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A principios del milenio, el Consejo Asturiano de las 
Artes y las Ciencias, recién constituido en el año 
2000, inicia la concepción de lo que sería un centro 
de arte del Siglo XXI. El resultado de un periodo de 
siete años de trabajo es LABoral Centro de Arte y 
Creación Industrial, inscrito en un plan estratégico 
global de transformación de una sociedad marcada 
por la producción industrial hacía otra inmersa en 
los nuevos parámetros de la era digital. Orientán-
dose en experiencias pioneras internacionales, así 
como en las nuevas líneas estratégicas europeas 
recogidas en Horizonte 2020, el Principado de As-
turias encarga por entonces una serie de estudios 
y encuentros con un elenco de expertos de los más 
diversos ámbitos de las ciencias y las humanida-
des. Conjuntamente definen la base estructural y la 
dinámica funcional de un centro de arte y creación 

industrial de carácter transdisciplinar, en el que la 
investigación, producción, formación y exposición 
convivirían en igualdad de condiciones, mientras el 
acceso a las TIC estaría propiciado por la creación 
de laboratorios de distinta índole a disposición de 
artistas, investigadores y ciudadanos.  

Lo que distinguiría a LABoral Centro de Arte y Crea-
ción Industrial de otras instalaciones culturales 
sería su firme compromiso con el fomento de la 
producción y difusión de un patrimonio contempo-
ráneo impregnado de los avances científicos y tec-
nológicos de nuestro tiempo. 

Por entonces, incluso los artistas comprometidos 
con los ámbitos tradicionales de la creación pic-
tórica, escultórica o visual comenzaron a utilizar 
cada vez más los dispositivos electrónicos y digi-
tales para la realización de sus obras. Con todo, 
la cuestión fundamental consistía no tanto en el 
simple uso de nuevas herramientas para seguir 
viejas tradiciones, sino en la expresión de nuevos 
conceptos, narrativas e imaginarios que correspon-
derían de forma crítica y creativa a los cambiantes 
conocimientos, relacionados con el impacto de la 
era digital en los distintos ámbitos tecnocientíficos, 
políticos, sociales y culturales. 

El fomento de la producción de nuevo conocimien-
to y de patrimonio contemporáneo se ha converti-
do así en una de las principales metas del Centro. 
Un patrimonio que se fundamenta en la reflexión 
y confrontación con el tiempo presente, con sus 
contradicciones, retos y desafíos, irrevocablemente 
marcados por la era digital. Se trata de un mundo 
cada vez más globalizado, interconectado e inter-
dependiente, en términos políticos y económicos; 
definido por existencias enmarcadas en las parado-
jas de la conectividad y la exclusión social; por vi-
das agitadas entre la movilidad y la incertidumbre; 
por realidades múltiples y variables, construidas 
sobre datos e información; pensamientos líquidos 
y entidades heterogéneas a las que se confronta 
cada individuo en su existencia entre redes sociales 
y mundos materiales.
 
Desde su inicios en 2007, más de 200 obras han 
sido producidas en los espacios de LABoral Centro 
de Arte y Creación Industrial. Algunas están rela-
cionadas con exposiciones individuales y colec-
tivas; otras son el resultado de las residencias de 
investigación y creación. En algunas ocasiones, se 
trata de la coproducción de proyectos con otras ins-
tituciones de ámbito asturiano, en otras, de colabo-
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raciones con instituciones nacionales y europeas, 
mientras que las convocatorias como la Oficina 
de Proyectos, ofrecen un acceso directo de las/os 
artistas a los espacios y recursos para realizar sus 
propuestas visuales, escénicas y sonoras. Por otra 
parte, LABoral ha centrado también sus esfuerzos 
en adaptar obras ya producidas a sus espacios, a 
su contexto más cercano o incluso, en aportar a los 
proyectos ya realizados la posibilidad de crecer y 
continuar en sus investigaciones y desarrollos.

El primer gran proyecto de producción de obras 
de artistas asturianos se desarrolló para una de 
las muestras inaugurales Extensiones – Anclajes 
en 2007. Se trataba de una iniciativa en la que LA-
Boral colaboró con los ayuntamientos en distintas 
zonas rurales y urbanas de Asturias, propiciando 
las instalaciones de obras inéditas en edificios his-
tóricos, ámbitos alternativos y espacios naturales 
que reflejaban la identidad cultural y paisajística de 
Asturias. La otra exposición internacional para la 
que se produjeron obras nuevas ese mismo año fue 
It´s simply beautiful, propuesta que indagó en los 
términos de “belleza” y “cultura” dentro de diferen-
tes contextos e disciplinas. La convocatoria de la 
primera edición del Premio LABjoven_Experimenta 
constituyó, por último, un apoyo decidido a los pro-
yectos de artistas jóvenes asturianos.

En el año 2008 las producciones se centraron en las 
contribuciones a cuatro grandes proyectos exposi-
tivos. Banquete_nodos y redes planteó una revisión 
del media art español a partir de una inmersión en 
el paradigma de la red que relaciona las estructu-
ras neuronales de Santiago Ramón y Cajal con la 
sociedad red de Manuel Castells. Coproducida con 
la Sociedad Estatal para la Acción Cultural Exterior, 
SEACEX, esta muestra itineró posteriormente al 
ZKM de Karlsruhe. There is No Road, inspirado en 
un verso de Antonio Machado, era una exposición 
internacional sobre el concepto de viaje, real e ima-
ginario, por el paisaje asturiano y por otros terre-
nos igualmente remotos y montañosos. Nowhere / 
Now / Here exploraba nuevas líneas de investiga-
ción en el diseño contemporáneo comprometido 
con la creación industrial. Homo Ludens Ludens 
planteó otro ámbito de trabajo que ponía el foco 
en una revisión del fenómeno del juego en el arte 
y la sociedad contemporáneos, a partir de la obra 
homónima de Johan Huizinga.

La novedad de ese año es la puesta en marcha de la 
Oficina de Proyectos que, por medio de convocato-
rias públicas, ha facilitado el acceso de los artistas 

a los espacios y laboratorios del Centro para rea-
lizar sus propuestas al margen de los programas 
expositivos y otras becas en curso. Esta iniciativa 
se ha mantenido hasta la actualidad, con las moda-
lidades abiertas a artistas visuales, escénicos y so-
noros de origen asturiano o residentes en la región.

Los conceptos de la memoria, el progreso y la mo-
vilidad fueron abordados en 2009 en tres exposi-
ciones internacionales, que también incluían obras 
de nueva producción. El Pasado en el Presente y 
lo Propio en lo Ajeno visibilizó los fantasmas de la 
memoria que vagan por el presente e influyen en 
la manera en que lo entendemos y construimos. 
Feedforward. El ángel de la Historia abordó críti-
camente el concepto del “progreso” en la sociedad 
contemporánea. Y, por último, Auto. Sueño y Mate-
ria analizó la cultura del automóvil como territorio 
crítico y creativo en el arte contemporáneo inter-
nacional.

En 2010 se destinó una parte importante de la pro-
ducción a tres exposiciones internacionales de gran 
formato. El Proceso como Paradigma defendió la 
idea del desarrollo y transformación, convertida en 
una de las principales estrategias creativas dentro 
del arte y el diseño contemporáneos en todas las 
disciplinas.

Mediateca Expandida. Habitar abordó las nuevas he-
rramientas y propuestas desarrolladas por artistas, 
arquitectos, diseñadores y otros colectivos interdis-
ciplinares para gestionar la vida urbana. Mediateca 
Expandida. SummerLAB_Showcase expuso, por otra 
parte, los resultados de los distintos talleres de pro-
ducción que se habían realizado durante un campa-
mento internacional de verano en el Centro.

Entre las creaciones individuales de gran forma-
to destacó ese año Para-Sites de Pablo Valbuena, 
coproducida con Matadero Madrid, y Plantas Nó-
madas de Gilberto Esparza. Ambos proyectos iti-
neraron posteriormente por numerosos festivales 
y muestras, obteniendo diversos premios y distin-
ciones internacionales.

La gran novedad del 2011 es la puesta en marcha 
del fabLAB Asturias, inaugurado en diciembre de 
2010, en las dependencias de LABoral. Con todo, 
los recortes presupuestarios obligan a un descenso 
notable de la producción. Ese año sólo se produje-
ron cinco obras, entre ellas dos proyectos mono-
gráficos de Eugenio Ampudia y Carmen Cantón. No 
obstante, se sigue manteniendo las convocatorias 
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de la Oficina de Proyectos, el Premio LABjoven_Ex-
perimenta y se realiza un taller de producción de 
proyectos entorno al concepto de Orbitando Satéli-
tes que se desarrolla en colaboración con el centro 
Arts Santa Mònica de Barcelona y la Agencia Espa-
ñola de Cooperación Internacional.

En 2012 vuelven a aumentar las producciones re-
lacionadas con muestras como Presencia Activa, 
dedicada al arte de acción y coproducida con el 
MARCO, Museo de Arte Contemporánea de Vigo. 
Ese año se inicia además, la convocatoria interna-
cional Next Things, concebida como proyecto de 
colaboración entre LABoral y Telefónica I+D. La 
misma consistía en una beca anual de investigación 
y producción artística relacionada con el Internet 
de las cosas que se celebraría durante un periodo 
de cinco años. 

En cuanto a exposiciones monográficas de obras 
inéditas, caben mencionarse Datamatics. Datatec-
ture (5 SXGA+ Version) de Ryoji Ikeda y N-Polytope 
de Chris Salter, ambos memorables por su repercu-
sión e itinerancias internacionales posteriores.

Las producciones de 2013 están relacionadas con la 
exposición Traslaciones inscritas en el Festival del 
Arcu Atlánticu y coproducidos con la Fundación Mu-
nicipal de Cultura, Educación y Universidad Popular 
del Ayuntamiento de Gijón. Por otra parte, las nue-
vas creaciones se vinculan a la muestra Aprendien-
do de las Cuencas, dedicada a la investigación del 
paisaje de la cuenca minera de Asturias, coprodu-
cida con la Fundación SabadellHerrero la cual tuvo 
dos sedes, LABoral Centro de Arte y la Sala de Ex-
posiciones de SabadellHerrero en Oviedo. Ese año 
se inicia además, la beca de residencia y produc-
ción DKV Seguros – Álvarez Margaride, destinada a 
artistas nacionales menores de 40 años.

El año 2014 está marcado por la inauguración del 
LABoratorio de Sonido que conlleva un notable au-
mento de obras sonoras y las coproducciones de 
proyectos para el festival L.E.V. 1 Entre ellas sobresa-
len las producciones de Nicolas Bernier, Mark Fell y 
Rodrigo García por su gran repercusión y posterior 
itinerancia por Asia y Europa. Destacan así mismo 
las obras creadas para la exposición internacional 
Datascape, dedicada al paisaje de datos, propio de 
la era digital. En colaboración con Lighthouse se reali-
zan además distintas producciones para la muestra 
Llega un grito a través del cielo que plantea una mi-
rada crítica sobre la cultura de los drones. Ese año 
se vuelve a participar nuevamente en Traslaciones. 

Como novedad, se inicia la primera convocatoria de 
residencias de producción de artistas taiwaneses 
en LABoral, en colaboración con el National Taiwan 
Museum of Fine Arts (NTMOFA), que se prolongará 
hasta 2016.

Las primicias de 2015 son las becas de LABjo-
ven_Los Bragales, que cuenta con el patrocinio del 
coleccionista Jaime Sordo, y Beca de Producción 
Ciencias del Mar, que se realiza en colaboración 
con la Autoridad Portuaria de Gijón. Este año 
también se inicia la participación de LABoral en 
la red europea EDASN2 (European Digital Art and 
Science Network), impulsada por Ars Electroni-
ca. Como resultado de esta colaboración surge la 
producción de varios proyectos interdisciplinares 
para la muestra internacional Materia Prima que 
trata sobre el diálogo entre arte, ciencia, tecnolo-
gía y sociedad. De esta red de colaboraciones se 
presenta Los Monstruos de la Maquina, exposición 
internacional dedicada a los retos científicos y tec-
nológicos del siglo XXI. Por otra parte, en 2016 se 
realizan las residencias europeas de producción 
de ENCAC3 (European Network for Contemporary 
Audiovisual Creation) impulsadas por LABoral a 
través de dos convocatorias internacionales que 
se prolongaron hasta finales de 2017. Uno de los 
resultados de la red es la exposición de un Show-
case con las producciones de la red y la itinerancia 
posterior de un total de trece proyectos por los 
distintos centros y festivales de los once socios 
que formaban parte de ENCAC.

En los últimos cuatro años, estas dos redes euro-
peas, EDASN y ENCAC, han supuesto para LABoral 
una oportunidad importante de apoyar la produc-
ción y exposición en colaboración con todos los so-
cios internacionales. También, más recientemente 
la plataforma europea EMAP4  (European Media Art 
Platform, 2018 - 2020) impulsada por el Werkleitz 
de Alemania, o la red de Vértigo STARTS5, liderada 
por el IRCAM del Centre Pompidou, ofrecen a los 
artistas y a LABoral espacios de trabajo para inves-
tigar y producir nuevos proyectos.

Para LABoral, el trabajo en red marca una dinámica 
de producción que propicia, a partes iguales, el for-
talecimiento del tejido artístico y cultural asturiano, 
y su consolidación a través de conexiones naciona-
les e internacionales. Con ello se pretende contri-
buir a la creación de nuevos vasos comunicantes 
entre distintos centros de investigación, producción 
y exposiciones comprometidos con el diálogo entre 
arte, ciencia, tecnología y sociedad. 

La presente publicación digital ofrece una revisión 
crítica de más de una década desde distintas pers-
pectivas, contando con las reflexiones de Jaime Luis 
Martín, crítico de arte, escritor y director de Valey. 
Centro Cultural de Castrillón en Asturias, Pau Wael-
der, ensayista y comisario especializado en arte y 
cultura digital y la Dra. Susanne Jaschko, comisaria, 
escritora y conferenciante, especializada en arte, 
ciencia y tecnología. 

Si bien, cada uno de ellos analiza la producción de 
LABoral desde distintas perspectivas, el denomi-
nador común de las tres posiciones es la preocu-
pación por la creciente precariedad del sector. Las 
observaciones de Jaime Luis Martín se centran en 
el entorno local asturiano, señalando el impacto de 
la crisis de 2008 en el ámbito artístico regional. El 
ensayo de Pau Waelder analiza la trayectoria del 
Centro en el contexto nacional y el texto de Susanne 
Jaschko, por último, destaca las aportaciones de 
LABoral en el ámbito internacional y reflexiona 
sobre el fomento del acceso de los artistas a los 
nuevos escenarios tecnocientíficos de investigación 
y producción, así como la importancia de la experi-
mentación en el arte.

El recorrido por esta publicación se concibe de 
forma cronológica. En la misma se puede apreciar 
cómo desde un principio se ha atendido artistas y 
proyectos relacionados con cualquier disciplina que 
precisara de los laboratorios de imagen y sonido o 
del fabLAB Asturias, este último en funcionamiento 
desde diciembre de 2010. Con todo, a lo largo de 
los años, LABoral ha aportado una media de die-
ciocho producciones por año, presentando no sólo 
algunas de las investigaciones artísticas internacio-
nales más innovadoras en Asturias y España, sino 
proyectando cada vez más a las y los artistas as-
turianos fuera de nuestras fronteras territoriales. 

1 https://levfestival.com
2 https://www.aec.at/artandscience/en/
3 http://encac.eu
4 http://emare.eu/
5 https://vertigo.starts.eu/
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En la primavera del año 2007, cuando se inauguró 
LABoral Centro de Arte y Creación Industrial, to-
davía había futuro y la promesa de que cualquier 
encuentro, cualquier deseo, no entraría en fase 
terminal, permitía mantener una cierta creencia 
creativa. Por entonces olvidamos a aquel repli-
cante que llorando bajo la lluvia recordaba todo 
cuanto había visto porque estaban a punto de des-
conectarlo, pero la nueva máquina de producción 
y exhibición que arrancaba en un viejo edificio fas-
cista y fascinante, obra del arquitecto Luis Moya, 
suponía una revuelta estética, un oleaje tecnológi-
co que agitaba y sumía en la zozobra el conserva-
durismo artístico asturiano, más dado a la pesca 
de bajura que a adentrarse mar adentro buscando 
nuevos caladeros. 

LABoral llegó en un momento en que la inflación 
de centros de arte empezaba a cuestionarse, su 
capacidad de responder a las necesidades artís-

ticas locales sin renunciar a su vocación interna-
cional parecía difícil de conciliar e incluso algunas 
voces afirmaban que su obsolescencia estaba tan 
programada como cualquier aparato de consumo, 
sabiendo que en unos años serían reemplazados 
por el fallo en alguna de sus piezas. Ahora, en el 
2018, conocemos algunos elementos que fracasa-
ron en los mecanismos de estos centros, relacio-
nados con la falta de presupuestos, con derivas 
que los alejaban de los entornos sobre los que se 
anclaban, con el desprecio ancestral hacia el arte 
contemporáneo y su desconexión con los progra-
mas educativos, así como con la falta de estrate-
gias políticas para mirar más allá de lo inmediato 
y con una crisis que se cebó en la cultura desca-
pitalizándola. 

Pero hace una década la creación venía impregna-
da de tecnología, de redes, de programas, de cloud 
computing, de procesos de producción, de nuevas 
herramientas, de arduinos y fablabs, términos de 
un entorno digital pero también referentes de una 
representación del mundo explorado con nuevas 
herramientas. LABoral apostó, desde sus inicios, 
por una constelación creativa tecnológica en un 
sistema abierto, conquistando un espacio con una 
identidad propia, una personalidad que la diferen-
ciaba de los centros de arte del entorno. El com-
promiso con lo tecnológico alejó a muchos crea-
dores que rehusaban cualquier complicidad con 
la parte discursiva: la relación entre el arte y lo 
digital, las nuevas crónicas tecnológicas y el cómo 
se habían modificado los procesos de producción 
y distribución artística, planteaban evidentes re-
tos. En definitiva, era asumir que otras experien-
cias eran posibles, que se podían confeccionar 
redes creativas y que la exposición se mostraba 
en el tiempo sin necesidad de un espacio tangi-
ble. Que merecía la pena experimentar numerosas 
preguntas, proponer otros contenidos, pensar en 
otras definiciones, pensar en videojuegos, pensar 
en mapas sonoros, pensar Internet, pensar en la 
política, pensar en lo radical, pensar en los datos, 
pensar en la velocidad, pensar en la sobrecarga 
tecnológica, pensar contenidos críticos. Y pensar-
lo con artistas.    

Pero no se puede obviar que fue, al tiempo, una 
fábrica de desacuerdos. Varios artistas y colecti-
vos artísticos asturianos consideraron que LABo-
ral era una máquina destructora, costosa, com-
plicada y, sin duda, peligrosa. Amenazados por la 
contaminación que suponía lo tecnológico para un 

paisaje de acrílicos idílicos, al igual que los arte-
sanos luditas ingleses en el siglo XIX que protesta-
ban contra las nuevas máquinas que destruían el 
empleo, algunos artistas asturianos siguieron en-
ganchados a lo tradicional, negándose a visitar la 
fábrica, temiendo sus efectos contaminantes y ex-
cluyentes, negándose a nuevas experiencias, con-
siderando que se trataba de un desmantelamiento 
de lo tradicional, la sustitución de la cercanía por 
la distancia espectral de la Red.

