ensayo, 2012), coeditora de
La imagen desvelada (Sans Soleil, 2019, 2024), y fue finalista del | Concurso Internacional de Libro de Artista
en Homenaje a Joan Brossa (2016).



TRANSLATIONS

What is not named: Sustaining the process

Raquel Morcillo, manager of Visual Arts at Roca Umbert

Fabrica de les Arts

Every exhibition is the visible result of a process that largely
remains off-screen for the public. It is also one possible framing
among many - an inevitably fragmentary frame of something
that overflows in its complexity and intensity, that is, the crea-
tive process. This exhibition reflects a continuous research ef-
fort that is reformulated constantly through openness, doubt
and discussion. As a centre for creation, it is associated with
the artist residencies that Roca Umbert hosts and supports
- not without difficulties. These processes, as fragile as they
are necessary, prioritize both the time and the material con-
ditions required to practice, experiment and form links with
the artistic community and the cultural sector.

It was during their long-term residency in 2025 that artists
Montse Morcate, Mireia Plans, Rebeca Pardo and Raquel Luaces
further developed a line of work focused on the visual nar-
ratives of suffering and pain, especially that which remains
submerged or directly silenced by every day and systemic vi-
olence.

After twelve months of work, these research projects have
taken shape in the exhibition hall, where they are presented
to the public through the show What is not named: Between ex-
pectations and suffering. The work also has an impact beyond
the exhibition hall’s walls through co-creation with associa-
tions, connections with professionals related to the exhibi-
tion’s research lines, and the mediation process carried out
in collaboration with the Equality Service of Granollers City
Council, among other activities of the public programme.

However, What is not named is not conceived as an endpoint,
but as a point within the process from which to share some of
the results generated during the residency, with their limits
and open questions. It is, therefore, a space of possibility for
collective reflection on the limits of the image and of narrative.
It continues to prompt us to reflect on how we represent and
speak of what is invisibilized.

What is not named: Between expectations and suffering

Nerea Campo

The works that make up the exhibition What is not named:
Between expectations and suffering stem from a shared focus
on what usually remains out of frame: small yet significant
gestures, seemingly innocuous images, experiences rooted in
the private sphere or data that is apparently insignificant but
holds a great deal of meaning. As in life, these works are not
so much what they are as what they reveal: they bring to the
surface what remains hidden and, at the same time, conceal
their own appearance through their very proximity.

Far from seeking a conclusive image or a closed narrative,
the practices of Montse Morcate, Mireia Plans, Raquel Luaces
and Rebeca Pardo act as devices for making visible a form of
suffering that often remains silenced, normalized or rendered
invisible. With an intimate gesture and honest formalization,
the works invite us to look beyond the first glance, through
the reverse side, nuance and transparency, from a slower and
more attentive space of interpretation.

In this sense, What is not named allows us to identify some
of the mechanisms that enable suffering to become chronic,
privatized or translated into individual guilt. An exhibition
is, among many other things, a space of potential, as it raises
questions that rarely surface in everyday conversation. The
works of Luaces, Pardo, Morcate and Plans open a space
for dialogue and create the conditions so that what has not
been said or could not be said can to begin to be recognized,
articulated and collectively sustained.

In Against the Grain, Rebeca Pardo works with embroidery — a
practice historically associated with the domestic and feminized
sphere — as a critical artefact. Far from ornament, thread
becomes a tool for embodied and reparative thought. Embroidery
involves time, repetition and attention; it requires performing
a gesture that is not productive in capitalist terms but is deeply
meaningful in affective terms. Embroidering is also a subversive
gesture: occupying a place that the canon of fine arts has deemed
minor, a disparaged feminine tradition. In line with Rozsika
Parker’s feminist reading, Pardo delves into a genealogy that
vindicates embroidery as an artistic and political language, as a
form of presence and one’s own voice with full artistic legitimacy.

The work begins with six portraits of women with high
intellectual abilities identified in adulthood, all linked to
Mensa, an international association of people with a high IQ.
These portraits, created using image transfer techniques, are
displayed from the reverse side and deliberately damaged. By
showing the back of the works, the artist reveals knots, seams
and threads that are usually hidden, thus undermining an
apparently positive identification.

The materials that Pardo uses to erode the portraits belong
to a feminine imaginary shaped by sexism: acetone for
removing nail polish and aluminium scouring pads, products
associated with household cleaning and body enhancement.
These elements are reappropriated to highlight the stigma,
displacement and emotional cost of gender bias in the
identification of high abilities. What once served to erase,
correct or clean becomes here a tool to make damage visible.