Pero este temor fue más imaginario que cierto 
y los datos contradicen a aquellos que acusan a 
LABoral de convertirse en un una empresa que 
ha enviado al paro a la mayoría de artistas astu-
rianos, dedicándose a la contratación y produc-
ción de artistas foráneos. Con los datos actuales 
de las 200 producciones realizadas en estos once 
años -desarrolladas en la Oficina de Proyectos, a 
través de convocatorias de becas de producción, 
residencias y exposiciones-, 98 son proyectos 
realizados por artistas asturianos. Y van desde 
la instalación sonora Diálogo Social (2016) de Lo-
rena Lozano & Juanjo Palacios a la producción 
de la pieza Sencillamente bello en ninguna parte 
(2007) de Carlos Coronas, obra producida para 
la exposición It’s Simply Beautiful. La producción 
de la pieza teatral de sombras Años luz (2016) 
del Colectivo Luz, Micro y Punto, convivió con la 
instalación multimedia Arqueologías de futuro 
(2016) de Fran Meana; las figuras espectrales de 
Fernando Gutiérrez en la instalación site-speci-
fic Gimnástica (2015) cohabitaron con el vestido 
inteligente Enviromental Dress 2.0 de María Cas-
tellanos y Alberto Valverde, proyecto ganador de 
Next Things 2015. La instalación Generadores de 
sombras. Afortunadamente, cada día sale el sol, 
(2012) de Cristina Busto, proyecto ganador de la 
V Edición del Premio LABjoven Experimenta se 
abría a expansiones pictóricas como la instala-
ción Secuencias 24 (2008) de Pablo Armesto, 
obra producida para la exposición Banquete_no-
dos y redes. La instalación audiovisual Marx® 
(2008) del colectivo PSJM producida para la Ofi-
cina de Proyectos, la instalación sonora Ensin Tí-
tulu (2008) de FIUM (Cristina de Silva Marbán & 
Nacho de la Vega) producida para la exposición 
El Pasado en el Presente y lo Propio en lo Ajeno 
se me vienen al recuerdo junto con otras piezas 
de Adrián Cuervo, Alicia Jiménez, David Suárez, 
Benjamín Menéndez, Coco Moya, Gema Ramos, 
Avelino Sala, sabiendo que resulta imposible 
nombrarlos a todos.

Esta profusión de nombres y de obras hablan de 
la complejidad de la creación contemporánea, de 
los distintos modos de expresión, de un arte que 
no tiene porqué ser excluyente pero reconoce que 
cada artista se acerca a la realidad de un modo 
subjetivo, se acerca a diferentes temporalidades y 
procesos, a ensayos y epílogos, a distintas posibi-
lidades narrativas, a emociones e interacciones, a 
formas y fórmulas, a experiencias plurales. En esta 
época los diferentes artistas asturianos que inte-
graron sus relatos en las exposiciones o proyectos 
de LABoral, no manejan el mismo vocabulario, ni 
empatizan con los mismos entornos, ni trabajan 
con iguales herramientas, pero una estructura 
abierta les permitió formar parte de un contexto, 
de unos contenidos que empezó a afectar a lo lo-
cal aportando otras visiones y otras prácticas, un 
territorio artístico dinámico. Y permitió un espacio 
de diálogo y conocimiento entre creadores del en-
torno local y del ámbito nacional e internacional.

Las colaboraciones con centros nacionales e in-
ternacionales como CA2M Centro de Arte Dos de 
Mayo, MARCO de Vigo, Centre Pompidou, Museum 
of the Moving Image, Ars Electronica y el ZKM 
abrieron ventanas y oratorias diversas, aproxima-
ciones a otras realidades dispares, a otros ejer-
cicios narrativos que ampliaron el espacio visual 
asturiano. Entender estos puntos de conexión en 
un mundo interconectado, las relaciones cómpli-
ces que se producen, los tonos y encuentros, es 
avanzar en una trama que situó a Asturias en el 
siglo XXI, un recorrido que deberíamos continuar, 
una cultura por la que avanzar, incluida la dimen-
sión pedagógica y de producción que LABoral ha 
tenido siempre como un valor irrenunciable en 
sus programas.

Se debe trabajar desde el presente, encontrando 
al público y la historia, las notas y los apuntes al 
margen del texto, lo local y los vínculos, los nuevos 
lenguajes, las acotaciones, los avances, las lectu-
ras particulares y las piezas sociales compartidas, 
la intuición, las salidas que nos permiten respirar 
un aire de agitación y en comunidad, las distopías 
que llevan a un vaquero tecnológico como Case 
a hurtar información en Neuromante de William 
Gibson porque vive en la intensidad de un espacio 
sin posibilidades, a reconocer que LABoral tiene 
que convertirse en un elemento dinamizador por-
que significó para el arte asturiano una capa de 
modernidad, y que a partir de aquella primavera 
de 2007 el pasado ya nunca volvió a ser lo mismo.

EL PASADO YA 
NUNCA VOLVIÓ 
A SER LO MISMO
JAIME LUIS MARTÍN
CRÍTICO Y COMISARIO
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Diez años, dos realidades
Hace una década, en España se producía un momento particularmente 
propicio para el arte digital. En 2007, la Feria Internacional de Arte Con-
temporáneo ARCO dedicó un espacio a la presentación de arte de nue-
vos medios en su Black Box, como venía haciendo desde 2005 bajo este 
nombre, y en otros formatos en años anteriores1. En 2006, con motivo de 
la presencia de Austria como país invitado en la feria, el Centro Cultural 
Conde Duque de Madrid acogió una muestra de proyectos premiados en 
el prestigioso festival de arte digital Ars Electronica2. ARCO era también el 
contexto en que se presentaba la segunda edición del Premio ARCO-BEEP 
de Arte Electrónico3, así como los más veteranos Premios VIDA de Arte 
y Vida Artificial, que en 2007 celebraron su décimo aniversario4 con un 
evento en Barcelona, en el que la Fundación Telefónica anunció que la do-
tación de la próxima edición se duplicaría, pasando de 40.000 a 80.000 
euros en total. También en Barcelona, el Mercat de les Flors acogió la 
decimoctava edición del festival ArtFutura, que se dio simultáneamente 
en once ciudades españolas5. En marzo de 2007, LABoral Centro de Arte y 
Creación Industrial abrió sus puertas con la exposiciones Feedback6,  que 
planteaba las conexiones entre el arte digital y las vanguardias artísticas 
del siglo XX a partir del concepto de interacción o retroalimentación, y 
Gameworld, primera muestra de una trilogía centrada en la cultura de los 
videjuegos7. Fueron exposiciones con un planteamiento ambicioso y un 
presupuesto holgado que marcarían la línea del centro en sus primeros 
años. En este momento se produjeron también una serie de intercam-
bios entre diversos comisarios y centros de arte españoles y el Zentrum 
für Kunst und Medientechnologie (ZKM) de Karlsrühe y su director, Pe-
ter Weibel. Fruto de estos contactos, las exposiciones itinerantes Ban-
quete_Nodos y Redes8 y El discreto encanto de la tecnología. Artes en 
España9  presentaron, desde diferentes perspectivas, las relaciones entre 
arte, ciencia y tecnología en la obra de artistas españoles en un contexto 
internacional, mientras que Weibel aportaba su visión del media art a 

la tercera edición de la Bienal de Arte Contemporáneo de Sevilla, en 
2008, bajo el título YOUniverse10. En este mismo año, el Museo Nacional 
Centro de Arte Reina Sofía acogía por vez primera una exposición de 
arte y nuevas tecnologías de gran formato, Máquinas y almas: arte digi-
tal y nuevos medios11. A estas exposiciones y eventos cabe sumar la ac-
tividad que se desarrollaba en numerosos centros de arte y espacios de 
producción artística como MedialabMadrid (posteriormente Medialab 
Prado), HANGAR (Barcelona) o Arteleku (Donostia), entre otros.

Esta enumeración no pretende ser en absoluto exhaustiva12, sino tan 
sólo ofrecer algunos ejemplos de lo que se podría definir como la 
presencia del arte digital en España allá por 2007, a fin de contras-
tarla con la situación actual, diez años más tarde, en que la crisis 
económica, las políticas culturales de las instituciones y la propia 
evolución del arte de nuevos medios han dado forma a un contexto 
marcadamente diferente. Cabe señalar que algunos espacios y certá-
menes que ejercían un papel destacado en la producción y difusión de 
estas prácticas artísticas han desaparecido: por ejemplo, la Expanded 
Box dejó de formar parte del programa de ARCO en 2010, Arteleku 
cesó su actividad en 2014 y los Premios VIDA dejaron de convocarse 
tras su decimosexta edición, en 2015. Otros han visto mermados sus 
presupuestos y con ello su capacidad para mantener sus actividades, 
mientras algunos espacios han resurgido con nueva programación. 
En términos generales, se da un contexto diferente que ya no favo-
rece las grandes exposiciones institucionales de antaño, ni tampoco 
la presentación del arte digital en espacios separados dentro de las 
ferias de arte. Numerosos artistas se alejan del contexto de los festi-
vales e integran en su obra formatos más afines a los espacios expo-
sitivos tradicionales, con lo cual se diluye progresivamente la diferen-
ciación entre arte de nuevos medios y arte contemporáneo. Al mismo 
tiempo, la creación digital se mantiene con una vitalidad sostenida en 
el ámbito de los contenidos audiovisuales, la música y las artes escé-
nicas. Esta transformación del panorama del arte digital en España se 
hace patente en la programación de LABoral. El centro fue un desta-
cado protagonista del momento que se vivió hace diez años, particu-
larmente con las exposiciones y proyectos desarrollados hasta 201013. 
Posteriormente, el peso de las exposiciones de alcance internacional 
ha sido progresivamente contrarrestado por un mayor enfoque en las 
producciones locales, siendo el apoyo a los artistas asturianos una de 
las directrices principales del centro desde sus inicios. Esto supone, 
en el contexto de la producción artística, una actividad constante a 
lo largo de estos diez años en los diferentes espacios y programas 
concebidos a tal efecto, como el fabLAB Asturias, el LABoratorio de 
Audiovisuales, el LABoratorio de Sonido o las residencias de produc-
ción de proyectos artísticos.

Producción local
En su primer año, LABoral llega a producir una treintena de proyectos, 
más de la mitad de los cuales son creados por artistas asturianos, en 
parte gracias a la exposición Extensiones-Anclajes, destinada a vincular 
al centro con su marco geográfico más inmediato y en particular con 
la escena artística asturiana. Hasta 2010, el número de proyectos pro-
ducidos por año se mantendrá entre 20 y 30, descendiendo a partir de 

HACER POSIBLE 
LA CREACIÓN
PAU WAELDER
CRÍTICO Y COMISARIO

1 ARCO introdujo la sección ARCO Elec-
trónico en 1998, que fue reemplazada por 
Netspace@ARCO de 2000 a 2002 y por 
la Black Box a partir de 2005. La sección 
se rebautizó Expanded Box en 2008 y fue 
eliminada en 2010.

2 Titulada Digital Transit, esta muestra 
colectiva fue fruto de una colaboración 
entre Medialab Prado y Ars Electronica, 
comisariada por Manuela Pfaffenberger, 
Gerfried Stocker, Karin Ohlenschläger y 
Luis Rico.

3 El premio se crea en 2005, siempre 
vinculado a la feria de arte, como parte 
de la actividad de la Colección BEEP de 
Arte Electrónico impulsada por el Grupo 
TICNOVA, especializado en tiendas de 
informática y electrónica de consumo.

4 En ARCO 2007 se presentaron los ga-
nadores de los Premios VIDA 9.0 (2006) 
y unos meses más tarde se anunciaron los 
premiados en VIDA 10.0 (2007). VIDA 
cumpliría su décimo aniversario en 2008.

5 Art Futura 2007 tuvo su sede principal 
en Barcelona del 25 al 28 de octubre y 
presentó su programa audiovisual en otras 
diez ciudades: Alicante, Cádiz, Granada, 
Madrid, Murcia, Palma de Mallorca, 
Donostia-San Sebastián, Valladolid, Vigo 
y Vitoria.

6 La muestra, comisariada por Christiane 
Paul, Jemima Rellie y Charlie Gere, reunió 
la obra de artistas de las primeras vanguar-
dias del siglo XX como Marcel Duchamp 
o László Moholy-Nagy junto con artistas 
actuales y los españoles Antoni Muntadas 
y Clara Boj y Diego Díaz.

7 La trilogía la formaron las exposiciones 
Gameworld (2007), Playware (2007) y 
Homo Ludens Ludens (2008). Se celebró 
además un simposio internacional sobre 
arte y videojuegos.

8 Comisariada por Karin Ohlenschläger 
y Luis Rico, Banquete se expuso en 2008 
en LABoral y en 2009 en el ZKM. La 
muestra parte de un proyecto más extenso 
que desarrolla una investigación acerca de 
las relaciones entre los sistemas biológicos, 
sociales, culturales y tecnológicos.

9 La exposición fue acogida en 2008 por 
el Museo Extremeño e Iberoamericano 
de Arte Contemporáneo (MEIAC) y el 
ZKM. Comisariada por Claudia Gianne-
tti, Antonio Franco y Peter Weibel, reunió 
una selección de 119 obras producidas en 
España entre el siglo XIII y el XXI.

10 La tercera edición de la BIACS fue 
comisariada por Peter Weibel, Wonil Rhee 
y Marie-Ange Brayer. Incluía una muestra 
de obras históricas de media art, piezas 
recientes, una muestra de arquitectura 
contemporánea y diversas intervenciones 
en espacios públicos.

11 La muestra colectiva fue comisariada 
por Montxo Algora, director del festival 
ArtFutura, junto a José Luis de Vicente 
y buscaba acercar al gran público las 
conexiones entre arte y ciencia, lo humano 
y lo artificial.

12No he incluido en esta breve introduc-
ción las actividades llevadas a cabo en 
numerosos espacios ni las propuestas que 
muchos comisarios hemos presentado 
en museos y centros de arte de diferentes 
ciudades españolas.

13 Estos años están marcados por un pro-
gresivo recorte del presupuesto del centro, 
que desciende un 37% entre 2010 y 2011, 
pasando de recibir 3,8 millones de euros 
a casi 2,4. En años posteriores dicho presu-
puesto se ha ido reduciendo hasta los 1,7 
millones con que cuenta en 2017. Esto se 
refleja en el programa expositivo, que reúne 
sus mayores y más ambiciosas propuestas 
en estos primeros cuatro años.

14 Estos porcentajes han sido calculados a 
partir de un documento facilitado por LA-
Boral en el que se enumeran los proyectos 
producidos entre 2007 y 2016.
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entonces a un rango entre 15 y 20 aproximadamente. La mayor parte de 
los proyectos producidos son realizados por artistas españoles (61,26% 
del total de proyectos producidos), entre los cuales predominan los as-
turianos (36,41%) frente a los artistas de otras comunidades autónomas 
(24,85%)14. Este predominio de los proyectos artísticos realizados por ar-
tistas locales contrasta con la tendencia que se da en las grandes exposi-
ciones colectivas que acoge el centro, en las que la presencia de artistas 
españoles es mucho menor: a excepción de exposiciones como Banque-
te_Nodos y Redes y Extensiones-Anclajes, podemos observar que en la 
mayoría de las colectivas la proporción es de un artista español por cada 
diez o 20 de otras nacionalidades15. Si bien los factores que determinan 
esta reducida participación de los artistas españoles son muy diversos 
(pueden influir el tema de la exposición, la especificidad del arte de nue-
vos medios, la nacionalidad o el criterio de selección de los comisarios) y 
la propia nacionalidad de los artistas puede en algunos casos ser motivo 
de debate, lo cierto es que LABoral actúa, a nivel de las exposiciones, 
principalmente como un “importador” de propuestas del arte de nuevos 
medios que se realiza a nivel internacional. Esto ha generado críticas en 
la sociedad asturiana, con algunas voces acusando al centro de ser aisla-
do y elitista en sus propuestas. No obstante, la presencia de obras, artis-
tas, comisarios y teóricos de relevancia internacional acerca los debates 
sobre las conexiones entre arte, ciencia y tecnología a una escena local 
que no se había interesado especialmente por los nuevos medios.16  

La relación entre LABoral y el contexto local se divide, en opinión del in-
vestigador Marcelino García Sedano17, en dos fases que corresponden a 
la evolución de las producciones del centro que acabamos de esbozar. En 
un primer momento (entre 2007 y 2012), destacan en la programación 
de LABoral las propuestas de nivel internacional, mientras la presencia 
del trabajo de los artistas asturianos es menor y en algunos círculos se 
percibe como insuficiente. Esto se debe, en parte, a que pocos artistas 
locales trabajan con tecnologías digitales, si bien gracias a los recur-
sos y la programación del centro una generación más joven aprende a 
trabajar con estos nuevos medios y se beneficia de los laboratorios, las 
residencias y las becas de producción. El segundo momento (a partir de 
2012) se da con el desplome del presupuesto, que conlleva una progra-
mación más centrada en los proyectos locales, talleres y residencias. En 
esta segunda fase destaca el trabajo desarrollado en los laboratorios, 
particularmente el fabLAB Asturias, y eventos como el SummerLAB, un 
encuentro que es especialmente valorado por los artistas puesto que 
hace posibles intercambios y colaboraciones en el marco de un taller 
de producción y experimentación que se lleva a cabo sin necesidad de 
grandes inversiones. También cabe destacar en este momento el apoyo 
de LABoral a dos escenas artísticas con particular fuerza en Asturias, 
como son la del arte sonoro, con destacadas piezas presentes en el 
proyecto Aprendiendo de las Cuencas (2013) y la de la performance au-
diovisual, que se da cita anualmente en el festival LEV (Laboratorio de 
Electrónica Visual), co-producido por LABoral desde 200718. Tanto es-
tos eventos como los diferentes programas educativos, residencias y el 
apoyo a la producción de proyectos artísticos específicos contribuyen a 
la formación de una generación de artistas asturianos que trabajan con 
nuevas tecnologías y desarrollan algunos de sus primeros proyectos en 
el centro. 19 

Una característica común a la mayoría de las producciones de LABoral es 
el interés por desarrollar la obra en relación a un espacio específico o por 
explorar aspectos del contexto social y geográfico asturiano. Esto se da 
particularmente en los artistas asturianos pero también inspira a artistas 
de otras localidades y países a entablar un diálogo con el lugar concreto 
en que se encuentra el centro. El territorio, tanto desde el punto de vista 
geográfico (las montañas, el mar) como socioeconómico y cultural (cultura 
pesquera, minería) y también la ciudad de Gijón como espacio de experi-
mentación en el entorno urbano adquieren un destacado protagonismo. 
Esto se debe a diversos factores, entre los que se cuentan el propio plan-
teamiento de algunas exposiciones, como las citadas Extensiones-Anclajes, 
Aprendiendo de las Cuencas o también There is No Road, el interés gene-
ralizado por desarrollar proyectos site-specific e intervenciones urbanas y 
también la influencia que suele ejercer el contexto local en los proyectos 
desarrollados durante una residencia, sea cual la sea la procedencia de los 
artistas. En suma, a través de sus actividades, LABoral hace posible un am-
plio abanico de reflexiones y experimentaciones directamente vinculadas 
al entorno local. Una cincuentena de proyectos se inspiran en la geografía, 
historia y cultura de Asturias o se conciben específicamente para determi-
nados lugares del Principado. De esta manera, el centro busca arraigarse 
en su contexto más inmediato y a la vez facilita nuevas miradas hacia el 
patrimonio histórico y natural. Pasada la fase en que ha introducido los 
debates internacionales sobre arte, ciencia y tecnología por medio de gran-
des exposiciones, es posiblemente en estas producciones locales (tanto de 
artistas asturianos como españoles e internacionales) donde se va a dar 
con mayor solidez la aportación del centro. LABoral, como otros espacios 
dedicados al arte contemporáneo, prefiere producir a coleccionar y de esta 
manera contribuye a generar un patrimonio que se distribuye a medida 
que los artistas llevan sus obras a otras exposiciones y las dan a conocer en 
otros contextos.