The threads overflow the frames and evoke arboreal,
non-linear thinking, which is characteristic of many
people with high abilities: a complexity that often leads
to social estrangement. Late identification entails years
of misalignment, masking and persistent difficulty in
being named, fuelled by a structural gender bias. The artist
includes herself in one of the portraits, making visible her
twice-exceptional profile (2e) — dyslexia and high abilities —
an additional condition that further complicates recognition.

The presence of a physical label on the work, giving the
name, identification and age of the portrayed woman, does
not reflect a classificatory intention, but a political demand:
to be named. Naming what has been systematically silenced
to claim a space of recognition for women with high abilities
in all their singularity.

In 1991, in the text Cultural Feminism versus Poststructuralism,
feminist theorist Linda Alcoff notes that whether “essentially
affectionate and benevolent (in the Kantian sense) or immoral
and irrational (in the Schopenhauerian sense) [...], woman
is always an Object: a set of attributes that can be predicted
and controlled.” Predict and control: this is just how the algo-
rithms of today’s internet operate.

The successive waves of feminism have coexisted with
the expansion of social networks — now known as content
*platforms — in a context that has fostered new forms of
re-objectification of the female subject. In this digital ecosys-
tem, ambiguous figures emerge that, through gestures that
appear countercultural and empowering, reinforce and circu-
late certain gender essences. Examples include imaginaries
like the bimbo or trends such as solo soy una chica (I'm just a
girl), which oscillate between the affirmation of agency and
the reproduction of predictable and governable roles.

It is within this context that Raquel Luaces has constructed
Feed ME to the Algorithm, an installation combining an
interactive virtual environment with a scenography that
materializes the idea of a room of one’s own. What for Woolf
was conceived as a space of emancipation and autonomy
becomes here a realm colonized by the algorithm: a place of
self-imposition and control.

Mirrors and cheap beauty gadgets — ultraviolet light
masks, facial massage tools such as the gua sha (a jade
simulacrum often made of plastic), or glass jars for detox
infusions — create a stage of apparent comfort. Each object is
accompanied by a label indicating its commercial name and
the number of sales on low-cost platforms such as AliExpress,
Temu or Shein. This information, seemingly descriptive,
reveals the functioning of a perverse system that turns the
body into a project of optimization.

Through a first-person videogame developed in Unity,
the user becomes trapped in a disorienting, saturating
loop. The path leads nowhere: Pinterest images, TikTok
videos and discourses of commodified self-care accumulate
without hierarchy. Discourses and voices overlap—beauty,
the gym, relationships, advice, with overlapping music



tracks—until they create a suffocating soundscape. The
experience reproduces the logic of infinite scroll, an
accelerated temporality that promises well-being while
producing exhaustion. The videogame ironically leads us
into labyrinthine rooms, corridors and liminal spaces that,
like a matryoshka — a room within a room, a meta-room —
intensify the sense of enclosure and anxiety.

The clean girl aesthetic functions as a mask for a reality
of sadness and isolation: that of bed rotting, the practice of
staying in bed for hours in a state of productive apathy fuelled
by platform capitalism. In this sense, the room of one’s own
becomes a space of confinement and desire capture, where
the subject is both consumer and product.

The intimate diary has historicallybeenregarded asaminor
literary genre, not so much because of its formal possibilities
but because of the type of subject traditionally associated
with it. Linked to the private and emotional sphere, it has
been connected to feminine experience and displaced from
the dominant literary canon, which has privileged heroic
genres (the epic and the modern epic, the novel).

Born of confession, the diary emerges — as Maria
Zambrano points out — in moments of confusion, which
are not only individual but also historical. Writing a diary
implies suspending immediate reality and at the same time
searching for something to sustain us. This double gesture
structures the work of Mireia Plans.

In An Almost Impossible Isolation, Plans uses the diary as
a tool for understanding during the Covid-19 pandemic.
Through press clippings and personal materials, she
constructs an intimate voice tracing the imprint of the
latent anxiety of confined bodies and questioning the failed
expectation of collective learning. The work brings together
reflections, photographs and newspaper fragments —placing
a public voice in tension with a private one — alongside a
label: that of an emergency admission, striking the visitor
with the material memory of emotional and healthcare
collapse.

Landscape After the Storm unfolds beyond confinement
and integrates new materials that give shape to the latent
discomfort of the post-pandemic period up to the present,
which is already incorporated into the body as an invisible
mould. The creases marked on the paper offer a materiality
that evokes enclosure and the limits of time lived within four
walls. With its mountains and valleys, this paper landscape
becomes the collectivization of individual pain that is also the
individualization of collective pain.