¿por qué producir arte de nuevos medios?
Los primeros artistas que experimentaron con ordenadores en los años 
60 y 70 eran habitualmente ingenieros o matemáticos con acceso a las 
complejas máquinas que albergaban unos pocos laboratorios en univer-
sidades y centros de investigación. Algunos, como Manfred Mohr, fueron 
tremendamente afortunados: el artista alemán era el único en toda Fran-
cia con acceso a los ordenadores del Instituto de Meteorología de París, 
con los que creó sus primeros dibujos algorítmicos. Posteriormente, la 
amplia comercialización de ordenadores personales y otros dispositivos, 
así como el desarrollo del software libre, han facilitado a un número mu-
cho mayor de artistas acceder a la creación con nuevas tecnologías. Con 
todo, como afirma el teórico Simon Penny20, los artistas que trabajan con 
nuevos medios deben asumir necesariamente el papel de inventores, em-
pleando tecnologías existentes de maneras inesperadas e incluso desa-
rrollando sus propias máquinas. Son creadores que trascienden la figura 
del usuario (que adapta sus creaciones al software existente) e imaginan 
qué tecnologías o recursos pueden hacer realidad sus ideas. Por tanto, 
sus proyectos son a menudo prototipos o experimentos que, en palabras 
de Penny, “rara vez caben en el entorno cultural convencional del mu-
seo/galería/colección privada […]. Las técnicas y metodologías necesarias 
para manipularlos tienen más en común con el taller, el laboratorio cien-
tífico, o el media lab que con el estudio convencional de un artista”21. Para 
producir este tipo de obras, son necesarios espacios que no sólo faciliten 

15 Esta proporción puede observarse, por 
ejemplo, en las exposiciones Feedback, 
Playware, Gameworld, Homo Ludens Ludens, 
Feedforward, El proceso como paradigma y 
Pasajes; una presencia algo mayor de artistas 
españoles se da en Datascape y Los Monstruos 
de la máquina.

16 Marcelino García Sedano (2017). Arte y 
videojuegos. Reflexiones sobre lo lúdico, el 
arte y la tecnología en Asturias. LIÑO. Revis-
ta Anual de Historia del Arte (23), 149–158.

17 Marcelino García Sedano es Profesor en la 
Universidad San Francisco de Quito (Ecua-
dor) y autor de la tesis Arte, Ciencia y tecno-
logía. Tercera cultura y actividad artística en la 
Asturias del siglo XXI (Universidad de Oviedo, 
2017). Entrevista con el autor mantenida el 1 
de septiembre de 2017.

18 Marcelino García Sedano (2016). Perfor-
mance audiovisual digital en la Asturias del 
siglo XXI. LIÑO. Revista Anual de Historia 
del Arte (22), 149–158.

19 Algunos de estos artistas son: María 
Castellanos (Gijón, 1985), Adrián Cuervo 
(Gijón, 1981), Román Torre (Candás, 1978), 
Félix Luque (Oviedo, 1976) e Iñigo Bilbao 
(Ribadesella, 1975).

20 Simon Penny (2008). Bridging Two Cul-
tures: Toward an Interdisciplinary History 
of the Artist-Inventor and the Machi-
ne-Artwork, en: Dieter Daniels y Barbara U. 
Schmidt (eds.). Artists as Inventors. Inventors 
as Artists. Ostfildern: Hatje Cantz, 143–157.

21 Simon Penny, op.cit, 157.

22 Johan Pousette (2011). Artists in Flux, en: 
Anna Ptak (ed.) RE-tooling RESIDENCIES: 
A Closer Look at the Mobility of Art Professio-
nals. Varsovia: Centre for Contemporary Art 
Ujazdowski Castle, 47.
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los recursos materiales y económicos, sino también un contexto de expe-
rimentación que permita el “fracaso feliz,” como lo denomina Johan Pou-
sette22, es decir el resultado inesperado que abre nuevas posibilidades en 
un proceso artístico inacabado. Los espacios de producción pueden por 
tanto trascender la mera función de fabricar nuevas obras para combinar 
investigación e innovación en la creación de unos proyectos que a menu-
do exploran los límites de las tecnologías existentes. 

En las producciones de LABoral se da el encargo de obras para exposicio-
nes (facilitando recursos económicos, infraestructuras y equipos) y tam-
bién la experimentación en sus diferentes laboratorios y eventos como el 
citado SummerLAB. Por medio de la Oficina de Proyectos se han financia-
do obras como Chapter 1: The Discovery (2009) de Félix Luque Sánchez 
(Oviedo, 1976), en co-producción con la Fédération Wallonie-Bruxelles y 
otras instituciones. Esta fue la primera pieza en solitario del artista y 
supuso su lanzamiento internacional al recibir una Mención Honorífica 
en el festival Ars Electronica (Linz) y una nominación en el festival Trans-
mediale (Berlín). Luque ha destacado que, además del apoyo económico, 
la exposición que tuvo lugar en LABoral y la documentación de la misma 
que hizo el fotógrafo Marcos Morilla ayudaron decisivamente a dar a co-
nocer la pieza, que fue posteriormente seleccionada en los prestigiosos 
festivales. Otros artistas han podido elaborar diversos proyectos en LA-
Boral, como Román Torre (Candás, 1978), quien desarrolla piezas como 
LIFEFLOOR, una instalación interactiva que se presenta en dos versiones, 
una “beta” en 2008 y una versión final en 2012, dando al artista la opor-
tunidad de mejorar la pieza con nuevos equipos y un mayor espacio expo-
sitivo. Estos ejemplos ilustran la importancia de la labor de producción de 
las obras de arte de nuevos medios, dado que a menudo resulta complejo 
para el artista hacer realidad sus ideas por las limitaciones de presupues-
to y equipos. Producir una primera obra con los recursos necesarios para 
darle la dimensión que requiere puede ayudar a lanzar la carrera de un 
artista, como en el caso de Luque, y exponerla aportando las mejores 
condiciones posibles en cada ocasión puede facilitar la propia evolución 
de la obra, como ocurrió con la pieza de Torre. La producción, por tanto, 
no es simplemente una función secundaria del programa expositivo sino 
que puede constituir uno de los valores principales de un centro de arte 
dedicado a la creación con nuevas tecnologías. LABoral se ha dado a co-
nocer principalmente por sus exposiciones, pero también puede poner 
en valor lo que han supuesto sus producciones y el trabajo desarrollado 
en sus talleres. En conjunto, estas actividades han contribuido a generar 
una escena de creación digital en Asturias y se han podido mantener pese 
a los profundos cambios que se han producido en los últimos diez años. 

Comentar la producción de obras de artistas in-
ternacionales en LABoral no es una tarea sencilla, 
habida cuenta del número de obras que se han 
generado inhouse en los últimos once años: más 
de 200 creaciones en los más diversos formatos 
artísticos y para los contextos más variados, ta-
les como exposiciones, festivales, residencias, 
etc. Como plataforma de producción y exhibición, 
LABoral es igualmente importante para artistas 
residentes en Asturias o España que para artis-
tas internacionales que trabajan en la confluencia 
entre arte, diseño, tecnología, ciencia y sociedad.

Esto se debe también a la economía de la produc-
ción artística, objeto de una atención que sigue 
siendo escasa en el mercado del arte. Sólo el arte 
“post-internet” más joven, que se sirve de las tec-
nologías digitales e interconectadas y reflexiona 
sobre sus repercusiones económicas y culturales, 
reflexión que se traduce en última instancia en 

cuadros, objetos y esculturas, está presente en 
el mercado del arte. El modelo económico de for-
matos efímeros y procedimentales se basa desde 
su advenimiento no en la compra y la colección, 
sino en el apoyo y la contratación por institucio-
nes como LABoral. Al mismo tiempo, esto supone 
que las instituciones creadoras codeterminan en 
gran medida el espectro de la producción artística 
y ejercen una influencia indiscutible en los discur-
sos y las prácticas.

En vista de las posibilidades que el espacio ofrece 
para exponer, no es de extrañar que la labor ar-
tística in situ se destine ante todo a la creación o 
el perfeccionamiento de nuevos trabajos que se 
presentan en las propias instalaciones. Aunque 
se da preponderancia a esta producción específi-
ca, los límites entre ella y la experimentación son 
difusos, una circunstancia de la que el visitante 
no es necesariamente consciente. En cada nueva 
producción subyace el riesgo al fracaso, al igual 
que la oportunidad de dar un paso decisivo en la 
propia creación artística, hacia la exploración de 
conceptos y medios creativos o hacia una nueva 
colaboración artística.

En particular, el desarrollo y la puesta en marcha 
de experimentos en vivo están sujetos a esta in-
certidumbre, puesto que transcurren durante la 
presentación pública y sus factores sólo se contro-
lan hasta cierto punto: Growth Pattern de Allison 
Kudla o Greenhouse Converter de Ursula Damm 
son ejemplos de exploración artística del saber 
que va más allá del conocimiento condicionado 
por la ciencia.

El experimento ha sido desde siempre el alma del 
arte. Lo que ha cambiado en las últimas décadas 
es que los artistas trascienden la investigación 
de los medios y sus posibilidades expresivas y se 
adentran con métodos artísticos en los ámbitos 
del saber dominados por las ciencias. El objeti-
vo de esta práctica es, además de generar cono-
cimientos, cuestionar con frecuencia las normas 
culturales y sociales y las formas convencionales 
o jerárquicas en la generación de conocimiento. 
Help me Know the Truth de Mary Flanagan des-
vela la connotación cultural y social aprendida de 
los rostros humanos y plantea la pregunta sobre 
las causas y las consecuencias de las valoraciones 
intuitivas de las personas, de las que casi nunca 
somos conscientes. Mientras la neurociencia es-
tudia cómo tomamos estas decisiones inmediatas, 

FORMATOS 
EFÍMEROS Y 
PROCEDIMENTALES: 
EL EXPERIMENTO ES 
EL ALMA DEL ARTE

SUSANNE JASCHKO
CRÍTICA Y COMISARIA
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el proyecto de Flanagan gira en torno a la toma 
de conciencia sobre los procesos de percepción y 
asociación. 

El proyecto se basa en un software utilizado en 
las neurociencias para revelar procesos de toma 
de decisiones inconscientes. "No digo que la tec-
nología sepa en realidad que estas herramientas 
son siempre correctas. Hay cierto componente de 
crítica también. Desconozco si el software es la 
mejor manera de adentrarnos en la esencia de la 
naturaleza humana, pero se utiliza constantemen-
te en la investigación científica, por eso me parece 
interesante emplear esas herramientas científicas 
para plantearnos cuestiones más artísticas", de-
clara la artista sobre su proyecto. 

Para los artistas que investigan las tecnologías 
digitales y sus culturas, avanzar hacia la ciencia 
y sus tecnologías parece natural. El acceso a la-
boratorios y archivos científicos no sería posible 
sin una apertura de la ciencia, un proceso que 
se desarrolla lentamente, con el reconocimien-
to por parte de los científicos de que una mayor 
comprensión de lo que supone su labor y más 
transparencia entre el público general sólo puede 
beneficiar a los investigadores. Esta nueva predis-
posición a dialogar de la ciencia influye en el es-
pectro de la producción artística, por ejemplo, con 
nuevas posibilidades de producción en entidades 
dedicadas a la investigación y nuevos discursos en 
el seno del arte, fenómeno al que LABoral con-
tribuye con producciones artísticas y exposiciones 
como Materia Prima. 

La investigación artística no se limita al cuestio-
namiento y la aplicación de modelos científicos 
y procedimientos técnicos; más bien se trata de 
una búsqueda intensiva y estructurada de nuevas 
opciones y medios expresivos. En los últimos diez 
años, LABoral ha apoyado a artistas en la evolu-
ción del arte audiovisual y sus formatos de insta-
lación y performance.

El eje central de esta práctica artística suele ser la 
experiencia multisensorial, que supone un contra-
punto a la práctica artística, con una vocación más 
conceptual y orientada a la introspección racional. 
Producciones como N-Polytope de Chris Salter, 
Fall de Robert Henke, Datamatics.Data.Tecture de 
Ryoji Ikeda o frequencies (light quanta) de Nicolas 
Bernier sondean la inmediatez de la experiencia 
audiovisual, que nace de la interacción temporal 
y espacial entre luz y sonido y pone en entredicho 

nuestro entramado sensorial y neurológico. Con 
ello perpetúan una larga tradición de obra experi-
mental que no ha perdido relevancia con el paso 
del tiempo.

Entretanto, el trabajo espacial con el sonido y la 
luz, en combinación o también por sí solo, que se 
ha expuesto durante mucho tiempo sobre todo en 
festivales, ha encontrado su lugar en la práctica 
comisarial institucional. El sonido, al igual que la 
imagen digital en movimiento, se ha convertido 
en un elemento indispensable del arte contem-
poráneo de la instalación. Numerosas instalacio-
nes sonoras producidas en años recientes en los 
talleres de LABoral exploran la inmersión para 
trasladar lugares o acontecimientos concretos al 
espacio expositivo. Una de las obras más contro-
vertidas de esta serie es White Star Cluster de Pior 
Szyhalski: una recreación de la operación militar 
Iraqi Freedom, con grabaciones transcritas en una 
instalación de 16 canales acompañada de videoi-
mágenes y medios impresos. Szyhalski había exhi-
bido su proyecto de otro modo en dos ocasiones 
antes de su exposición en LABoral, y para la pre-
sentación en el marco de Feedforward creó una 
versión de sonido envolvente compleja e inmersi-
va. Szyhalski transformó partes de las filmaciones 
hechas en 2006 a soldados estadounidenses que 
se enfrentaron en Ramadi a un ataque de fuego 
amigo en un inquietante collage/teatro de música 
y palabra.

La producción y la exposición de estas obras enla-
zan a Gijón con un mundo sólo en apariencia leja-
no. Que la propia ciudad y la región se conviertan 
en objeto de investigación y en protagonistas de 
obras de arte no se debe al mero hecho de que 
los artistas internacionales tienen oportunidad de 
desarrollar su obra in situ. Asturias, una región 
que debe reinventarse tras el declive de su teji-
do industrial, supone con su variedad de paisajes 
urbanos, costeros y montañosos un escaparate 
perfecto para lo posturbano. A esto va ligado el 
concepto de vida moderna cerca de la naturaleza 
y el medio rural, posible gracias a una mejor in-
terconexión y una movilidad ampliada. En la era 
posturbana, según la teoría, la metropolización y 
la urbanización se invertirán.

En la exploración del paisaje asturiano con medios 
digitales, el deseo de contacto con la naturaleza 
confluye con la omnipresencia de la tecnoesfera 
y refleja un tiempo presente en el que el ser hu-
mano se adentra en los espacios más remotos con 

ayuda de la tecnología. Cuando Alexander y Susan 
Maris orientan su videocámara HD a los Picos de 
Europa, cuando Annabel Howland contrasta las 
estructuras visuales del mar y la montaña, cuan-
do Simon Pope acompaña y hace grabaciones so-
noras a pastores asturianos en las estribaciones 
de los Picos, cuando Christian Bettini alias P.ankh 
atraviesa Asturias en compañía de un burro equi-
pado con medios técnicos o cuando Andy Gracie 
capta con su combinación autoconstruida de só-
nar, cámara e hidrófono el mundo subacuático del 
Cañón de Avilés: hay una ambigüedad inherente 
a estas expediciones con distintos medios que 
parece inmutable. La naturaleza ya no se conci-
be sin el ser humano y su influencia. La “hiperdi-
gitalización” de la cultura, incluso en el outback 
australiano, tal y como Gretta Louw muestra en su 
videoinstalación Future Present Desert, insta a los 
artistas a decidir hasta qué punto quieren impli-
carse en este proceso.

La amplia gama de ejes temáticos en la produc-
ción artística de LABoral es también resultado 
de la libertad para los comisarios, sus temas, sus 
perspectivas y sus redes. La producción artística 
no surge en un vacío, sino sobre las bases de una 
confianza mutua en las capacidades de todos los 
participantes. Presupone una intensa interacción 
entre artistas, comisarios y las muchas personas 
que contribuyen a cada proyecto con sus conoci-
mientos especiales. 
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CHECHU ÁLAVA & JUAN FERNÁNDEZ
PABLO ARMESTO

MAITE CENTOL
SOLEDAD CÓRDOBA
CARLOS CORONAS

RODRIGO DERTEANO
DZINE (CARLOS ROLÓN)

DIONISIO GONZÁLEZ
AARON KOBLIN

SURASI KUSOLWONG
ADOLFO MANZANO

JUAN CARLOS MARTÍNEZ
NATALIA PASTOR 

FERNANDO REDRUELLO 
AVELINO SALA

AURORA SUÁREZ
CUCO SUÁREZ

MARK TICHNER
FABIEN VERSCHAERE
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I´LL BE 
YOUR 
MIRROR
Chechu Álava y Juan Fernández
Instalación site-specific 

Partiendo de la similitud de posicionamientos en el 
valor del dibujo y de la pintura, esta obra se desarrolla 
precisamente como un diálogo entre dos artistas para 
los cuales estos medios mantienen inalterables su vigor 
y su capacidad para conmover. Es, en definitiva, una 
conservación sobre un amor correspondido, que va fer-
tilizando en dos espíritus, en dos miradas y en cuatro 
manos.

Obra de nueva producción para la exposición Extensiones-Anclajes Fase II

CHECHU ÁLAVA 
(Asturias, 1973 / París) 

Licenciada en la especialidad de Pintura por 
la Facultad de Bellas Artes de la Universi-
dad de Salamanca, Chechu Álava amplió 
estudios en Holanda y Portugal. Ha reali-
zado diversas exposiciones individuales y 
colectivas, logrando premios y becas. En la 
actualidad reside en París. 

www.chechualava.com 

------

JUAN FERNÁNDEZ 
(Asturias, 1978)

Juan Fernández, es un pintor entusiasta de 
retratos y paisajes, géneros que considera 
inagotables y siempre llenos de interés y 
posibilidades. Parte desde la contempla-
ción hacia el deseo de registrar la realidad, 
sabiendo que ésta vive en un presente que 
también refleja el pasado. Sus cuadros bus-
can alcanzar ese grado de existencia au-
tónoma que desprenden las obras de los 
pintores que admira, donde los personajes 
viven dentro de un marco que refleja nues-
tro mundo, sin abandonar ese otro universo 
paralelo que es la pintura.

www.juanfernandezalava.com
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PASO A PASO

Pablo Armesto
Instalación site-specific 

El camino, el itinerario, el tránsito como metáfora de la 
vida, de la comunicación y el conocimiento, es la idea 
central sobre la que Pablo Armesto ha articulado su 
obra. En Paso a paso el camino es la huella en un paisaje 
cargado de connotaciones mágicas, espirituales y reli-
giosas, que entroncan con episodios históricos decisi-
vos. En Covadonga, el viajero se encuentra en una en-
crucijada en la que confluyen naturaleza y divinidad, y 
se convierte en un peregrino que persigue desentrañar 
los misterios de la vida ante una imagen devocional que 
ha transformado ese espacio en santuario. Las huellas 
son ofrendas votivas, fuegos sagrados que perpetúan la 
memoria de todos aquellos para los que la búsqueda, el 
ansia de encuentro, es y sigue siendo la única energía 
capaz de hacerles recorrer un trayecto inagotable.