In LV.F., Montse Morcate addresses the invisibilization
of suffering and grief linked to infertility and assisted
reproduction, an environment where expectation, commerce
and silence intersect. Drawing from the fragile, round
and absolute image of the embryo, the work connects the
coldness of clinical language and, with it, the way women
are treated when they turn to fertility clinics, with the pain of
shared experiences.

The light boxes holding these fictional embryos, created
from soap, recall the medical boxes used to view X-rays. We
witness, without a white coat, an implicit judgment about
the “validity” of the maternal body to carry that embryo to
term. Morcate researches and reappropriates clinic labelling
systems used to categorize embryos. Information such as
embryo type or technical status functions as a mirror image
of clinical assessments. In the space where one might expect
“viable embryo”, the artist inserts narratives collected from

online forums where women share their suffering. Phrases
such as “I want to know when to stop” reveal the obsessive
persistence and deep mental health imprint left by these
processes.

Among references to frozen, vitrified or fresh embryos,
another idea emerges: the race against time. The struggle
against biology to become a mother in a world that first
demands job stability, education and social fulfilment
resonates with the race against the clock present in Luaces’
work on bodily and aesthetic obsession.

In Babyisborn, babyishere, Morcate surgically dissects
the apparent sharpness of images shared on Instagram. In
this triptych of first postpartum photographs, behind the
hashtags lies the weight of data: one in three women is aware
of having experienced obstetric violence. In this ritual of
official presentation, episiotomies, the Kristeller manoeuvre,
induction with synthetic oxytocin, repeated vaginal
examinations, silence about procedures, minimization
of pain, violations of intimacy and the invalidation of the
mother’s needs are erased. All of this remains concealed
behind the image of a smiling, white, heterosexual family.

The visual device used in the work, which requires distance
and hinders immediate access, intensifies this play between
seeing and not seeing, characteristic of a society governed by
appearances. This tension between the visible and the hidden
mirrors the very logic of obstetric violence: real and frequent,
yet disavowed, diluted or denied in public discourse.

From the theory of speech acts, a performative practice
is one that produces what it names. The aspiration of What
is not named is precisely to invert this mechanism: that the
act of naming does not produce, but rather deactivate. That
naming the forms of suffering and the expectations that
generate them may help displace silence, support discomfort
and open the possibility of a shared transformation.

Introduction

Montse Morcate, Mireia Plans, Raquel Luaces i Rebeca Pardo

What is not named.: Between expectations and suffering brings to
light normalized forms of pain and violence, unacknowledged
processes of grief and other types of distress that, despite be-
ing widespread, often remain invisible. Artistic creation is
understood here as a space from which to point to these experi-
ences and to open up forms of shared recognition and agency.

The exhibition presents part of the art-based research
developed during a one-year residency at the Espai d’Arts of
Roca Umbert Fabrica de les Arts, and is linked to the research
project Representaciones contempordneas del duelo y el dolor:
visibilizacion, agencia y transformacion social a través de la
imagen (Contemporary representations of grief and pain:
Visibility, agency and social transformation through the image;
funded by the Spanish Ministry of Science, Innovation and
Universities and the European Regional Development Fund
- ERDF).

This line of work connects with a broader, long-term tra-
jectory articulated through research and creative projects,
initially driven by a desire to reflect on images that address
sensitive subjects such as illness, death, grief and suffering.
Historically, such photographs have been through periods of
acceptance or rejection, depending on prevailing attitudes
towards life and death. In many cases, they have also contributed
to the stigmatization and reinforcement of stereotypes sur-
rounding certain illnesses and groups in situations of vulner-
ability (Morcate, Pardo, 2019).

The research has been expanded into other contexts in re-
sponse to the impact of visual narratives in this field and their
potential to make experiences visible, counter stigmatization
and offer more complex accounts that may serve as points of
reference for those affected, as well as the recognition that this
remains an underexplored field with significant social poten-
tial. As a result, the focus extends beyond death and illness
to address other visual culture issues related to health, such
as specific medical conditions, mental health (Pardo, 2017),
gynaecology and obstetrics (Morcate, 2024), social pressure
on the body, neurodivergence and the effects of a pandem-
ic (Morcate, Pardo, 2022; Pardo, Morcate, 2022; Plans, 2024),
among others.

The research highlights the relevance of images and
photographic practices in a context in which visual culture
plays a fundamental role in social communication. In this
sense, increasing the visibility of aspects related to health
and the lived experiences of individuals and communities is
a significant tool for social agency. Images have the capacity
to transform perceptions, denounce violence or situations of
abuse, and contribute to the construction of more plural and
participatory narratives that incorporate the perspectives and
experiences of those affected.