Obra de nueva producción para la exposición Extensiones-Anclajes Fase I

PABLO ARMESTO 
(Schaffhausen, Suiza, 1970 / Asturias)

Pablo Armesto es un artista visual que de-
sarrolla su trabajo desde 1997 en varios so-
portes, entre los que destacan el grabado, 
la instalación, arte electrónico y el arte pú-
blico. Es en este campo donde ha realizado 
alguno de sus mejores trabajos con proyec-
tos centrados en el espacio público, com-
binando las intervenciones e instalaciones 
con trabajo de campo fundamentalmente 
de carácter social. Sus piezas buscan la in-
teractividad no sólo con el medio sino con el 
público en general.

www.pabloarmesto.com

EL BUEN LUGAR

Maite Centol
Instalación site-specific

Resultado de un trabajo en proceso que desarrolló du-
rante varios meses, la instalación de esta artista resume 
la conexión perenne de una manifestación creativa es-
pecífica como la arquitectura románica, con el espacio 
físico, cultural y humano en el que se inserta y su diá-
logo con la plástica ahora vigente. 

Dos series de retratos -los de los “guardianes” de ese 
patrimonio, personas encargadas de la custodia y aper-
tura de los edificios; y los de los “infantes”, niños y jó-
venes que realizan recreaciones con motivos extraídos 
de los monumentos- se funden con imágenes manipu-
ladas de ese arte románico tomado como eje del pro-
yecto y como reflejo de una identificación que supera 
los modos de contemplar el patrimonio a lo largo de 
los siglos. 

Obra de nueva producción para la exposición Extensiones-Anclajes Fase I

MAITE CENTOL  
(Logroño, 1963 / Asturias)

Formada en la especialidad de Diseño Grá-
fico, ha desarrollado su carrera creativa en 
Asturias, con estancias en el extranjero. Uti-
lizando diferentes estrategias y disciplinas, 
plantea en sus obras una comunicación real 
con el ciudadano, haciéndole partícipe vo-
luntario del proceso. Su práctica pictórica 
se realiza sobre todo tipo de soportes, tanto 
proyectos murales in situ como en series 
donde la obsesión por el dibujo, por el auto-
matismo, se manifiesta ocupando el espacio 
pictórico con retículas geométricas, forma-
dos por planos de líneas en una defensa de 
la experiencia pictórica.
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UN LUGAR SECRETO

Soledad Córdoba
Instalación site-specific

Un lugar secreto es un proyecto que indaga en elementos 
claves de la identidad romántica: la fusión del hombre 
con la naturaleza y el poder creador de los sueños. Cuer-
po y espíritu transitan la senda de lo real-imaginario, la 
búsqueda y percepción de nuestra verdad última en la 
profundidad de lo onírico, la huida de la materia o su 
transformación, y la fuerza generadora del espíritu. 

La obra se mostró en la capilla del Palacio de los Mi-
randa o del Marqués de Valdecarzana, elemento refe-
rencial del rico patrimonio monumental de la Villa de 
Grado. Fue construida en 1716, según proyecto atri-
buido al arquitecto Francisco de la Riba.

Obra de nueva producción para la exposición Extensiones-Anclajes Fase II

SOLEDAD CÓRDOBA 
(Asturias, 1977)

Soledad Córdoba es una artista que utiliza 
la fotografía como medio para representar 
nuevas realidades y como herramienta para 
arrojar interrogantes sobre la existencia del 
ser humano. Su obra se centra en la idea de 
transcender la realidad a través de la poéti-
ca de la imagen con fotografías despojadas 
de su particularidad, lugares, escenarios y 
personajes (autorretratos) sustraídos de 
toda definición objetiva pero sí convertidos 
en signos, nodos y enlaces por un univer-
so que se desprende de la realidad y que 
se fusiona con lo imaginario, lo poético y 
lo evocador. Sus trabajos están íntimamen-
te ligado a los elementos de la naturaleza 
como invitación a la reflexión sobre ésta y al 
diálogo silencioso entre el ser humano que 
la habita, la observa y a veces la hiere. Sus 
trabajos discurren cercanos a los estados 
oníricos con una clara intención de crear 
poesías visuales donde la belleza, el silen-
cio, el dolor, el miedo, la incomunicación y 
la búsqueda están presentes.

www.soledadcordoba.com
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ANCLAJES-EXTENSIONES

Carlos Coronas
Instalación site-specific

El artista introduce las luces de neón en trabajos en los 
que se refuerza el referente pictórico con composicio-
nes lumínicas sobre superficies que remiten a la clási-
ca abstracción geométrica. Conecta de este modo el 
concepto original del proyecto expositivo de LABoral 
con la identidad de su propia obra, en la que el “ancla-
je” precede a la “extensión” en espacios arquitectónicos 
interiores, que ocupa empleando las paredes como so-
porte y cubriendo el propio ámbito espacial con una 
luz que se difunde en todas las direcciones. Con esta 
doble ocupación propugna la “disolución física de los 
límites de la obra” con la luz como material pictórico 
y elemento que traspasa el espacio sin límite. El lugar 
específico sobre el que trabajó Carlos Coronas para 
plantear su instalación es la antigua sala de exposicio-
nes de la Casa de Cultura de El Franco, situada en La 
Caridad, capital de ese concejo.

Obra de nueva producción para la exposición Extensiones-Anclajes Fase II

CARLOS CORONAS 
(Asturias, 1964)

Licenciado en Bellas Artes por la Universi-
dad de Salamanca, cuenta con un abultado 
currículo de exposiciones individuales y co-
lectivas, a las que suma diversos premios y 
becas a la creación. Sus primeras obras pic-
tóricas mostraban una adscripción abstrac-
ta, determinada por un cromatismo lumíni-
co y el gusto por formatos y soportes poco 
comunes, que le permitieron abrirse a con-
jugaciones más variadas y ricas, tanto en el 
tratamiento pictórico como en los soportes, 
que pronto derivaron en estructuras de ma-
dera en las que el color revelaba otros volú-
menes y la luz aparecía como un substrato 
determinante de la forma. Evolucionando 
en esa línea, el artista introdujo las luces 
de neón en trabajos, en los que se refuerza 
ese referente pictórico con composiciones 
lumínicas sobre superficies pictóricas que 
remiten a la clásica abstracción geométrica.
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SENCILLAMENTE BELLO 
EN NINGUNA PARTE

Carlos Coronas
Instalación escultórica

Carlos Coronas crea dramáticas instalaciones escultó-
ricas en las que, a través de unas cargadas orquestacio-
nes plásticas, explora nuestra realidad social y psicoló-
gica. En su trabajo, Coronas estudia la división entre 
ser y apariencia, a menudo situando la problemática 
del espacio y el tiempo en el centro de sus obras. Siem-
pre pendiente del resultado final de sus características 
piezas de neón, Coronas va creando situaciones en las 
que la línea divisoria entre el sentido interno y externo 
del yo se encuentra en una situación de conflicto. Para 
LABoral, Coronas creó una instalación de grandes di-
mensiones a base de luces de neón, centrada en el con-
cepto de la utopía y la belleza. Las luces crean un nú-
cleo de gran densidad que nos recuerda los primitivos 
dibujos que representan el aspecto posible de la utopía.

Obra de nueva producción para la exposición It’s Simply Beautiful
Patrono colaborador: Cajastur

CARLOS CORONAS 
(Asturias, 1964)

Licenciado en Bellas Artes por la Universi-
dad de Salamanca, cuenta con un abultado 
currículo de exposiciones individuales y co-
lectivas, a las que suma diversos premios y 
becas a la creación. Sus primeras obras pic-
tóricas mostraban una adscripción abstrac-
ta, determinada por un cromatismo lumíni-
co y el gusto por formatos y soportes poco 
comunes, que le permitieron abrirse a con-
jugaciones más variadas y ricas, tanto en el 
tratamiento pictórico como en los soportes, 
que pronto derivaron en estructuras de ma-
dera en las que el color revelaba otros volú-
menes y la luz aparecía como un substrato 
determinante de la forma. Evolucionando 
en esa línea, el artista introdujo las luces 
de neón en trabajos, en los que se refuerza 
ese referente pictórico con composiciones 
lumínicas sobre superficies pictóricas que 
remiten a la clásica abstracción geométrica.

RECOMPUTING SPACE

Rodrigo Derteano
Instalación sonora

Recomputing Space es una instalación sonora que resulta 
del estudio psico-geográfico del espectro sonoro urbano. 
Es por lo tanto una obra realizada específicamente para el 
sitio en la que es presentada. Se compone de 42 altavo-
ces dispuestos en el espacio de exhibición. El sonido fue 
grabado por dos personas que caminaron por distintos lu-
gares públicos de la ciudad de Gijón llevando micrófonos 
consigo, siguiendo el recorrido que por medio de órdenes 
sencillas les indicó un algoritmo. En la instalación, el so-
nido se traslada de un altavoz a otro, en forma análoga al 
movimiento de quienes realizaron la grabación. La obra in-
vita al público a caminar entre los sonidos y redescubrir los 
estratos sonoros del ambiente urbano, que por la reproduc-
ción simultánea de las dos grabaciones, emergen en nuevas 
e interesantes combinaciones y nos permite reconsiderar la 
forma en que experimentamos el movimiento pedestre.

Obra producida para la exposición Emergentes
Coproducen: LABoral Centro de Arte y Fundación Telefónica

RODRIGO DERTEANO 
(Suiza, 1979 / Alemania)

Rodrigo Derteano es un artista peruano que 
trabaja en experimentos de sonido, pro-
gramación y electrónica. A finales de 2008 
ganó el premio de producción de Incentivos 
Vida de la Fundación Telefónica de España 
por su proyecto Ciudad Nazca.
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BODEGA CHIC

Dzine (Carlos Rolón)
Instalación

El artista desarrolla su obra sobre tres pilares: la cultura 
de la calle, el diseño y la música DJ. La propia elec-
ción de su pseudónimo revela su preferencia por un 
principio de creación visual directamente vinculado a 
un tipo de diseño que aspira a transformar el entorno 
de la existencia humana para convertirlo en un sueño 
maravilloso y nada realista, exactamente igual que hace 
la cultura de la calle, con su profusión de apariciones y 
viajes psicodélicos. Un triciclo tuneado de estética la-
tina, un reducido grupo de nuevas pinturas y un mural 
de grandes dimensiones, ayudaron a los visitantes de la 
exposición a vivir la experiencia urbana de la ciudad de 
nacimiento del artista, Chicago.

Obra de nueva producción para la exposición It’s Simply Beautiful
Patrono colaborador: Cajastur

DZINE (CARLOS ROLÓN)
(Chicago, EE.UU, 1970)

Pintor, muralista, creador de instalaciones, 
diseñador gráfico, empresario de cultura y 
música pop. Además de haber sido invitado 
a la Bienal de Venecia en 2007, ha exhibido 
en casi todos los continentes. Sin educación 
formal en arte, se inició en ese mundo a tra-
vés del graffiti. Es dueño de una empresa de 
discos experimentales en Chicago y trabaja 
con disc jockeys y productores de renombre 
mundial. Sus pinturas, murales e instalacio-
nes abordan la conexión entre lo visual y lo 
auditivo, específicamente la música electró-
nica contemporánea, creando patrones de 
múltiples capas de colores brillantes que 
mezcla con materiales industriales como el 
Envirotex, una gruesa sustancia translúcida 
para laminar, y minúsculas cuentas de vidrio 
(en colaboración con la diseñadora Maya 
Romanoff). Con estos materiales, su pintu-
ra abstracta, cuyos referentes son urbanos, 
ruidosos, la subcultura funk y el graffiti, ad-
quiere una cualidad sensual y armónica que 
parece hacer visibles las frecuencias de la 
música con su multiplicidad de capas, rever-
beraciones y vibraciones.

www.carlosrolondzine.com
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INTERDICTORY SPACES

Dionisio González
Instalación site-specific

Esta obra se inserta en la serie en proceso Cartografías 
para a remoçao, algunas de cuyas piezas ha mostrado en 
la Galería Max Estrella, de Madrid. En este caso son 
las barriadas de favelas de São Paulo las que centran su 
interés para mostrar esa arquitectura orgánica, irregu-
lar y precaria, como un signo de identidad de la cultura 
popular y de sus valiosas aportaciones al sentido utili-
tario y a la construcción del paisaje singular de la ciu-
dad. Estas construcciones se encuentran amenazadas 
por planteamientos y acciones socio-políticas igualita-
rias e impersonales que vacían de contenido sus valores 
y las convierten en “elementos de fricción e incluso en 
detonantes de una nueva planificación informal”. El 
Centro de Escultura Museo Antón de Candás fue la 
institución que acogió esta exposición.

Obra de nueva producción para la exposición Extensiones-Anclajes Fase II

DIONISIO GONZÁLEZ 
(Asturias, 1965)

Doctor en Bellas Artes por la Universidad 
de Sevilla, de cuya Facultad de Bellas Artes 
es profesor titular. Amplió su formación en 
grabado, procesos fotográficos y multime-
dia en diversos centros europeos. Ha reci-
bido gran número de premios. Sus primeras 
instalaciones ya mostraban una esencial 
preocupación por los espacios y la luz como 
elemento conformador de la espacialidad, 
que pronto dejaron paso al empleo de la 
fotografía como medio básico de profundi-
zar en esa concepción espacial ya habitada 
por la figura, como ocurría en sus series 
Rooms o en las Piscinas. Con posterioridad, 
esta reflexión se trasladaría a series en la 
que la propia arquitectura trasladaba ex-
presamente esa inquietud central por las 
metáforas de los ambientes urbanos y ha-
bitables en metamorfosis del paisaje de las 
ciudades como en Situ-acciones, que tenía 
como objeto la ciudad de La Habana o la 
respuesta-denuncia de Encriptaciones, que 
ironizaba sobre la solución al problema de 
la vivienda social en los containers.

www.dionisiogonzalez.es
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THE SHEEP MARKET

Aaron Koblin 
Instalación

El sitio web de Aaron Koblin, The Sheep Market, plan-
tea diversos interrogantes sobre la producción auto-
matizada, la inteligencia colectiva y el valor del tra-
bajo y producción artísticos. El 2 de noviembre de 
2005, amazon.com lanzó su Amazon Mechanical Turk 
(MTurk) como parte de sus servicios web. MTurk pro-
porciona una interfaz planteada para utilizar la inte-
ligencia humana en la realización de acciones o en la 
solución de problemas que no pueden resolverse por 
medios informáticos. Las personas que solicitan ser-
vicios a través de la aplicación MTurk (los requesters o 
solicitantes) proponen tareas que requieren de la  inte-
ligencia humana, que serán después realizadas por las 
personas que decidan completarlas (workers/trabajado-
res o providers/proveedores) a cambio de una suma de 
dinero fijada por el requester. Aaron Koblin recurrió al 
servicio MTurk de amazon.com para solicitar la reali-
zación de una tarea muy simple: el “dibujo de una oveja 
mirando hacia la izquierda” a cambio de 0,02 dólares.

Obra de nueva producción para la exposición LAB Ciberespacios

AARON KOBLIN
(EEUU, 1982)

Aaron Koblin es un artista que trabaja con 
datos, creando aplicaciones informáticas 
con las que visualizar e investigar patrones 
y tendencias dentro de los flujos digitales 
de datos. Koblin recibió su MFA del Depar-
tament of Design/Media Arts en UCLA y se 
licenció en Arte Electrónico en la Universi-
dad de California, Santa Cruz. Utilizando su 
formación en la industria de los juegos de 
ordenador, dirigió un curso en diseño de 
juegos para la web en UCLA y ha trabaja-
do con proyectos guiados por datos como 
diseñador interactivo, artista e investigador. 

www.aaronkoblin.com
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ES FÁCIL PERMANECER 
LIMPIO Y CALLADO

Surasi Kusolwong 
Instalación y performance

El arte de Surasi Kusolwong ofrece al visitante la posi-
bilidad de implicarse activamente en una extraordinaria 
experiencia. Kusolwong es autor de una singular obra 
dirigida a crear situaciones llenas de energía, dinamismo 
y espíritu lúdico con las que transmitir un sentimiento 
festivo. En sus instalaciones, anima al espectador a ex-
traer el máximo placer de la obra ofreciéndole la posibi-
lidad de romper las barreras que separan arte y vida. Su 
relación con la modernidad occidental no está exenta 
de ironía. En la gran instalación que creó para LABo-
ral, abierta a la participación e interacción de todos los 
visitantes, Kusolwong critica la influencia que occidente 
ejerce sobre la cultura oriental.

Obra de nueva producción para la exposición It’s Simply Beautiful
Patrono colaborador: Cajastur

SURASI KUSOLWONG 
(Tailandia, 1965)

Surasi Kusolwong se licencia en Bellas Ar-
tes en 1987 en la Universidad Silpakorn de 
Bangkok, y en 1993 realizó un Master en la 
Hochschule für Bildener Künst, en Brauns-
chweig, Alemania. Kusolwong realiza insta-
laciones y performances. Desde 1996 lleva 
realizando operaciones de mercado en los 
que productos manufacturados tailandeses, 
producidos en masa y baratos, son vendidos 
a precio nominal. Kusolwong ha expuesto 
en Europa, América, Australia y Asia. Fue 
elegido por Jérôme Sans, conservador inde-
pendiente y co-director del Palais de Tokyo, 
en París, para su residencia ArtPace.

A LOS HÉROES QUE FUIMOS

Adolfo Manzano
Escultura: madera de pino y dispositivo de audio

Del mismo modo que la arquitectura enfatiza su condi-
ción como medio expreso de manifestación del poder y su 
vocación de perennidad, la escultura monumental reúne 
en su repertorio todos los ingredientes de la visualización 
ineludible de la autoridad, sus medios y agentes. En todo 
homenaje subyace un mensaje que trasciende el propio 
acontecimiento y busca la conversión en modelo ejemplar 
del personaje a quien se le rinde reconocimiento.

Adolfo Manzano vincula la esencia del monumento 
escultórico con el mundo de la infancia; una traslación 
irónica de lo que encierra el concepto de lo heroico 
como modelo educacional y esos esquemas arcaizantes 
de lo formativo en los que el niño y la niña siempre 
deben respeto y consideración a sus mayores.

Elevando el caballito balancín a la categoría de monumento 
público, el artista también rinde homenaje a la primera etapa 
del conocimiento, a ese tiempo en el que la imaginación y la 
inocencia hizo que todos y todas nos sintiéramos verdade-
ros héroes, verdaderos protagonistas de la propia vida. 

Obra de nueva producción para para la exposición Extensiones-Anclajes Fase I

ADOLFO MANZANO
(Asturias, 1958)

Adolfo Manzano forma parte de esa nómi-
na de artistas siempre en contacto con las 
nuevas tendencias del arte fuera de nues-
tras fronteras pero, en su caso, teniendo 
siempre presente el entorno donde vive, sus 
raíces. Baste recordar, no sólo lo frecuente 
de la utilización de su lengua materna en los 
títulos de sus obras, sino también el cuidado 
con el que integra su obra en el paisaje y la 
cultura de su tierra, como en la instalación 
efectuada en 1992 en el monte Monsacro, 
Asturias. Adolfo Manzano incorpora a su 
lenguaje minimalista toda suerte de mate-
riales, y así sirven a su arte tanto la made-
ra y el aglomerado, el hierro y el aluminio, 
como la cera, la parafina, el esmalte, el pa-
pel y la fotografía (como en su obra titulada 
La vida humana, retablo compuesto por 21 
fotografías).

www.esculturaurbana.com/paginas/man.htm
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REFLEXIONES

Juan Carlos Martínez
Instalación site-specific

Juan Carlos Martínez desarrolla en Reflexiones una 
obra íntimamente ligada al potencial expresivo de 
los espacios naturales desde una intervención artísti-
ca en la que conjuga las premisas de la jardinería tra-
dicional con las propuestas rupturistas que plantean 
vegetación y espacio desde ópticas y diseños nuevos. 
Sus trabajos proponen la transformación de ámbitos 
marginales surgidos de las obras de comunicación vial 
y, concretamente, de las rotondas, que presentan una 
configuración espacial definitoria con una geometría 
que plantea otras perspectivas y panorámicas visuales. 
Con su proyecto pretende activar una reflexión sobre 
los potenciales de estos pequeños espacios públicos y 
su puesta en valor como paisajes creados en los que se 
funden los valores formales y cromáticos de la vege-
tación y los volúmenes escultóricos en diálogo con su 
entorno y los horizontes inmediatos.

Obra de nueva producción para la exposición Extensiones-Anclajes Fase I

JUAN CARLOS MARTÍNEZ 
(Asturias, 1959)

Ingeniero Técnico Agrícola en la especia-
lidad de Jardinería por la Universidad Po-
litécnica de Madrid, ha compatibilizado su 
tarea profesional desde 1989 como jefe de 
Parques y Jardines del Ayuntamiento de Gi-
jón con el desarrollo de las modernas líneas 
de concepción de la jardinería como expre-
sión artística y su papel transformador de 
los espacios públicos, de las que ha sido in-
troductor en Asturias. Sus aportaciones en 
este campo le han llevado a participar en un 
importante número de congresos y expe-
riencias prácticas en las que ha alcanzado 
señalados reconocimientos. Debe señalarse 
de un modo singular en su trayectoria en el 
diseño de los entornos para el plan de es-
cultura pública de la ciudad de Gijón, desa-
rrollado entre 1990 y 2000.
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OCTAVIA O 
LA CIUDAD 
SUSPENDIDA

Natalia Pastor
Instalación site-specific 

“Esta es la base de la ciudad: una red que sirve para pasar 
y sostener”. Italo Calvino define de este modo a Octavia, 
una de las ciudades invisibles creadas por él. Natalia Pas-
tor parte de esta formulación literaria para conceptualizar 
una instalación artística en la que destacan  las siluetas 
de cuerpos femeninos que transmiten estados de tensión, 
lucha, abatimiento o dejadez y que se superponen sobre 
paisajes industriales o de infraestructuras de la cuenca del 
Nalón. Son todos cuerpos de mujer que remiten a una 
condición femenina que soporta una doble vejación: la de 
índole socioeconómica, que agudiza y extrema en ellas las 
consecuencias de la crisis; y la inherente a ser mujer en un 
sistema ideológico que perpetúa las ataduras y la margi-
nación, en esa tela de araña que con su estructura cierra 
los límites de las ciudades y las transforma en prisión.

Obra de nueva producción para la exposición Extensiones-Anclajes Fase I

NATALIA PASTOR 
(Asturias, 1970)

Natalia Pastor es una artista marcada por 
la presencia y desarrollo del paisaje, fruto 
de su entorno social, de estructuras mar-
cadas por la industria, las reconversiones, 
la riqueza y decadencia de su lugar de re-
sidencia, ubicado en plena cuenca minera, 
siendo ésta una de las líneas de trabajo más 
constantes en su trayectoria. Proveniente 
de gestos y actitudes propios de los roles 
de género, su obra ha evolucionado hacia 
aspectos formales más sofisticados, sin per-
der de vista ciertas realidades muy próxi-
mas al desarrollo de la geografía personal, 
con todo lo que ello tiene de significado.

www.nataliapastor.es
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SIN TÍTULO / SIN TECHO

Fernando Redruello
Instalación site-specific 

La ciudad contemporánea, como compendio de las 
contradicciones de una praxis política compleja, es un 
espacio de confrontación y un escaparate de los más 
variados iconos, que son reinterpretados y manipula-
dos por el artista como elemento de provocación para 
propiciar en el espectador la perturbación, la incomo-
didad y la reflexión. El empleo de esas fuentes le per-
mite  estructurar un argumentado discurso plástico de 
fuerte carga ideológica, que no desdeña la crítica sutil 
ni la ironía más ácida. El espacio establece un diálogo 
con la obra, que se plantea inmersa en una atmósfera 
de fortaleza de la ruina, de suspensa serenidad para la 
meditación. El objeto y la imagen como documento 
y transmisor de una creación nacida en un contexto 
personal específico, en la visión y la memoria que se 
contraponen y se unen, renueva aquí su capacidad para 
evocar y revivir los hitos de una biografía.

Obra de nueva producción para la exposición Extensiones-Anclajes Fase II

FERNANDO REDRUELLO 
(Asturias, 1950)

Licenciado en Bellas Artes por la Univer-
sidad Complutense de Madrid, amplió su 
formación con diversas estancias en Italia, 
alcanzando diversos premios de ámbito na-
cional. Ha compatibilizado durante ciertos 
períodos la creación artística con la ense-
ñanza académica. Personalidad rigurosa y 
autoexigente, su producción ha ido evo-
lucionando desde el dibujo, la pintura y las 
técnicas gráficas hacia una obra que mi-
metiza todo ese proceso desde una óptica 
plenamente objetual. Ese proceso ha estado 
condicionado por una constante revisión o 
aplazamiento de los resultados como con-
secuencia de esa autoexigencia que lleva al 
artista a volver sobre lo creado o aplazar su 
conclusión a la espera de su idónea formu-
lación. 

SOCORRO

Avelino Sala
Instalación site-specific 

La variedad de significados que encierra el término 
'Socorro', sirve a Avelino Sala como argumento para 
realizar esta instalación. Partiendo de la interpretación 
más inmediata que dan los vecinos de la villa marinera 
de Luanco a esa palabra, la obra se va abriendo a una 
gama más amplia y rica de aplicaciones que conectan 
con la crisis y transformación del sector pesquero, la 
reconversión del cercano gigante metalúrgico, y la mo-
dificación que opera en todos los ámbitos (el influjo de 
la promoción turística, los servicios o la explosión in-
mobiliaria). Ese ‘Socorro’ pedido y atendido se plasma 
en las clásicas mallas, en las maquetas, en la luz peren-
ne, como una llamada de atención ante el naufragio de 
muchos de los signos que identificaron la singularidad 
de Luanco entre las villas costeras asturianas.

Obra de nueva producción para la exposición Extensiones-Anclajes Fase II

AVELINO SALA 
(Asturias, 1972) 

Avelino Sala es artista, comisario (colecti-
vo curatorial Commission) y editor (revista 
Sublime). Además, escribe en medios como 
Artishock o A desk. 

En 2001 obtuvo su Bachelor in Arts (BA, Ho-
nours degree) en Critical Art Practice en la 
Universidad de Brighton. Su trabajo como 
artista le ha llevado a cuestionar la reali-
dad cultural y social desde una perspectiva 
tardo-romántica, con una mirada crítica y 
poco cómoda, en un continuo explorar el 
imaginario social e intentar meter el dedo 
en la llaga para comprobar el poder del arte 
como generador de espacios de experimen-
tación capaces de recrear nuevos mundos.

www.avelinosala.es
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FOOTS

Cuco Suárez
Instalación site-specific

En esta instalación, Cuco Suárez vuelve sobre las cons-
tantes que han definido su última obra. La idea de viaje 
cobra otra dimensión desde su perspectiva al identi-
ficar los conflictos y las guerras neocoloniales con el 
traslado a terceros países de las ansias depredadoras y 
las consecuentes estrategias violentas sobra la pobla-
ción civil. El artista vuelve a plasmar la tensión y la vio-
lencia, la ansiedad y el pánico, que genera la insaciable 
voracidad del mundo desarrollado y de la sociedad de 
consumo. La identidad de víctima que el artista asume 
desde su condición de hombre comprometido con su 
tiempo, emerge como grito, como denuncia extrema, 
en la materialidad de un espacio en el que se suceden 
miembros ortopédicos en movimiento.

Obra de nueva producción para la exposición Extensiones-Anclajes Fase I

CUCO SUÁREZ  
(Asturias, 1961)

Performer y artista multidisciplinar; sus 
proyectos están relacionados con la radica-
lidad de la experiencia corporal a través de 
la performance e instalación con temáticas 
sociales, especialmente sobre las condicio-
nes de marginalidad y explotación del ser 
humano. Su obra sigue un impulso de res-
puesta social un tanto trasgresora y provo-
cadora basada en la evidencia y los sucesos 
de lo cotidiano. Al utilizar signos vinculados 
al recuerdo social y el subconsciente colec-
tivo, de lo ancestral de la cultura rural a la 
alta tecnología, activa a partir de esta pro-
vocación visual determinados dispositivos 
que obligan a reflexionar al espectador. Una 
provocación que además sirve al autor para 
exorcizar sus más profundas preocupacio-
nes: la vida y la muerte, la religión, el sexo o 
el dolor. La obra de Cuco Suárez ha tenido y 
tiene presencia en los parámetros universa-
les del arte contemporáneo actual.

www.cucosuarez.com

TSENTSACIONES

Aurora Suárez
Instalación site-specific 

El espacio intervenido fue la Torre del Reloj de Figue-
ras (Castropol). La configuración arquitectónica del 
edificio, su original función social y simbolismo, y su 
ubicación en una villa fronteriza, permiten a la artis-
ta una reflexión sobre las reformulaciones estéticas, las 
claves y los mensajes que propician el espacio, el tiem-
po, la tecnología, la arquitectura o la memoria indivi-
dual y colectiva, todo ello conectado con las influencias 
críticas del discurso desde la óptica del poder, las po-
líticas de género y la dicotomía alta y baja cultura, con 
especial incidencia en lo que la artista define como “los 
intereses de la clase media para reformular una estética 
del inconsciente común”.
https://www.youtube.com/watch?v=NkoruUROZ-s

Obra de nueva producción para la exposición Extensiones-Anclajes Fase II

AURORA SÚAREZ 
(León, 1963)

Artista multidisciplinar de adscripción post-
conceptual. Licenciada en Bellas Artes por la 
Universidad del País Vasco UPV/EHU y estu-
dios de postgrado/Máster en La Universidad 
de Londres, Goldsmiths´ College, London. 
Grado profesional en Estudios Musicales del 
Conservatorio Superior de Música de Oviedo.

Edición independiente y alternativa sobre 
cultura y arte contemporáneo en la socie-
dad capitalista y dentro del fenómeno del 
internacionalismo.

El Interés por los productos manufacturados, 
los iconos de la sociedad postindustrial, en la 
función de los objetos tecnológicos y sónicos, 
su imagen fija y en movimiento, su capacidad 
constructiva y la potencia re-definitoria e in-
terpretativa de la obra de arte en contextos 
variables; como la música electrónica ex-
trema, señalan una vía de trabajo en la que 
introduce elementos claves como la espacia-
lidad y la luz, que se prolongan con el empleo 
experimental de las nuevas tecnologías en 
instalaciones fotográficas y sonoras, breves 
performances en las que indaga en las relacio-
nes y estudios de género, entre el concepto de 
cultura formal, cultura popular, mass-media y 
nuevos entornos de producción virtuales y/o 
posthumanos. 

Actualmente trabaja como agente transmisor 
del arte y el campo expandido de la creación 
como energía terapéutica, invisible y sanadora. 
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EL TRABAJO ES AMOR 
EN ESTADO SÓLIDO

Mark Tichner
Instalación audiovisual

Afirmaciones abstractas e imperativas, cuestiones poé-
ticas o filosóficas o declaraciones políticas, Mark Titchner 
juega en sus obras con el poder de la palabra, del len-
guaje. Procedente de la abstracción, tras finalizar su 
formación en el Central St. Martin’s College of Art 
& Design, Titchner comenzó a trabajar con la palabra 
como método para conseguir un impacto mayor y más 
inmediato sobre las personas, adoptando, para lograr-
lo, la tradicional estrategia de la publicidad: pancartas, 
luminosos o carteles que se exponen tanto en salas de 
exposición como en espacios públicos. Y aunque su 
obra se centra en el potencial que el lenguaje posee 
para convertirse en forma de expresión artística, a me-
nudo los materiales, la acción física o el propio proceso, 
se convierten en temas de sus provocativos y absurdos 
eslóganes. Una obra mural de grandes dimensiones, 
junto a un vídeo en constante movimiento, subraya la 
obra de Titchner como la de un artista interesado por 
la circulación de las ideas y la información.

Obra de nueva producción para la exposición It’s Simply Beautiful
Patronato colaborador: Cajastur

MARK TICHNER 
(Reino Unido, 1973)

Mark Titchner nació en Luton. Su trabajo 
refleja las tensiones entre los diferentes 
sistemas de creencias de nuestra sociedad, 
ya sean religiosas, científicas o políticas. 
Trabaja con varios medios, como la impre-
sión digital, el dibujo en la pared, el vídeo, 
la escultura y en sus instalaciones emplea a 
menudo motivos de publicidad, iconografía 
religiosa, volatinas de bares, banderas de 
sindicatos ó propaganda política. El deno-
minador común es una búsqueda del idea-
lismo y la iluminación; un deseo de alguna 
forma de trascendencia.

www.marktitchner.com

EL OJO NO SE VE A SÍ 
MISMO (PAPÁ)

Mark Tichner
Mural de vinilo

ME VS. ME

Fabien Verschaere 
Instalación site-specific

Fabien Verschaere transforma el espacio galerístico en un 
mundo fantástico que existe en algún punto indetermi-
nado a medio camino entre el sueño, el cuento de hadas 
y la pesadilla. Verschaere presenta un original vocabula-
rio compuesto por unas compulsivas pinturas murales, 
acuarelas, dibujos, animaciones en vídeo y sonidos, que 
invaden todos y cada uno de los espacios. El retablo que 
forman sus personajes, presenta tintes humorísticos, ame-
nazadores y en ocasiones hasta inquietantes, mostrando 
siempre una profunda fascinación por la relación entre la 
realidad y la fantasía. Transforma el espacio cotidiano más 
familiar al incorporarlo al espacio expositivo. Verschaere 
creó para este proyecto una instalación consistente en una 
habitación completa, pinturas murales, música y diversos 
elementos escultóricos que forman un entorno enorme-
mente poderoso que nos permite asomarnos al universo 
de este artista a través de su propia mirada.

Obra de nueva producción para la exposición It’s Simply Beautiful
Patronato colaborador: Cajastur

FABIEN VERSCHAERE
(Francia, 1975)

Fabien Verschaere ha expuesto su obra en 
el Palacio de Tokio en París, la Bienal de 
Praga, el Centro Pecci en Italia, la Bienal 
de Montreal, en el Museo de Arte Contem-
poráneo de Lyon. Su trabajo debe ser visto 
como un todo, como una serie continua de 
mitologías personales. A través de la mezcla 
de símbolos recurrentes como las sirenas ó 
los enanos, Verschaere evoca las diferentes 
condiciones y experiencias humanas. Aun-
que la obra de Verschaere parece estar ba-
sada en contradicciones atractivas y repulsi-
vas, exóticas pero banales, peligrosas pero 
excitantes, significativas aunque irrisorias e 
insignificantes, sus observaciones notables 
y representaciones inusuales de personajes 
y situaciones provocan sentimientos ambi-
guos en sus espectadores.

www.verschaerefabien.com
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EUGENIO AMPUDIA 
(Valladolid, 1958 / Madrid)

Pintor, escultor, artista multimedia y comi-
sario de exposiciones. Estudió en la Escuela 
de Artes y Oficios de Zaragoza. Su obra, li-
berada de todo lo accesorio, se ejecuta so-
bre los más diversos soportes interpelando 
al espectador sobre aquellos conceptos que 
subyacen silenciosamente en lo cotidiano.

CUCARACHA
Eugenio Ampudia

Cucarachas realizadas a partir de las in-
vitaciones a la inauguración de LABoral, 
Centro de Arte y Creación Industrial.

PABLITO
Eugenio Ampudia

El muñeco Pablo Picasso, Pablito, está 
confeccionado en tejidos naturales 
algodón 100% con un relleno ignífugo. 
Se presenta con una bolsa mochila de 
rayas con su nombre. El muñeco se puede 
desvestir y lavar en lavadora. Por tratarse 
de un proceso artesanal cada "individuo" 
posee unas características peculiares. No 
existe un Pablo igual a otro.

REGLA
Liam Gillik

Regla de 60 cm. 
Edición de 2.000 unidades

LIAM GILLICK 
(Reino Unido, 1964)

El artista británico Liam Gillick trabaja en 
Londres y Nueva York. Sus múltiples expo-
siciones individuales incluyen Literally, re-
trospectiva en Witte de With, The Kunsthalle 
Zurich and the Museum of Contemporary 
Art in Chicago en 2008/9, entre otras. Su 
obra ha sido seleccionada en Documenta X, 
1997, y ha realizado numerosas interven-
ciones en espacios públicos. Desde 1995 
compagina su trabajo artístico con la pu-
blicación de artículos y libros y colabora en 
publicaciones especializadas.

LIBRETA BAD BAD IDEAS
Fabian Marcaccio

Libretas realizadas en cartonaje 
satinado, papel Fabriano de 80 gr. y 
encuadernación en wire-o. 90 páginas

FABIÁN MARCACCIO 
(Rosario, Argentina, 1963 / Nueva York, EE.UU) 

Considerado como uno de los artistas lati-
noamericanos más destacados del pano-
rama internacional del arte actual. Desde 
mediados de los noventa, acuñó el término 
Paintants (Pintantes) para nombrar una se-
rie de piezas que combinan pintura, foto-
grafía, técnicas de retoque e impresión digi-
tales, técnicas escultóricas y, en la mayoría 
de los casos, dimensiones arquitectónicas. 

OBJETOS 
DE EDICIÓN 
LIMITADA 
LABSHOP

ESCURREBOTELLAS Duchamp 
revisited 2007 
Avelino Sala

Este proyecto enlaza directamente 
con la tradición industrial de LABoral 
Centro de Arte y Creación Industrial 
y relee el término “ready made” 
avanzado en la época actual. El objeto 
duchampiano gira en el material (pvc) 
y adopta formas contemporáneas. 
La elección del objeto por parte del 
artista, vuelve a reivindicar, una vez 
más, la idea, el concepto dentro del 
escenario social actual frente a lo 
artesanal.