The interdisciplinary and cross-cutting nature of the image
allows this awareness and action to expand across fields. These
include photojournalism, medical imaging, visual practices
shared by individuals and communities through social media,
and the work of artists through creative and mediation practices.

The conceptual and creative framework of the exhibition is
articulated from this commitment to art-based research with
a social impact. Through the works that are presented, the
exhibition seeks to identify visual forms capable of naming
and debating forms of violence and suffering shaped by gen-
dered conditions that are so prevalent that they have become
naturalized and assimilated.

Within this context of shared research and creation, the
work of the four artists participating in the exhibition takes
shape: Montse Morcate, Mireia Plans, Raquel Luaces and
Rebeca Pardo. Allo que no s’anomena: entre les expectatives
i el patiment (What is not named: Between expectations
and suffering) also - perhaps above all - emerges from the
encounter between diverse practices and perspectives,
brought together by a shared concern with expectations,
suffering and care, and the ways in which these are
experienced, represented or silenced when they inhabit our
bodies and minds.

The residency at Roca Umbert, under the title Matriu
en Flames: Narratives invisibles de dol, patiment i violencia
(Matrix in flames: Invisible narratives of grief, suffering and
violence), provided a space for reflection, creation and
encounter that enabled in-depth, situated working processes,
often shaped by personal experience. Far from a distant or
merely descriptive approach, the works presented in this
exhibition stem from personal engagement with the issues
they address, understanding artistic practice as a form of
embodied research and as a place from which to think and
create individually and collectively.

Acrosslanguages and formats - installation, photography,
embroidery, photobook, expanded narrative or video game -
the proposals share a common focus on what usually remains
outside dominant narratives: normalized experiences of
pain and violence, unacknowledged processes of grief, or
forms of suffering that are often concealed beneath social
expectations of adaptation, resignation, masking and
silence.

The collective nature of the work has made it possible to
establish relations between these narratives, not to unify
them, but to generate a space of dialogue in which formal,
conceptual and substantive differences are maintained and
made visible. In this sense, the exhibition does not propose
a single reading, nor does it seek to impose one name
on everything that is not named. Instead, it presents a
polyphonic constellation of voices that, in speaking about
suffering, intertwine and put pressure on one another,
connect or withdraw into intimacy, revealing the complexity
and diversity of the processes they address.

Finally, Allo que no s’anomena considers that artistic
creationisnotonlyrepresentation, butalsoatool forvisibility,
agency and care. It can open spaces for recognition, support
and collective engagement in the face of forms of suffering
that, despite being structural, are still scarcely heard or
named.



Suffering, grief and violence in relation to motherhood

Montse Morcate

The works F.1.V. (IFV) and Babyisborn, Babyishere address the
processes of grief, suffering and invisible forms of violence in
two contexts linked to motherhood: the search for pregnancy,
and childbirth. These two projects are situated at the beginning
and the end of a gestational process and are particularly useful
for revealing some of the suffering and abuses that occur fre-
quently and structurally within a much broader context related
to gynecology, obstetrics and motherhood - realities that are
often concealed to meet personal and social expectations.

Both works also reflect on the complex and ambivalent
role of images and photographic practices as agents of rep-
resentation and evidence, but also of concealment and denial
of realities.

The F.IV. series delves into the desire for motherhood and
the processes of suffering, grief and expectation associated
with infertility and assisted reproductive technologies.

The imaginary embryos, created by photograms using soap,
serve as a metaphor for the fragility and uniqueness of each
hoped-for embryo. In these images, desires and potential life
projects come together, still latent and without guarantees,
just like the photographic medium that represents them,
which is always at the risk of bursting and disappearing. Each
embryo is placed inside a light box that evokes a clinical set-
ting and accompanied by medical data used for its labelling.
This cold, distant language is disrupted by incorporating
narratives from anonymous women who share their complex
experiences online. Forums have been created in relation to
these processes. They provide a space for peer listening during
times of restlessness and suffering, while awaiting results or
making decisions.

The pieces thus reveal multiple aspects and factors related
to infertility and the desire to have a child, such as fear of
treatments, social pressure, personal and economic costs,
loss, grief, physical and mental health, lack of understanding
from one’s surroundings, and in many cases, the eventual
acceptance of non-motherhood.

The F.I.V. work explores some of the issues that are tied to the
commodification and medicalization of reproductive processes,
centring on the personal and social impacts of infertility and
the expansion of assisted reproduction technologies. These
processes often achieve the desired pregnancy and enable di-
verse models of motherhood and family, but they also present
numerous ethical, social and economic challenges (Lafuente,
2021; Forné et al., 2025).