AVELINO SALA 
(Asturias, 1972 / Barcelona) 

Avelino Sala es artista, comisario (colecti-
vo curatorial Commission) y editor (revis-
ta Sublime). Además, escribe en medios 
como Artishock o A desk. En 2001 obtuvo 
su Bachelor in Arts (BA, Honours degree) 
en Critical Art Practice en la Universidad de 
Brighton. 

POSTALES
Natalia Pastor

Edición limitada: 800 unidades 
numeradas y firmadas por la artista en 
el reverso. Ocho modelos diferentes: 
La ciudad aérea, Carboneres, 
Resistencies -Barriaes mineres-, Los 
museos subterráneos, En construcción, 
La Felguera y Lada, Resistencias – 
Menasa-, Les tolves. 10x15 cm.

NATALIA PASTOR 
(Asturias, 1970)

Natalia Pastor es una artista marcada por 
la presencia y desarrollo del paisaje, fruto 
de su entorno social, de estructuras mar-
cadas por la industria, las reconversiones, 
la riqueza y decadencia de su lugar de re-
sidencia, ubicado en plena cuenca minera, 
siendo ésta una de las líneas de trabajo más 
constantes en su trayectoria. Proveniente 
de gestos y actitudes propios de los roles 
de género, su obra ha evolucionado hacia 
aspectos formales más sofisticados, sin per-
der de vista ciertas realidades muy próxi-
mas al desarrollo de la geografía personal, 
con todo lo que ello tiene de significado. 

TAZAS LA PETIT MORT DEL 
GATO CON BOTAS
Blanca Nieto

Edición limitada: 50 unidades 
acompañadas del certificado de 
autenticidad firmado por la artista Blanca 
Nieto, quien presenta en LABoral una 
nueva estampación basada en una serie 
de vinilo La petit mort del gato con botas, 
expuesta en la galería Espacio Líquido de 
Gijón en Noviembre de 2006.

BLANCA NIETO 
(Asrturias, 1981 / Madrid)

Licenciada en Bellas Artes, especialidad de 
Artes Plásticas, por la Universidad Complu-
tense de Madrid, ha realizado un Máster 
en Teoría y Práctica de las Artes Plásticas 
Contemporáneas (MAPC), impartido por la 
misma Universidad.

ROTONDAS
Juan Carlos Martínez

Escultura formada por cuatro piezas 
cúbicas de unos 15 cm. de lado. Todas 
están abiertas por un lado y pueden 
ser colocadas alternativamente boca 
arriba o boca abajo. Además otras 
ocho piezas con forma de barquillo 
y una altura de siete centímetros 
y medio que se podrán colocar 
alternativamente boca arriba o boca 
abajo separándose del conjunto 
central discrecionalmente.  de 80 gr. y 
encuadernación en wire-o. 90 páginas.

JUAN CARLOS MARTÍNEZ 
(Asturias, 1959)

Ingeniero Técnico Agrícola en la especialidad 
de Jardinería por la Universidad Politécnica de 
Madrid, ha compatibilizado su tarea profesio-
nal desde 1989 como jefe de Parques y Jardi-
nes del Ayuntamiento de Gijón con el desarro-
llo de las modernas líneas de concepción de la 
jardinería como expresión artística y su papel 
transformador de los espacios públicos, de las 
que ha sido introductor en Asturias. 

POEMAS VISUALES
PSJM

Edición limitada: 50 unidades firmadas 
en su correspondiente embalaje. Estos 
poemas visuales se resisten a instalarse 
en ninguna categoría o clasificación. No 
es poesía, no es imagen, no es objeto, no 
es diseño, no es producto, no es libro.

PSJM  
(Pablo San José, Asturias, 1969, y Cynthia 
Viera, Las Palmas, 1973).

PSJM es un equipo artístico formado en 
2003 que opera desde Berlín. PSJM se 
comporta como una marca comercial de 
arte último que plantea cuestiones acerca 
de la obra de arte ante el mercado, la co-
municación con el consumidor o la función 
como cualidad artística, haciendo uso de los 
recursos comunicativos del capitalismo es-
pectacular para poner de relevancia las pa-
radojas que producen su caótico desarrollo. 
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AA RECORDS 
PABLO ARMESTO

 IÑIGO BILBAO 
CLARA BOJ & DIEGO DÍAZ 

PABLO DESOTO 
A K DOLVEN 

EINSTEIN’S BRAIN PROJECT 
ESCOITAR.ORG 

SIMON FAITHFULL
 LA FIAMBERA OBRERA & MAR DE NIEBLA 

ANNABEL HOWLAND 
ROBERTO LORENZO

LUDIC SOCIETY 
ALEXANDER & SUSAN MARIS 

ALEJANDRO MAZUELAS 
ALON MERON 
SIMON POPE 

PSJM
 NIC RISENBRY 

GORDAN SAVICIC 
ROMÁN TORRE 

TROIKA
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TWO AND A HALF 
ACRES OF BEANS

AA Records
Instalación

Para criticar algo es necesario marcar cierta distancia, 
liberarse de los juicios de valor que nos manipulan, 
examinar las circunstancias desde el exterior. La crítica 
empieza por uno mismo, te fuerza a liberarte de tu afi-
liación social, del concepto de tu identidad adquirida. 
Desenmascararse a uno mismo como parte del sistema 
que uno quiere criticar es una impertinencia, un riesgo 
y provoca una crisis.
Obra de nueva producción para la exposición Nowhere/Now/Here

AA RECORDS 

AA es un colectivo de músicos y artistas cu-
yas acciones se manifiestan en lugares di-
versos y bajo temporalidades discontinuas 
de acuerdo con las intensidades afectivas, 
creativas y sociales de cada unidad de sen-
tido (cada artista). Para que todo colectivo 
funcione, ha de existir una ética de la nece-
sidad. La función de AA es la de conceder 
a cada artista una operatividad de acuerdo 
con el modo en que éste activa posiciones 
culturales, de acuerdo con su necesidad de 
proliferación, de emisión. Hablamos de éxi-
to, pero del éxito del significado. Cuando el 
éxito se multiplica a través de oyentes o re-
ceptores, AA actúa como plataforma, coor-
dina medios, vincula acciones, pero no las 
dota de mensaje alguno. 

www.aarecords.net/artists_09.html
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SECUENCIAS 24

Pablo Armesto
Instalación

Una serie de 24 paneles -representando cada uno dos 
de los cromosomas humanos- muestra haces de luz de 
distintos colores y permiten un tipo de síntesis visual 
del mapa genómico.

Las luces cambiantes transmiten de un modo intuitivo 
la complejidad de la secuenciación del genoma y la red 
de información que nos constituye como organismos. 
Adentrarse en este entorno sobreescalado no es sólo 
una puesta en escena de visualización de datos, de ese 
código del que estamos escritos; es también un ejerci-
cio de inmersión en la red molecular que nos conforma 
como un sistema cambiante de información.

Obra de nueva producción para la exposición Banquete_nodos y redes

Asesoramiento científico: e-biolab e Instituto Nacional de Bioinformática-INB.
Agradecimientos: Luis Rico y Alfonso Valencia

Coproducción: ZKM Karlsruhe, SEACEX y Fundación Telefónica

PABLO ARMESTO  
(Schaffhausen, Suiza, 1970 / Asturias)

Pablo Armesto es un artista visual que de-
sarrolla su trabajo desde 1997 en varios 
soportes, entre los que destacan el graba-
do, la instalación, arte electrónico y el arte 
público. Es en este campo donde ha reali-
zado algunos de sus más interesantes tra-
bajos con proyectos centrados en el espacio 
público, combinando las intervenciones e 
instalaciones con trabajo de campo funda-
mentalmente de carácter social. Sus piezas 
buscan la interactividad no sólo con el me-
dio sino con el público en general.

www.pabloarmesto.com
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TACS. EXPERIMENTACIÓN 
CON IMAGEN BIOMÉDICA 

Íñigo Bilbao
Videoproyección y cinco esculturas digitales

Mediante el uso de herramientas propias de la medicina 
y el diseño industrial, Iñigo Bilbao retrata tanto el aspec-
to exterior del modelo, cambiante y perecedero, como su 
estructura interna más sólida y perdurable: su estructu-
ra ósea. Los datos obtenidos cuando un sujeto se somete 
a un TAC (Tomografía Axial Computarizada) o a una 
MRI (Magnetic Resonance Imaging) son utilizados 
como medio de diagnóstico. Sin embargo, esos mismos 
datos resultan, en este caso, explotados por el autor con 
una finalidad artística. Se experimenta de este modo con 
el elevado potencial creativo que el hardware y el software 
médicos albergan cuando son empleados en combinación 
con software de modelado 3D y máquinas de prototipa-
do rápido. En definitiva, las herramientas médicas son 
empleadas de forma inusual: escaneando modelos sanos, 
en posiciones impropias para el diagnóstico, mostrando 
errores e interferencias, con un uso más allá del científico.
Obra de nueva producción para la Oficina de Proyectos

Colaborador tecnológico: Fundación Prodintec
Realización y montaje de vídeo: Íñigo Bilbao 
Asesoramiento médico: Alberto Sicilia D.M. 
Departamento de resonancia, Clínica Asturias: Roberto Bodenlle D.M

ÍÑIGO BILBAO 
(Asturias, 1975 / Barcelona)

Interesado en las relaciones existentes entre 
el arte, la ciencia y la tecnología, Íñigo Bilbao 
trabaja en la representación de la medicina y 
la biología mediante herramientas digitales. 
En 2005 obtiene la subvención para artistas 
Cajastur, lo que le permite dar el salto a la 
escultura digital. Consigue así, empleando 
equipos de prototipado, materializar sus tra-
bajos virtuales en obras físicas.

www.ibl3d.com
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OBSERVATORIO

Clara Boj & Diego Díaz
Instalación interactiva

Un dispositivo vigía compuesto por una antena y 
una cámara de vídeo vigilancia rastrea en el exte-
rior urbano las redes wi-fi abiertas y disponibles. 
Esta torre de escaneo muestra –en tiempo real– las 
redes detectadas y las superpone a la imagen del 
perfil de la ciudad. Desde LABoral, una videopro-
yección muestra la imagen de las redes actuales así 
como una posible reconfiguración ideal de las mis-
mas. En una sociedad donde los ciudadanos se de-
finen y construyen en relación a su posición de ac-
ceso (a la riqueza, a la información, a los servicios), 
la configuración de las redes (abiertas o cerradas, 
escasas o abundantes) constituye un mapa social 
significativo. 

Obra de nueva producción para la exposición Banquete_nodos y redes

Colaboración: Escif
Agradecimientos: LABoral Ciudad de la Cultura

Coproducción: ZKM Karlsruhe, SEACEX y Fundación Telefónica

CLARA BOJ & DIEGO DÍAZ 
(Murcia, 1975 / Valencia)

Clara Boj y Diego Díaz trabajan juntos des-
de el año 2000. Sus proyectos involucran 
la noción del espacio público transforma-
do por las nuevas tecnologías digitales, la 
ciudad híbrida. Sus principales obras pro-
ponen nuevos dispositivos (tanto concep-
tuales como tecnológicos) que reformulan 
la percepción y la experiencia del entorno 
urbano. En este sentido trasladan sus pro-
puestas directamente a la calle para provo-
car el encuentro entre los lugares físicos, 
los espacios digitales y la gente. A Clara y 
Diego les gusta caminar y actualmente sus 
proyectos exploran la narrativa no linear 
utilizando dispositivos de geolocalización y 
otros recursos de los medios locativos para 
crear narrativas que combinan capas de in-
formación física y digital.

www.lalalab.org
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SITUATION 
ROOM

Pablo DeSoto y hackitectura.net
Instalación site-specific

Situation Room es el nombre de las salas equipadas con 
pantallas y paneles de datos desde las que, en situacio-
nes de crisis, se monitorizan datos del ambiente para 
la toma de decisiones. Tienen su génesis en el contexto 
de la Segunda Guerra Mundial con la invención de 
los ordenadores, la digitalización y la colaboración de 
arquitectos y militares. Situation Room propuso una 
instalación y unos procesos que, usando como caso de 
estudio el territorio asturiano, presentasen estas re-
flexiones al público, les invitasen a participar en un ex-
perimento – simulación de Sala de Situación de voca-
ción abierta- y posibilitasen finalmente la producción 
de conocimiento común, entre artistas, geógrafos, ar-
quitectos, biólogos, economistas, informáticos, críticos 
y público, sobre los temas planteados.

Proyecto ganador de la primera convocatoria del Premio 
LABjoven_Experimenta, convocado conjuntamente por la Consejería 
de Cultura y Turismo a través del Instituto Asturiano de la Juventud

PABLO DE SOTO Y HACKITECTURA.NET  
(Asturias, 1977)

Pablo DeSoto es arquitecto e investigador, 
trabaja en la intersección entre arquitec-
tura y medios digitales, las humanidades 
medioambientales y las artes. Su investi-
gación basada en la práctica utiliza tecno-
logías emergentes, incorpora trabajo de 
campo, cartografía radical y epistemologías 
críticas para producir conocimiento espacial 
e investigar las inaplazables condiciones 
políticas y ambientales de nuestro tiempo, 
en colaboración con otros profesionales, los 
artistas más innovadores y los movimientos 
sociales.

Desde 2002 ha sido pionero en una amplia 
gama de proyectos sobre el impacto disrup-
tivo de las tecnologías de los medios digitales 
e Internet en el espacio público y el territo-
rio, entre los que destacan hackitectura.net 
(2002-2010), un grupo de arquitectos, espe-
cialistas en informática y activistas, formado 
en su kernel por José Pérez de Lama osfa, 
Sergio Moreno chaser y el propio Pablo.

Pablo DeSoto ha dado conferencias, partici-
pado en exposiciones y realizado talleres en 
todo el mundo.

www.pablodesoto.org
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GHOSTS IN THE MACHINE

Einstein´s Brain Project
Instalación audiovisual

Este proyecto es una experimentación e investigación a 
partir de los fenómenos paranormales y las psicofonías, 
conocidas como Fenómeno de las Voces Electrónicas, 
sonidos cuyo origen no tiene una explicación racional 
o una causa física. En Ghosts in the Machine, dos pro-
yectores reflejan grandes imágenes sobre las paredes de 
la sala. Una de las proyecciones muestra ruido de ví-
deo sobre el que se superpone texto y los contornos de 
unos marcos delimitadores; la otra muestra imágenes 
en blanco y negro de lo que serían unos rostros huma-
nos borrosos y difíciles de distinguir suspendidos como 
apariciones en el espacio.

Obra de nueva producción para la Oficina de Proyectos

EINSTEIN´S BRAIN PROJECT
(Canadá)  

Alan Dunning, Paul Woodrow y Morley Ho-
llenberg son los principales miembros de un 
equipo formado por científicos, un artista 
y tecnólogos que trabajan conjuntamente 
en el desarrollo de esta obra bioeléctrica 
de realidad virtual llamada The Einstein’s 
Brain Project. En colaboración con otros 
miembros del equipo de Japón, Reino Uni-
do, EE.UU. y Canadá, exploran ideas sobre 
la conciencia y la encarnación a través de la 
creación de entornos compartidos, virtuales 
e inmersivos y de la construcción de entes 
sustitutos.
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AHEAD

A K Dolven
Instalacion audiovisual

El espectador distingue las diminutas siluetas de un 
grupo de figuras vestidas con ropas oscuras, que avan-
zan lentamente y con gran dificultad montaña arriba. 
Formando una suerte de cinta transportadora humana, 
las figuras van subiendo a uno de sus miembros de es-
paldas hacia la cima de la montaña, recordándonos a 
una comitiva de penitentes medievales en un extraño 
viaje de redención a través de la naturaleza. Las con-
notaciones existenciales y religiosas de la obra se ven 
reforzadas por su luminosa textura pictórica y por su 
escala. La instalación se acompaña de un vídeo que 
muestra detalles de la filmación.

Obra de nueva producción para la exposición There is No Road

Vídeo HD, dos canales de audio. 18’ 48” 
Cámara: Jakob Ingimundarsson
Sonido: Chris White
Vídeo SD, sin sonido 3’
Cámara: A K Dolven
Edición: Thora Dolven Balke

Obra realizada por encargo de LABoral & Nordnorsk Kunst museum, Tromsø
Con el apoyo de Real Embajada de Noruega en Madrid & Hurtigruten ASA 

Patrono Colaborador: Cajastur

A K DOLVEN 
(Noruega, 1953) 

Se formó en diferentes escuelas de Bellas 
Artes como la École des Beaux-Arts de 
Aix-en-Provence, la École Nationale Su-
périeure des Beaux Arts de París y la Aca-
demia Nacional de Artes de Oslo. En 1997, 
una subvención del DAAD y una beca del 
gobierno de Noruega le llevaron a Berlín, en 
donde vivió durante casi una década. En sus 
trabajos, a menudo Dolven conecta la vida 
contemporánea y las costumbres urbanas 
con lugares aparentemente anacrónicos del 
Ártico. Además del vídeo y el cine, Dolven, 
explora otras disciplinas, como la pintura, el 
diseño gráfico, la fotografía y la instalación. 

www.akdolven.com
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CROW DRAWINGS 

Simon Faithfull
12 dibujos digitales sobre granito

Crow Drawings consiste en 12 dibujos realizados por 
Faithfull con una PDA. Se trata de bocetos de cuan-
tos cuervos iban apareciendo en el campo de visión de 
Faithfull al atravesar diferentes ciudades, incluyendo 
los datos de su ubicación exacta por GPS. En lengua 
inglesa, el movimiento en línea totalmente recto se de-
signa mediante la expresión “vuelo de cuervo”.

Obra de nueva producción para la exposición There is No Road

Patrono Colaborador: Cajastur

SIMON FAITHFULL  
(Reino Unido, 1966 / Alemania)

Profesor de la Slade School of Art de Lon-
dres. Además de la enseñanza, su trabajo 
abarca tanto el dibujo como el vídeo, labor 
que compagina con la de escritor. Fue el 
primer artista visual galardonado con una 
beca de investigación concedida por el Con-
sejo de las Artes para viajar a la Antártida, 
a donde se trasladó junto con varios cientí-
ficos y expertos en la embarcación RSS Ear-
nest Shackleton entre 2004 y 2005. “Como 
los informes de Darwin desde el Beagle”, así 
describió el New Yorker los dibujos electró-
nicos de Faithfull enviados por correo elec-
trónico a los suscriptores durante los dos 
meses que duró su periplo.

www.simonfaithfull.org
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AIRE, SONIDO Y PODER  

ESCOITAR.ORG
Instalación interactiva y taller

Aire, Sonido y Poder se presenta como un proyecto de 
naturaleza crítica, abierta y participativa centrado en 
las llamadas “tecnologías de control social” en el ámbi-
to urbano. A través de la instalación, el usuario puede 
navegar por el mapa virtual de Gijón hasta encontrar 
los lugares donde se grabaron los sonidos y escuchar-
los. El software permite, además, la construcción coo-
perativa del paisaje sonoro (social soundscapes) en el que 
estamos inscritos.

Obra de nueva producción para la exposición Banquete_nodos y redes

Colaboración: Ateneo Obrero de La Calzada

Agradecimientos y Soporte Científico: Grupo de Investigación DX7 Tracker (Universidad de 
Vigo), Avelino Alonso, (Director del Ateneo Obrero de la Calzada)

Escoitar.org: Carlos García, Andrea R. Mateos, Nerea S. Lorences, Nicholas Fuller, Walter Cem 
Pinto Leite, Horacio González, Juan-Gil López, Chiu Longina, Hermi Basalo

Coproducción: ZKM Karlsruhe, SEACEX y Fundación Telefónica

ESCOITAR.ORG

Grupo de artistas y activistas sonoros for-
mado por antropólogos, musicólogos, inge-
nieros y artistas multimedia que funcionó 
entre 2006 y 2016. Su principal objetivo 
fue el fomento y la promoción del fenóme-
no sonoro y la escucha activa. Entre otras 
actividades trabajó en la conservación de la 
memoria sonora, la puesta en valor del pa-
trimonio cultural inmaterial, el fomento de 
la participación de los oyentes en la confi-
guración del patrimonio sonoro y los traba-
jos de campo, registro y contextualización 
de los sonidos ambientales del país. 

www.escoitar.org

Im
ag

en
: M

ar
co

s 
M

or
ill

a



LA
Bo

ra
l C

en
tr

o 
de

 A
rt

e 
y 

Cr
ea

ci
ón

 In
du

st
ri

al
62

20
0
8

SEPARATED FLOW (BETWEEN 
MOUNTAINS AND SEA) 

Annabel Howland 
Recortable fotográfico 

El gran recortable de pared de Annabel Howland, es 
un sugerente y dinámico collage fotográfico de mu-
chos metros de longitud. Las imágenes recortadas de 
olas en el océano evocan un paisaje imaginario pobla-
do de una serie de elementos visuales tan elaborados 
como inocentemente abstractos. Cortadas en formas 
que recuerdan hitos topográficos, buscando la geome-
tría virtual de las marcas sobre el mapa, las imágenes 
de Howland de un mar agitado e incansable adquieren 
la forma casi onírica de una vasta cordillera en la que 
olas y estelas se convierten en laderas, nieve, picos y 
senderos. 

Obra de nueva producción para la exposición There is No Road

Agradecimientos: Boudewijn Smit, S Color, Souverein, Weesp, Fonds BKV

Patrono Colaborador: Cajastur

ANNABEL HOWLAND 
(Reino Unido / Países Bajos)

Sus característicos recortables fotográficos 
han sido expuestos en todo el mundo. Su 
particular propuesta fotográfica le ha per-
mitido realizar varios proyectos en Holanda, 
como un recorte a gran escala en TENT para 
la Bienal de Fotografía de Róterdam (2003), 
así como dos importantes encargos públi-
cos de arte (SLAZ, Ámsterdam). 

www.annabelhowland.nl
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BORDERGAMES 
LA CALZADA-GIJÓN 

La Fiambrera Obrera & Mar de Niebla
Videojuego

Más que un videojuego, Bordergames es el fruto de una 
serie de talleres organizados por el colectivo de artistas 
madrileño La Fiambrera Obrera para jóvenes magrebíes 
residentes en la ciudad. El producto de esta colaboración 
es un juego que simula las vidas de estos muchachos en el 
barrio de La Calzada en Gijón. El escenario y el juego se 
inspiran en las experiencias de los jóvenes inmigrantes. Esa 
es la razón por la que los jugadores no pueden viajar dema-
siado lejos ni pueden, en ningún caso, ganar. Bordergames 
coloca al jugador en el “pellejo” del inmigrante, permitién-
dole sentir la vida tal como ellos la viven. De esta forma, 
La Fiambrera Obrera lleva el videojuego a nuevas zonas de 
significado, al tiempo que instruye a una comunidad des-
poseída en el manejo de una plataforma tecnológica que 
pone a su servicio. Aquí, el videojuego se convierte en una 
poderosa herramienta expresiva que permite a los jóvenes 
controlar sus propias vidas y entornos.

Obra de nueva producción para la exposición Homo Ludens Ludens

Patrono colaborador: Puerto de Gijón

LA FIAMBRERA OBRERA 
& MAR DE NIEBLA
(Madrid / Gijón)

La Fiambrera Obrera ha sido y es parte de 
redes vecinales y políticas como la Red de 
Lavapiés en Madrid o la Asamblea vecinal 
de La Alameda en Sevilla. Desde La Fiam-
brera se han editado libros sobre arte crí-
tico y acción directa y se han comisariado 
proyectos, como son el Proyecto Las Agen-
cias, MACBA, 2001; o la exposición Ninguna 
Persona es Ilegal, Casa Encendida, 2002. 
Han financiado algunos de sus proyectos 
a nivel institucional: Conferencia KLAR-
TEXT (Berlín, 2005), International Seminar 
“Games, Refugees and Democracy” patro-
cinado por la UNESCO y la Universidad de 
Bergen (Noruega), Transmediale 06 y 07 
(Berlín), Gaming Realities (Atenas, 2007), o 
Intermediae 07-08 (Madrid).

www.sindominio.net/fiambrera
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OBJECTS OF DESIRE

Ludic Society 
Juego Orientado

Objects of Desire propone un paseo neo-situacionista 
por una ciudad invisible de ondas electromagnéticas. 
El mapa del juego se forma a partir de nombres reales 
de puntos de acceso inalámbricos localizados durante 
un “rastreo WIFI” por la ciudad de Gijón. Los nom-
bres de esas zonas urbanas WIFI se etiquetan como 
nombres de calles en el espacio expositivo, mientras 
las ondas del entorno, con los mismos nombres sub-
jetivos, quedan sobreimpuestas en el espacio artístico 
como en un patio de juegos. Una consola de juego ac-
túa como un prodigioso juguete portátil identificando 
las ondas electromagnéticas de las redes así como las 
ondas emitidas por objetos “etiquetados”. Al adquirir 
esta consola de juego, los jugadores inician un paseo 
con el propósito de seguir los objetos “etiquetados” que 
desean ser llevados a casa.

Obra producida para la exposición Homo Ludens Ludens

Patrono colaborador: Puerto de Gijón

LUDIC SOCIETY 
(M. CHARMANTE / FLESHGORDO/ 
IMONYM / MOSMAXHAX / PM. ONG) 

Ludic Society se fundó en 2005 por Jahr-
mann/Moswitzer y se constituye como una 
asociación internacional con el propósito 
de estimular lo lúdico y convertirlo en una 
disciplina emergente. Una publicación pe-
riódica de este organismo incluye colabo-
raciones internacionales sobre el placer, la 
diversión y el juego. 

www.ludic-society.net

LA RUTA
Roberto Lorenzo
Vídeo HD. 15’
Fotografía: Roberto Lorenzo, Rosa Fernández

Como el palíndromo que acompaña la obra, La ruta 
se despliega a lo largo de un itinerario preestable-
cido, fijado para el artista por la célebre escaladora 
asturiana Rosa Fernández. En esta obra, la ruta se-
guida atraviesa un boscoso paisaje local que Fernán-
dez conoce a la perfección. Concebida en un tono 
que privilegia el descubrimiento cotidiano frente a 
la aventura épica, la pieza confirma la idea de que en 
cualquier viaje, aunque sigamos las huellas de otro, 
la mirada será siempre nueva y diferente. La cámara 
de Lorenzo irradia un sentimiento de encantamien-
to y asombro haciendo suya, en su impulso hipnóti-
co hacia delante, la ruta heredada.
Obra de nueva producción para la exposición There is No Road
Patrono Colaborador: Cajastur

ROBERTO LORENZO  
(Asturias, 1967 / Ibiza)

Artista multidisciplinar, profesor e investi-
gador audiovisual. Trabaja como freelance 
en proyectos de diseño, fotografía, vídeo y 
multimedia y ha participando como Vj (Rob 
Loren) en algunos de los festivales más im-
portantes de España. Se graduó en Diseño 
Gráfico en la Escuela de Artes de Oviedo y 
en Diseño Asistido por Ordenador en la Es-
cuela de Ingeniería y Diseño de Llanera. Ro-
berto Lorenzo trabaja no sólo en obras vi-
suales para eventos de música electrónica, 
sino que también ha contribuido a promo-
ver el propio espacio genérico de posibili-
dades creativas que interconecta imágenes, 
movimiento y música realizando la primera 
vídeo-instalación reconocida en Asturias en 
la sala Borrón. 

artworkbyrobloren.tumblr.com
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THIS IS NOT A SOUVENIR

Alejandro Mazuelas
Objeto de Diseño

¿Cómo vincular lo local a lo global? ¿Cómo adoptar 
un lenguaje creativo y contemporáneo? Trasladar todo 
esto a través de la visión asturiana... Así que mira esta 
región, llena de tradiciones y contradicciones, con un 
carácter tan industrial y enclavado en un paraíso na-
tural... menudo caos... me encanta. En fin... yo quiero 
representar el sentir guerrillero asturiano, las manifes-
taciones de los trabajadores... porque las que se montan 
aquí, con el carácter reivindicativo que tenemos... Este 
proyecto transforma estos elementos en un objeto re-
presentativo de esta tierra, una herramienta de comu-
nicación en el medio urbano.

Premio del I Concurso de Diseño Industrial ESAPA/DesignLAB
Obra producida para la exposición Nowhere/Now/Here

ALEJANDRO MAZUELAS   
(Asturias, 1977)

Alejandro Mazuelas dirige su esfuerzo a in-
tentar dar valor a “las cosas”, trabajar con 
materiales, productos y crear nuevos obje-
tos, transformando o no la materia.

Le interesa la confrontación de los objetos, 
de los procesos de trabajo y del desarrollo 
de un producto. Eso es lo que a este artista 
le resulta más interesante, pues da lugar a 
planteamientos donde tienen cabida dos o 
más discursos y escenarios donde el objeto 
puede tener su espacio, su papel. Esa dife-
renciación que el objeto puede desarrollar 
según el escenario donde viva, suscita opi-
niones, formas de pensar y de entender, que 
le resultan atractivas y sugerentes.

En la actualidad, Alejandro Mazuelas Kami-
ruaga, además de trabajar como director 
creativo y responsable del dpto. de diseño 
y de producción en una empresa de ilumi-
nación artística y decorativa, colabora con 
la Universidad de Deusto (control y supervi-
sión de proyectos en la Ingeniería de Diseño 
Industrial, dentro de la asignatura Gestión 
de Proyectos y Aspectos Legales).

www.domestika.org/es/alejandro_mazue-
las_kamiruaga/portfolio
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URIEL

Alexander & Susan Maris 
Vídeo HD con audio binaural

Esta circunnavegación fílmica al Picu Urriellu (Picos 
de Europa) descubre los diversos aspectos y perfiles 
de este hito montañoso en una serie de vistas espe-
cíficas tomadas durante el curso de un día imagina-
rio. La pieza va estructurada en ocho “capítulos” que 
se corresponden con las horas canónicas de la iglesia 
del cristianismo medieval y con los ocho festivales del 
fuego del antiguo calendario celta. Registrando el paso 
del tiempo, desde un etéreo amanecer de montaña a 
la “hora mágica” previa al ocaso, Uriel contrasta la im-
pronta elemental del paisaje de montaña con la fugaz 
presencia de la subjetividad humana.

Obra de nueva producción para la exposición There is No Road

Cinematógrafo: Bevis Bowden
Asistente: Colin Andrews
Producida por: Film and Video Umbrella
Patrono Colaborador: Cajastur

ALEXANDER & SUSAN MARIS 
(Reino Unido)

Se definen como unos artistas post-urba-
nos que se sitúan fuera de nuestra cultura, 
casi como unos visitantes del futuro que se 
ubican en un punto distante desde el que 
observan nuestro mundo y la relación que 
mantenemos con el mismo. Su estudio se 
encuentra en Rannoch Moor, un extenso 
páramo salvaje ubicado en el corazón de 
Escocia, y gran parte de su trabajo, desde 
la plantación de árboles al aprendizaje de la 
pesca con mosca, se relaciona con ejemplos 
tan determinados de un lugar como ese. Los 
Maris adoptan íntegramente los paisajes 
como un espacio de producción, y su sopor-
te podría ser un pico ‘nunca escalado’ o, en 
el caso de Urriellu, una montaña convertida 
en un centro de actividad cultural. 

www.inglebygallery.com/artists/alexan-
der-susan-maris
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NEGOTIATING PICU CUTURRUÑAU

Simon Pope
Instalación de audio 

Negotiating Picu Cuturruñau nos muestra a Pope en 
las estribaciones de los Picos de Europa en com-
pañía de un pastor asturiano. Mientras buscan la 
vía de acceso por senderos descuidados y llenos de 
maleza, la pareja va subiendo montaña arriba to-
pándose con un obstáculo igualmente insoslayable: 
la ausencia de un idioma compartido. Haciéndose 
entender mediante signos y gestos consiguen final-
mente llegar al destino acordado, donde les espera 
un traductor (una especie de “pastor” del significa-
do), para hablar sobre las diferentes experiencias de 
la ruta y del paisaje. Esta obra presenta un registro 
de audio de esos intercambios mediados.

Obra producida para la exposición There is No Road

Pastor: Michel Cobiella
Traducción: María de la Rubia (Tradeuro)
Grabación y edición: Daniel Romero & Jesús Santos
Fotos: Sarah Cullen
Patrono Colaborador: Cajastur

SIMON POPE 
(Reino Unido, 1966)

Simon Pope es un artista cuyo trabajo más 
reciente toma la forma de eventos partici-
pativos para explorar las relaciones sociales 
en un mundo que va más allá de lo humano. 
Fue miembro del aclamado colectivo artísti-
co de net.art I/O/D (1993-2000), y represen-
tó a Gales en la Bienal de Venecia de 2003. 
Tiene un Doctorado en Bellas Artes por la 
Ruskin School of Art de la Universidad de 
Oxford, y se encuentra haciendo una inves-
tigación post-doctoral sobre Posthumanida-
des ambientales en Goldsmiths, Universidad 
de Londres.
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ENDOSKELETON

Alon Meron 
Instalación: mobiliario de madera

Alon Meron ha aplicado el principio estructural de un 
esqueleto al ámbito doméstico. El espacio se dibuja se-
gún su función en lugar de contenerla. De este modo, 
muchos de los elementos de la casa se pueden empare-
jar: la biblioteca en el baño y el salón fuera. La casa se 
convierte en una extensión de nuestras extremidades; 
ha dejado de ser un conjunto de recipientes en los que 
guardar nuestra vida.

Obra de nueva producción para la exposición Nowhere/Now/Here

ALON MERON  
(Israel, 1975 / Reino Unido)

Estudió Diseño Industrial en la Academia 
Bezalel de Arte y Diseño de Jerusalén. En 
2008 se graduó en el Royal College of Art 
de Londres. Su obra ha sido expuesta en 
varios museos, como el Gardiner Museum 
de Toronto, el Museo de Israel de Jerusalén, 
el Victoria & Albert Museum de Londres, el 
Copper Hewitt Museum de Nueva York y en 
la Triennale de Milán.

www.alonmeron.com
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LANDSPACE

Nic Rysenbry
Instalación

¿Por qué permitimos que nos digan cómo tenemos 
que sentarnos? La idea surgió durante un picnic en 
un parque, cuando seis amigos adoptaron seis posturas 
cómodas para sentarse. LandSpace huye de la dictadu-
ra impuesta por el mobiliario moderno, que sin duda 
controla cómo nos sentamos y cómo interactuamos. En 
esta composición se proponen seis maneras diferentes 
de descansar; el resto de elementos de transición cons-
tituyen un sistema de asiento que no pretende subesti-
mar a los ya existentes, sino que simplemente reclama 
interacción e interpretación.

Obra de nueva producción para la exposición Nowhere/Now/Here

NIC RYSENBRY
(Nueva Zelanda /Reino Unido)

Nic Rysenbry es un diseñador nacido en 
Nueva Zelanda y afincado en Londres, cuya 
obra se centra en la imitación de las inspi-
radoras funciones que observa en el entor-
no natural. Cada uno de los usuarios de sus 
proyectos se convierte en un experimento 
en sí mismo. Rysenbry registra sus puntos 
de vista y después los implementa en su 
próximo proyecto para comprender mejor 
la interacción humana.

www.n3rd.co.uk/about/
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MARX

PSJM
Instalación audiovisual

Los artistas PSJM presentan una crítica al sistema ca-
pitalista a través de la conversión del espacio expositivo 
en una boutique. El proyecto, es en definitiva eso: arte y 
creación industrial. Una propuesta ambiciosa que reco-
ge muchas de las inquietudes expresadas en otros tra-
bajos de PSJM y que aporta otras nuevas a su discurso. 
La obra parte de un concepto sencillo que se desplie-
ga en un buen número de medios y disciplinas. Este 
concepto consiste en la creación y registro de la marca 
MARX® que se materializa en todos los objetos que 
necesariamente deben ser producidos para presentarla, 
tales como productos (jeans, camisas, vestidos, zapa-
tos), campaña publicitaria (spot, marquesinas, prensa, 
catálogo, música original) y la boutique MARX®.

Obra de nueva producción para la Oficina de Proyectos 

PSJM
(Pablo San José, Asturias 1969, y Cynthia 
Viera, Las Palmas 1973).

PSJM es un equipo artístico formado en 
2003 que opera desde Berlín. PSJM se 
comporta como una marca comercial de 
arte último que plantea cuestiones acerca 
de la obra de arte ante el mercado, la co-
municación con el consumidor o la función 
como cualidad artística, haciendo uso de los 
recursos comunicativos del capitalismo es-
pectacular para poner de relevancia las pa-
radojas que producen su caótico desarrollo. 

www.psjm.es
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LIFE FLOOR

Román Torre
Instalación virtual e interactiva

LifeFloor (beta) es una instalación virtual e interactiva 
basada en “el juego de la vida”, uno de los algoritmos 
más conocidos de los autómatas celulares (representa-
ciones matemáticas de sistemas celulares inteligentes), 
diseñado por el matemático británico John Horton 
Conway en 1970. Al entrar en la instalación, el propio 
espectador forma parte de una representación virtual 
de vida celular e inteligente, interactuando en el eco-
sistema e interviniendo en el desarrollo de las genera-
ciones a lo largo de la exposición, las cuales son moni-
torizadas por un contador visible a los participantes.

Obra producida para la exposición Homo Ludens Ludens

Desarrollo y programación software: Jorge Cano y Enrique Tomás

Patrono colaborador: Puerto de Gijón

ROMÁN TORRE 
(Asturias, 1978 / Barcelona)

Su trabajo no se basa en ningún formato en 
particular, sus intereses son variados y tra-
ta de tomar el camino que necesita en cada 
pieza de una manera más o menos intuitiva. 
Usualmente usa esas herramientas digitales 
de manera intensiva y éstas claramente in-
fluyen en todas las fases de creación de sus 
propuestas. 

Después de algunos años recorriendo algu-
nos de los rincones y las posibilidades crea-
tivas del uso de la tecnología aplicada a la 
experiencia visual, últimamente le interesan 
especialmente las narrativas visuales y es-
peculativas inspiradas en la ciencia ficción. 
“Me gusta recrear este tipo de situaciones 
de forma consciente o inconsciente a través 
de instalaciones, dispositivos y otras series 
de formatos artísticos que me permiten 
combinar la investigación técnica y visual, 
el interés en temas contemporáneos que 
rodean al ser humano en su entorno tecno-
lógico y social, científico”.

www.romantorre.net
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CONSTRAIN CITY

Gordan Savicic 
Performance e instalación

Constraint City / the pain of everyday life consiste en 
una performance crítica en entornos urbanos que ex-
plora tanto el espacio público como el privado dentro 
de la esfera de las limitaciones cotidianas. Un motor y 
una consola de juego con WIFI son los objetos fetiches 
que han de llevarse puestos. Los motores aprietan las 
correas cuando detectan una red inalámbrica próxima, 
de forma que cuanto mayor es la intensidad de la señal 
WIFI más aprieta el corsé. Los paseos diarios a casa, al 
trabajo o hacia nuestros lugares de ocio son recopilados 
en un mapa del dolor esquizo-geográfico sacado de los 
servidores de Google Maps con scripts y bots automa-
tizados. Al llevar la camisa de fuerza, el artista no sólo 
escribe, sino que a la vez lee el código de la ciudad.