In this respect, the series aims to highlight aspects of assisted
reproduction, which is increasingly common in our society
yet still largely invisible. These processes often involve deep
suffering, fuelled by false expectations of success from the re-
productive market and widespread lack of knowledge about
fertility and biological mechanisms, as well as by delayed
motherhood influenced, among other factors, by precarity and
shifting life perspectives. This process is usually shared and
discussed only when the expectations of motherhood are fi-
nally fulfilled.

Babyishorn, babyishere addresses the invisibilization of
obstetric violence (OV) through postpartum portraits shared
online, exploring the possible representational mechanisms
that can help expose this form of violence.

The reality of OV, reported by numerous women, collec-
tives and also part of the healthcare sector, remains wide-
spread to varying degrees and severities across all countries.
This form of violence continues to be accepted and assim-
ilated as an intrinsic and inseparable part of pregnancy,
childbirth and postpartum (as well as abortion). It is exerted
on bodies and reproductive processes by healthcare profes-
sionals. It encompasses many elements, such as physical
and psychological abuse, infantilization, pathologization or
excessive medicalization (Giberna-Tricas, Boladeras, 2018). It
is an intersectional reality in which social status, gender and
sexual identities, age, mental health, ableism and assisted
reproduction technologies, among others, intervene and in-
fluence the likelihood of experiencing obstetric violence. De-
tecting and exposing these factors is essential to eliminating
it (Mena, 2024).

Thus, more than one third of women have perceived OV,
while many more have experienced it without being aware of
it. In this sense, Babyisborn, babyishere searches for the first
photograph shared online after childbirth, aiming to make
tangible the concealment of suffering and avoidable forms
of violence that statistically affect at least one of the women
shown in the frame. This portrait becomes a photographic
rite of passage in which, behind the normative pattern of a
smiling family looking at the camera while holding the baby
on the hospital bed, any sign of suffering is denied and con-
cealed for the sake of the photograph and to present an ideal-
ized childbirth with a happy ending. The moment the photo
is shared, it becomes an act of turning the page, closure, in
which the central character of the past months gives way to
a new phase focused on the baby. The suffering just experi-
enced is instantly left behind and there is no time to condemn
it without “ruining” the long-awaited moment. This reflects
another aspect of obstetric violence: the absence of images
that directly speak of and expose it, and the need to produce
them (Morcate, 2024).

With the large-format prints, Babyisbhorn, babyishere plays
with the statistics and the high incidence of OV cases evoked
by the triptych. It also reveals the difficulty of making this vio-
lence visible through the mesh that shapes the images and
loses definition at close range. In this work, the portraits,
combined with a contradictory and aggressive message, be-
come a direct commentary on the reality of obstetric violence.

The effects of the pandemic: Unease that questions the fragility of the present

Mireia Plans

Drawing on personal diaries written from the pandemic to the
present, An Almost Impossible Isolation (2024) and Landscape
After the Storm (2025) are two works that explore the personal
and collective unease of these years. First, a photobook
gathers, across three notebooks, texts and images created
between lockdown and the successive waves of the pandemic.
Subsequently, a photographic installation articulates the
project as an expanded narrative that shifts the photobook’s
account into the exhibition space and questions what remains
of that experience. Through collage, photography and writing,
the works point to subtle and silent forms of violence and
reflect on the fragility of the present.

The piece An Almost Impossible Isolation is conceived as a
personal diary during the period of Covid-19. The work brings
together collages, press fragments and documentary images
collected in the months of lockdown and the waves of the
pandemic, and is structured in three volumes that follow a
chronological sequence. Far from constructing a linear or ex-
planatory narrative, the project unfolds as a space of intimate
records permeated by a shared unease, where individual expe-
rience is intertwined with a persistent collective dimension.

The forced isolation experienced during the pandemic
highlighted certain social inequalities and generated a feeling of
sustained uncertainty that affected bodies, relationships and
ways of life in different ways. A tweet by poet Enric Casass-
es (2020) “Since we have been locked up at home, the feeling
of being exposed to the elements has intensified” resonates
as a summary of an experience marked by the loss of safety
and protection. In this context, the creation of these collages
appeared as an almost physical necessity, as a strategy for
recording and processing, in intimate terms, a shared discom-
fort. The photobook captures moving moments that marked
that time: anonymity in the face of death, the impossibility of
accompaniment, confusion about what was really happening
and the difficulty of building hope in the midst of pain. The
three volumes thus function as a visual testimony to the recent
past and, at the same time, as a reminder of the fragility that
still pervades the present.

During the pandemic, the boundaries between the private
and public spheres were reconfigured and accentuated by
contemporary phenomena such as digital extimacy. The sep-
aration between these spheres became increasingly porous,
until it reached an almost non-existent frontier. Isolated at
home, we had to construct a new public intimacy mediated by
technology, which expanded interactions but also reinforced
isolation through the screen (Pié, 2024). This shift intensified
the notion of extimacy and turned cameras into devices for
exhibition, surveillance and control (Paglen, 2016), a fact that
has profoundly altered our relationship with the world and
with the gaze of others.

Intimacy and privacy are not fixed or natural spaces, but rather
cultural and political constructs whose boundaries vary according
to historical context (Hispano and Fontcuberta, 2020). Within
this framework, as anthropologist Manuel Delgado points out,

contemporary society has tended to sacralize the inner world,
considered the place where personal truth is preserved, while
discrediting community life and public space, which is often
perceived as inhospitable territory Olivares, 2000, p.23). The
pandemic has thrown this apparent division between interior
and exterior into crisis, revealing the extent to which patterns
of domination and structural violence also permeate the most
intimate spaces. This fracture was anticipated by curator Rosa
Olivares (2000) when she noted the power of photography to
confront private life with often painful realities and reestablish
the link between the individual and the collective.

It is from the contact with the uncertainty experienced during
this period, and in an attempt to rebuild a new normality, that
Landscape after the Storm emerged. This piece shifts the unease
inherited from the pandemic to the present, to explore what
remains of it. It delves into a subtle and persistent pain, which
still manifests itself in the form of diffuse anxiety, emotional
exhaustion and confusion in the face of the current moment.

The project, created as part of the artist residency at Roca
Umbert, proposes an expanded and updated version of the
photobook An Almost Impossible Isolation, presented in the form
of a photographic installation. Through collages and personal
images, the work reinterprets personal diaries to reveal an
individual and collective pain that has remained latent and
often invisible. This pain is no longer explicitly present, but
permeates everyday gestures, routines and the ways we in-
habit spaces and relate to each other. The visual narrative
of the installation is constructed from a combination of pages
taken from the photobook and other unpublished pages from
personal diaries, to generate a fragmentary story that constantly
moves between past and present.

Landscape After the Storm also explores how political violence
translates into subtle and structural forms of violence that end
up seeping into the bodies and most intimate fabric of everyday
life (Petrus, 2019). This violence is not always visible or dra-
matic, but manifests itself through persistent anxiety, feelings of
helplessness, and difficulty in envisioning possible futures. In-
timacy appears here as an unprotected space, constantly interfered
with by the public gaze and the demands of permanent exposure.

In this context, the work asks whether there is still any refuge
where privacy can be preserved or whether, on the contrary,
private life has become a spectacle. The need to put oneself on
display and obtain immediate validation has become a condi-
tion for symbolic survival.

Faced with this seemingly endless crisis, Landscape After the
Storm offers no conclusive answers. Instead, it poses a series
of open questions: what small gestures can bring about real
change? Is it possible to emerge transformed from a collective
experience of pain or is the desire for improvement nothing
more than a fiction necessary to sustain the meaninglessness of
the present? Between fragility and resistance, the work proposes
a space for pause and reflection, where the recent past is not
closed off, but continues to challenge the present and open up
fissures from which to imagine other ways of inhabiting the world.



Unease and aesthetic pressure in the visual ecosystem of the Internet

Raquel Luaces Fernandez

Feed ME to the Algorithm is an installation composed of several
elements, the main one being an interactive virtual space
developed in Unity that immerses the user in a loop in which
the sense of disorientation intensifies with every second
spent on screen. In a first-person environment, the player
walks through a space that appears to offer the possibility of
progression, but in reality traps them, repeatedly expelling,
shifting and disorienting them. The virtual space becomes
an experience charged with overlapping visual and sound
elements, which create a sensation of saturation through a
flood of images and videos addressing representations of
women on social media and the expectations of beauty and
“self-care” imposed on them. Images of women sourced from
Pinterest, videos featuring discourses on femininity, ironic
memes about the clean girl (Browning, 2024) — a minimalist
aesthetic that idealizes “healthy” habits and discreet femininity
- and TikTok audio clips accumulate in overlapping layers,
generating a feeling of overload and oppression.

The work functions as a critique of the social pressure
placed on young women and adolescent girls on the Internet
and its effects on mental health. What initially seems to be
inspiring and seemingly harmless content soon reveals itself
as an unattainable construct that demands constant effort to
remain within the boundaries of an imposed aesthetic and
identity. Rather than offering a traditional narrative with a
clear resolution, the work pushes the user to directly experience
the repetition and exhaustion produced by the pursuit of
external validation that is never sufficient, through a kind of
hyper-accelerated algorithm.

The physical installation recreates a clean girl bedroom
scene while simultaneously conveying the idea of bed rotting,
the practice of spending long hours in bed without doing any-
thing or socializing, associated with ironic “self-care” and
emotional burnout. Interaction with the virtual space takes place
via a laptop while the body lies on the bed in an uncomfortable
position, surrounded by accumulated fast consumption and
artificial beauty objects. The scene evokes the experience of
scrolling for hours on TikTok or aimlessly browsing social
media, caught in the inertia imposed by the algorithm, which
both traps and paralyses. Around the viewer, objects recom-
mended by influencers for a calm, wellness-oriented day -
available from fast and cheap retailers such as Shein or Temu
- appear: strange light masks, gadgets designed so that you
wake up perfectly groomed, Hello Kitty cushions and mugs
and lights created solely to take good selfies, all composing a
tableau of artificial comfort.

In recent years, the visual ecosystem of the Internet has
been marked by increasingly extreme acceleration in the pro-
duction and circulation of images. The expansion of generative
artificial intelligence, combined with the algorithmic logic
of platforms, has produced a constant flow of absurd images
designed for near-instant consumption, meant to function at
high speed and disappear just as quickly. A paradigmatic example
of this phenomenon is what is known as Italian Brainrot:

Al-generated memes featuring caricatured characters with
no narrative anchoring whatsoever, whose only apparent
purpose is repetition, saturation and immediate stimulation.
These images, which emerged as viral content, have even
materialized as commercial products such as figurines, toys
and collectible cards. This shows the extent to which virtual
acceleration can be transformed into merchandise without
passing through more complex processes of symbolic elab-
oration.

In the face of this logic of overproduction and visual
exhaustion, Internet Aesthetics (Berghman & Giolo, 2023) can
be understood as a form of resistance or, at the very least, as
a partial brake on such acceleration. Many of the aesthetics
reclaim deliberately “ugly” images (low-resolution, pixelated,
poorly cropped or constructed through collage and the reuse
of pre-existing materials) and thus revisit a platform-based
form of post-photography (Fontcuberta, 2016). Moreover,
some categories function as visual languages that express
experiences of grief, trauma and collective unease. Aesthetics
such as weirdcore, doomerwave or traumacore rely on distorted
images, low resolutions and unsettling combinations to
represent pain. They are distant from clear or consoling
narratives and instead embrace discomfort as a mode of
affective recognition and away of expressing the perception of
alostor cancelled future (Fisher, 2014). Liminal spaces reclaim
the uncanny through the familiar, transforming empty
everyday environments into scenes charged with strangeness
that have mobilized communities of over one million users.
Their ambiguity has also enabled the emergence of multiple
derivative aesthetics (Luaces, 2025), which establishes them
as one of the most fertile visual frameworks within recent
digital imaginary.

However, at the intersection of visual acceleration and
Internet Aesthetics, ambiguous and problematic phenomena
emerge. Under the same label, imaginaries such as the clean
girl coexist with visual discourses and trends associated with
the figure of the trad wife (Proctor, 2022), which idealize
women as traditional housewives focused on domesticity,
normativity and conservative gender roles. These proposals
construct highly polished, luminous and seemingly harmless
universes. Through images carefully whitened to make them
appealing, sweet and cute, they often operate as mechanisms
of normalization that conceal dynamics of control, exclusion
and violence. In such cases, the image functions as a visual
layer that beautifies and depoliticizes deeply conservative
imaginaries. Feed ME to the Algorithm contrasts these two
languages: it takes the clean girl universe and inserts it into
a virtual journey through liminal corridors, where it coexists
with weirdcore imagery and visual materials that reflect ex-
haustion, discomfort and mental health. Through this con-
frontation, the work makes explicit what often remains hid-
den within clean girl communities - the fatigue, pressure and
precarity underlying these promises of calm and beauty - re-
vealing how the adorable can become profoundly unsettling.

When names arrive late: Women, high intellectual abilities and the subversion

of symbolic erasure

Rebeca Pardo

Against the Grain is a series of six portraits of women, including
myself, who have high intellectual abilities that were identified
in adulthood. The work explores the limitations of photography
when it comes to representing experiences linked to some-
thing as invisible as the mind. In this case, the profiles draw
on identification processes rooted in visual culture, such as
anthropometry, nineteenth-century anthropological photogra-
phy and police identification imagery, which cannot encompass
lived experiences. What cannot be contained by these visual
regimes is therefore incorporated through abrasion, embroidery
and backlighting, to render visible what is usually not named.

Recent studies have shown that the symbolic erasure
of female talent begins even before any formal process of
recognition. Bian, Leslie and Cimpian (2017) found that by
the age of six many girls have already ceased to associate
exceptionalintelligence with their own gender, internalisingan
imaginary that links giftedness to masculinity and encourages
early self-exclusion from the very notion of intelligence. This
displacement is reinforced by systems of legitimation that
continue to underrepresent women, despite the absence of
real cognitive differences between sexes (Petersen, 2013).
The consequences are both statistical and experiential: years
of mismatch, doubt and exhaustion experienced without the
language to name yourself have a profound impact on women’s
lives. In this context, Against the Grain approaches the issue not
as an isolated event, but as a cumulative experience generated
by the lack of self-recognition and external validation.

Each portrait, transferred onto fabric, worn and embroi-
dered, is displayed from its reverse side. Rather than polished
surfaces or clearly legible faces, we encounter knots, fissures,
seams and taut threads - elements that are usually concealed.
The reverse side and the visible wear on the faces we intuit
on the other side do not point to a failed identity, but to the
effects of a prolonged process of invisibilization. For this
reason, the works are mounted on stretcher frames and the
fabrics are cut imperfectly and intentionally left unfinished,
without reinforcements securing their edges.

These formal decisions, together with backlighting that situates
the viewer within an intimate mise-en-scene, shift attention
away from outcome and towards process. Drawing on the tradi-
tion of embroidery as a means of communicating what matters,
each piece seeks to symbolically represent a non-linear, branch-
ing and complex mode of thought that exceeds the limits of the
frame. Roca Umbert, a former textile factory, provides aresonant
context for a work that reclaims a traditionally feminised practice
to articulate experiences of masking, not fitting in, and the suffering
endured by women whose ways of processing the world have often
been perceived as excessive or deviant.

The complexity of the reverse side of the embroidery has
been deliberately intensified and is the first element encoun-
tered by the viewer. A dense tangle of threads intervenes in the
gaze, symbolising social estrangement and the difficulty these
profiles face in conforming to structures that privilege nor-
mative models. Thinking differently is not always an advantage;

in many contexts it becomes a source of friction and silencing.
The visual articulation of these divergent mental connections
draws on illustrations mapping the cognitive mechanisms of
the creative brain by Beaty, Seli and Schacter (2019). To ma-
terialise the impact of these experiences, the portraits have been
deliberately damaged using esparto grass or acetone, materials
associated with traditional gendered roles, such as cleaning or
beauty rituals, that have distanced many women from the full
development of their intellectual abilities and talents.

The worn fabric and broken threads represent the years lived
without the possibility of naming an intuited difference. This
suffering is not individual, but structural: it stems from the sys-
tematic denial of difference. Here, embroidery becomes a sub-
versive and political act, following Rozsika Parker (2019). To
embroider is not to decorate; it is to make visible, to hold time,
attention and memory. It functions as a practice of resistance
against the demand for constant productivity and as a form of
homage to women whose intellectual lives have been minimized.

Each portrait includes a label indicating the subject’s name
and the age at which their high intellectual abilities were
identified. My self-portrait includes dyslexia, which was also
identified in adulthood. This completes a twice-exceptional
profile, that arises when high intellectual abilities coexist
with neurodivergence or disability that often masks them and
further complicates lived experience. While labels do not de-
fine us, naming is essential to organise experience and stop
interpreting oneself as an error.

For Goffman (2006), stigma describes the condition of
an individual who is disqualified from full social acceptance. It
emerges in what he terms “mixed contacts” between those con-
sidered “normal” and those who are stigmatised. For this reason,
belonging to groups that share what usually sets one apart can
initiate significant processes of recognition and belonging. In
this case, all the women portrayed are members of Mensa — the
international association for people with high IQ - in Catalonia
and share the experience of having been identified in adulthood.

In Spain, during the 2023-2024 academic year, despite the lack
of biological evidence to justify an imbalance, women accounted
for only 35% of those identified as having high intellectual abili-
ties (Ministerio de Educacion, Formacion Profesional y Deportes,
n.d.). This imbalance becomes entrenched in adulthood, as many
women are identified late, often following the identification
of their children or as a result of work-related or personal crises.

Such late recognition carries a high emotional cost. Con-
cealing difference - masking — produces sustained strain that
affects mental health, self-esteem and self-perception, and
contributes to impostor syndrome.

Against the Grain does not offer definitive answers. Instead,
it raises questions about the bodies and minds that remain
excluded from dominant systems of identification. By pre-
senting the portraits from their reverse side, the work invites
a different way of looking: recognising that what has been
experienced as a defect may in fact constitute a legitimate, if
uncomfortable, way of being in the world.
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