Obra de nueva producción para la exposición Homo Ludens Ludens

Patrono colaborador: Puerto de Gijón

GORDAN SAVICIC
(Viena, 1980) 

Gordan Savicic es artista de performances 
y de medios electrónicos. Sus trabajos ar-
tísticos requieren de extrañas máquinas e 
interfaces que adoptan diversas expresio-
nes y que suelen aludir al “juego” como 
un conjunto de actividades e investigación. 
En colaboración con ZugZwangZukunft, ha 
expuesto diversas modificaciones de má-
quinas Arcade y ha participado con The 
handyhandy en el legendario tour mundial 
Bluetooth- Rock’n’Roll. Savicic es miembro 
de la Ludic Society. Sus instalaciones y pro-
yectos desarrollados en colaboración con 
otros artistas han sido expuestos y repre-
sentados en IRCAM (París), Kunsthalle Wien 
(Viena), Walcheturm (Zúrich) y Transmedia-
le (Berlín), entre otros. 

www.yugo.at
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GIJÓN MAGNÉTICA

TROIKA 
Instalación

La instalación presenta una recopilación caótica de ob-
jetos eléctricos/electrónicos, muy comunes en los ho-
gares del siglo XXI. Las ondas amperimétricas revelan 
el orden inherente que se esconde tras esta recopila-
ción en apariencia caótica. Los diversos objetos están 
dispuestos según su melodía electromagnética para 
crear una “orquesta” magnética que el espectador pue-
de escuchar gracias a las ondas. Los objetos electróni-
cos poseen una amplia gama de tonos electrónicos: un 
frigorífico produce tonos graves y cálidos, igual que un 
televisor, mientras que os paneles eléctricos LED pro-
ducen el sonido de la llovizna. Troika pretende poner 
al descubierto sus sueños y sus diálogos mudos y crear 
a su vez una nueva taxonomía de los objetos en un ór-
gano acústico aparentemente aleatorio.

Obra producida para la exposición Nowhere/Now/Here

TROIKA 
(Reino Unido)

Troika es un estudio multidisciplinar de arte 
y diseño fundado en 2003 por Conny Freyer, 
Eva Rucki y Sebastien Noel. Freyer, Rucki y 
Noel se conocieron durante sus estudios en 
el Royal College of Art. Partiendo de una 
base en diseño gráfico y comunicación, 
arte, diseño de productos e ingeniería, de-
sarrollan toda una serie de proyectos, tanto 
propios como por encargo, que implican 
al usuario y requieren su atención: desde 
material impreso a diseño de productos e 
instalaciones de arte personalizadas. Su en-
foque se centra en la contaminación entre 
las disciplinas del arte y el diseño y surge 
a causa del gusto mutuo por la simplicidad, 
el divertimento y el deseo de provocación.

www.troika.uk.com
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JELTE VAN ABBEMA
RALF BAECKER

CRISTIAN BETTINI A.K.A. PANKH
MAITE CENTOL

HASAN ELAHI
ESCOITAR.ORG + ENRIQUE TOMÁS

PAULA FERNÁNDEZ
FIUM

BÁRBARA FLUXÁ
FERNANDO GARCÍA-DORY

MARTA DE GONZALO & PUBLIO PÉREZ PRIETO
FERNANDO GUTIÉRREZ

SANTIAGO LARA
JAVIER LONGOBARDO

JUAN LÓPEZ
FÉLIX LUQUE

BENJAMIN MENÉNDEZ
PIOTR SZYHALSKI
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SYMBIOSIS

Jelte van Abbema
Soporte publicitario

Al convertir un soporte para carteles en una especie 
de placa Petri gigante con condiciones controladas, 
Van Abbema crea un entorno donde sus impresiones 
puedan florecer. Con el paso del tiempo, los microor-
ganismos se transforman y comienzan a configurar 
su propia estética y dimensiones creciendo hasta des-
bordar sus límites impresos. Los biomateriales invo-
lucionan hacia, y evolucionan desde, la nada. Para re-
presentar eso, dos palabras crecen dentro del soporte 
de cartel: TODO y NADA. Uno es el antónimo del 
otro, pero los dos crecen hasta encontrarse. TODO 
representa la plenitud, expresada por los hongos ex-
pandiéndose por el espacio vacante y acabando por 
llenar toda la superficie. NADA representa el vacío 
que avanza desde el espacio circundante hacia el inte-
rior hueco de los caracteres.

Obra producida para la exposición el proceso como paradigma

Con el apoyo de: Mondriaan Foundation, Ámsterdam

Patrono colaborador: Telefónica

JELTE VAN ABBEMA 
(Holanda, 1982)

Jelte van Abbema creció en la localidad ho-
landesa de Wageningen, conocida por su 
dedicación a las ciencias naturales y a la 
paz. Como joven jardinero, se instruyó en 
la rareza y la belleza de la naturaleza y allí 
encontró las herramientas necesarias para 
crecer. Se formó en la Academia de Dise-
ño de Eindhoven en donde se licenció en 
2006 con honores. Fue nominado para los 
Premios de Diseño René Smeets y Melkweg, 
recibiendo también el premio Willie Wortel 
a la invención. En 2007 fundó el Lab van Ab-
bema para investigar las posibilidades que 
encierra la combinación de diseño, ciencia 
y tecnología para configurar un nuevo pai-
saje que refleje el carácter contemporáneo 
de nuestro mundo. Su continuada investi-
gación para convertir lo desconocido en fa-
miliar se ha plasmado en un sinfín de cola-
boraciones y en la exposición y publicación 
internacional de sus trabajos. En 2009 su 
obra fue distinguida con el Premio Rado al 
Diseñador Joven.
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DONKIJOTE.ORG

Cristian Bettini a.k.a P.ankh
Instalación

Donkijote.org es un proyecto que presenta una ver-
tiente instalativa y otra virtual, perfectamente com-
penetradas y además se difundió en el territorio de 
Asturias, contribuyendo a acercar el centro -en su 
doble acepción- a la periferia. Su fuerza reside en su 
naturaleza abierta y en las múltiples potencialidades, 
que surgen directamente de su interacción con el en-
torno. El burro súper informatizado y su compañero 
andante, conforman una obra multidisciplinar, mezcla 
de performance, telemática y media art, accesible des-
de cualquier punto del planeta a través de Internet y 
dotada de un espacio expositivo en LABoral. Se trata 
de una obra en movimiento y en constante evolución, 
que reconcilia naturaleza y tecnología y crea una nue-
va sinergia y un nuevo ritmo entre las dos, a través del 
viaje, la búsqueda y el redescubrimiento del territorio 
desde un punto de vista artístico. 
Obra de nueva produccion ganadora de la Convocatoria Digital_LAB

Bajo los auspicios del Ministerio de Industria Turismo y Comercio

Con el patrocinio de: Procoin. Grupo Empresarial

Con la colaboración de: HP, Centro de Cartografía del Principado de Asturias, 
Asolo, Lowe Alpine

CRISTIAN BETTINI A.K.A P.ANKH  
(Italia, 1973 / España)

Los intereses de Cristian Bettini a.k.a. P.ankh 
se desarrollan en diferentes direcciones que 
incluyen el arte y la cultura, los nuevos me-
dios y el medio ambiente, la cadena alimen-
taria y el acercamiento consciente a la natu-
raleza. Todo ello se combina en su actividad 
creativa, junto al enriquecimiento que le han 
aportado las experiencias de activismo, los 
viajes y sus estudios de Filosofía.

THE CONVERSATION

Ralf Baecker
99 solenoides, componentes electrónicos fabricados
a medida (microcontroladores/ impulsores), cuerdas, 
bandas de caucho

Esta obra forma parte de una serie de instalaciones y 
de esculturas que deconstruyen los principios elemen-
tales de los procesos simbólicos. El aparato está dota-
do de autonomía e incorpora un elemento analógico y 
otro digital, dos elementos prácticamente inseparables 
que intentan adaptarse entre sí. La máquina consiste 
en 99 solenoides montados en círculo; juntos sostienen 
tres bandas de caucho (atractores) en el centro del cír-
culo. Cada imán funciona autónomamente e intenta 
adaptarse a las fuerzas que operan en la red. El objetivo 
del sistema es mantener un equilibrio de fuerzas. El 
encendido de la máquina activa un proceso que intenta 
conservar su condición inicial por vía de la contracción 
y la relajación. Así, van apareciendo unas constelacio-
nes que se mantienen hasta que las perturbaciones 
provocan su descomposición.

Obra producida para la exposición el proceso como paradigma

Patrono colaborador: Telefónica

RALF BAECKER  
(Alemania, 1977)

Tras finalizar sus estudios de informática, 
Ralf Baecker se formó en la Academia de 
Media Arts de Colonia en donde en 2007 se 
diplomó en media arts. Entre 2007 y 2008 
ejerció de docente en el Departamento de 
Diseño de Entornos Mediales de la Univer-
sidad Bauhaus de Weimar. Baecker es au-
tor de unas instalaciones y esculturas que 
deconstruyen los principios básicos de los 
procesos simbólicos.

www.rlfbckr.org
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GEOGRAFÍA SECRETA

Maite Centol
Instalación sonora

Geografía secreta es una reivindicación poético-política 
de la Llingua, que se centra en la toponimia, a través 
de un trabajo basado en el interés por nombrar la geo-
grafía y las referencias espaciales asturianas, partiendo 
de la necesidad inherente al ser humano de sentirse 
ligado a un punto de referencia. Los topónimos son 
los vocablos que más resisten a lo largo de la transfor-
mación de las lenguas, pues son referencias espaciales 
para los humanos durante siglos. El título hace alusión 
a un término acuñado en el siglo XVI para denominar 
unas técnicas compositivas minoritarias. La pretensión 
es convertir la geografía en una banda sonora cantada, 
utilizando el poder descriptivo de la voz humana y el 
canto con el objetivo de adecuar la música al significa-
do de las palabras.

Obra producida para la exposición El Pasado en el Presente y lo Propio en lo Ajeno

Asesora musical: Sara Muñiz
Grabación y edición: Daniel Romero
Programación: David Pello

MAITE CENTOL   
(Logroño, 1963 / Asturias)

Formada en la especialidad de Diseño Grá-
fico, ha desarrollado su carrera creativa en 
Asturias, con estancias en el extranjero. En 
1994 la estancia en Manchester le lleva a 
realizar la instalación El estudio del artista 
egoísta. En No quiero perder los sueños, pre-
sentado en Dasto en el 2001, afirmaba su vo-
luntad de investigación sobre el dibujo unida 
al soporte vídeo y la post-performance. Uti-
lizando diferentes estrategias y disciplinas, 
plantea en sus obras una comunicación real 
con el ciudadano haciéndole participe volun-
tario del proceso, como en Lugares para vivir 
solo con la imaginación, instalación sonora; 
2005; o The best night. Arte y Sexos, 2007; 
donde se interpretan con iconos cartas anó-
nimas o Por dinero que busca establecer co-
municación telefónica.

INSTANCES OF USE OF UNITED 
STATES ARMED FORCES ABROAD 
1798-2006 

Hasan Elahi
Mapa, policarbonato, balas

Este proyecto dibuja un mapa de la intervención de las 
fuerzas armadas estadounidenses en el extranjero, recu-
rriendo para ello a disparos que un experto tirador descar-
ga sobre una plancha de policarbonato. La plancha exhibe 
el dibujo de un mapamundi, indicando todas las incur-
siones norteamericanas que han tenido lugar desde 1798. 
Según el informe RL32170 del congreso que da título 
a la obra, se han producido unas 330 incursiones de ese 
tipo, “en las que Estados Unidos ha utilizado sus fuerzas 
armadas en el extranjero en situaciones de conflicto mili-
tar o de potencial conflicto, o para misiones diferentes de 
las habituales en tiempos de paz”, lo que equivale a más 
de una al año. El mapa muestra también la creciente esfe-
ra de influencia de Estados Unidos con su poderío militar 
igualando su influencia económica.
Obra producida para la exposición Feedforward. El Ángel de la Historia
Agradecimientos: Sociedad Gijonesa de Tiro Olímpico

Patrono colaborador: Telefónica

HASAN ELAHI    
(Bangladesh, 1972 / EE.UU.)

Hasan Elahi es un artista multidisciplinar 
que explora temas de control, tiempo simu-
lado, sistemas de transporte, separaciones 
y fronteras. Su obra ha estado presente 
en numerosas muestras en instituciones y 
eventos como el Centre Pompidou, el Fes-
tival de Cine de Sundance, Park City, Kassel 
Kulturbahnhof, el Hermitage o la Bienal de 
Venecia. Elahi ha expuesto su trabajo en 
Tate Modern, el Einstein Forum y numerosas 
universidades. Son muchas las publicaciones 
internacionales que han cubierto su pro-
ducción, como The New York Times, Forbes, 
Wired, Die Welt, Libération o La Jornada. Ha 
aparecido también en televisiones, como 
ABC, BBC, CNN, Al Jazeera, y en el programa 
satírico The Colbert Report. 

http://elahi.umd.edu/  
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NO TOURS

ESCOITAR.ORG + Enrique Tomás
Audioguías de auralidad aumentada en formato PDA 

Huyendo del modelo de ciudad-panorama exclusiva-
mente visual, surge la necesidad de elaborar nuevos 
itinerarios sensibles que cuestionen el trazado urbano 
como un espacio unívoco. La finalidad es deconstruir 
estos relatos y diseñar otras guías que intervengan en 
la percepción del espacio urbano entendido como flujo, 
como acontecimiento y como memoria colectiva. Es-
coitar.org + Enrique Tomás nos proponen una audio-
guía interactiva, basada en la tecnología de geoloca-
lización móvil, que permite experimentar auralmente 
la trama urbana, generando una realidad aumentada 
que se sitúa a medio camino entre el radio drama, el 
paseo sonoro, la narración experimental y el itinerario 
turístico. 

Obra de nueva producción para la exposición 
El Pasado en el Presente y lo Propio en lo Ajeno

Colaboración: Fundación Municipal de Cultura, Educación y Universidad Popular de Gijón & 
Museo Casa Natal de Jovellanos

ESCOITAR.ORG   

Escoitar.org es un grupo de artistas y acti-
vistas sonoros formado por antropólogos, 
musicólogos ingenieros y artistas multime-
dia. Su principal objetivo es el fomento y la 
promoción del fenómeno sonoro y la escu-
cha activa. El grupo es promotor en España 
de la corriente Estudios Aurales, una nueva 
vía de conocimiento que estudia las socie-
dades a través de los sonidos que genera y 
que escucha: el imaginario sonoro.

www.escoitar.org

ENRIQUE TOMÁS   

Nacido en 1981 es un artista sonoro e inves-
tigador que dedica su tiempo a descubrir 
nuevas formas de expresión jugando con 
el sonido, el arte y la tecnología. Su obra 
explora la intersección entre el arte sonoro, 
la música de ordenador, los medios locati-
vos y la interacción humano-máquina. Ha 
expuesto o actuado por toda Europa y Amé-
rica en espacios como ZKM, Ars Electronica, 
Sónar, IRCAM, STEIM, etc. Tomás también 
investiga activamente en el campo de las 
nuevas interfaces para la expresión musical. 
Es miembro del departamento de Culturas 
de Interfaz de la Escuela Superior de arte 
y Diseño de Linz, y su investigación se ha 
presentado en congresos internacionales de 
revisión entre pares como NIME, ICMC, SMC, 
TEI y TENOR. Su trabajo artístico ha sido re-
conocido y galardonado con programas de 
becas de Telefónica Vida, Phonos Founda-
tion, la Academia de Bellas Artes de Viena 
y el Consejo Artístico de Madrid. Al utilizar 
el sonido como “el material”, sus concier-
tos nos hacen descubrir nuestra capacidad 
para la escucha activa en un amplio rango 
de amplitudes y frecuencias. Sin concesión 
alguna a la música sus actuaciones exploran 
el desarrollo personal mediante la imagina-
ción aural.

THE ADDICTION-THE COLLECTION 

Paula Fernández 
Instalación

En un intento de comprender el mundo que rodea hoy 
en día el arte contemporáneo, la artista sufrió una cierta 
desilusión. El papel esperanzador que juegan algunos 
coleccionistas de arte contemporáneo dio comienzo a 
este proyecto. Comienza entonces una colección basa-
da en gustos personales por medio de una apropiación 
de obras; una apropiación que consiste en una copia a 
través del dibujo de dichas obras, convirtiéndolas en 
algo más personal. Es la esperanza, los sueños de al-
guien por un futuro mejor; como sueña un adolescente 
o un niño cuando cuelga en su cuarto las fotos de fut-
bolistas porque es lo que quiere ser de mayor. Se tra-
ta de una colección escogida desde un gusto personal 
y mostrada en un contexto también personal, al igual 
que hacen algunos de los coleccionistas que imita. 

Obra de nueva producción ganadora de la convocatoria Ayudas a la Producción Artística 2009

Con el apoyo de: Duro Felguera

PAULA FERNÁNDEZ FERNÁNDEZ  
(Asturias, 1981)

Paula Fernández es una ilustradora que de 
pequeña quiso ser florista.

Gracias a una profesora de un ciclo supe-
rior de moda que cursó, decidió dedicarse 
profesionalmente a la ilustración. Estudió 
Bellas Artes en la Universidad de Barcelona 
pero su formación de ilustradora es prácti-
camente autodidacta. Ha autoeditado libros 
para niños, fanzines, ilustrado carteles de 
conciertos y obras de teatro, ha hecho ins-
talaciones y pintado murales para empresas 
de decoración, diseñado logotipos, etc. 

http://cargocollective.com/dudelsea 
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ENSIN TÍTULU

FIUM (Cristina de Silva Marbán & Nacho de la Vega)
Instalación sonora, 20'

Ésta instalación sonora se ubicó en un espacio oscuro exen-
to de estímulos visuales y fue realizada en colaboración con 
el Archivo de la Tradición Oral del Pueblo de Asturias. La 
obra se basa en grabaciones de campo y entrevistas por toda 
la geografía asturiana, para elaborar un collage sonoro, que 
busca reivindicar el poder de lo simbólico como metáfora del 
tiempo en que vivimos. Se acompaña de un sonido envolven-
te que arropa a las grabaciones para enfatizar determinadas 
sensaciones. Los sonidos se disparan desde una aplicación 
de Pure Data conectada a una serie de bafles y megáfonos 
distribuidos por diversos puntos de la sala, permitiendo crear 
diferentes representaciones de los planos de sonido. Los me-
gáfonos son empleados como elementos reivindicativos y 
simbólicos del uso y normalización de la Llingua.

Obra de nueva producción para la exposición 
El Pasado en el Presente y lo Propio en lo Ajeno

Agradecimientos: 
Archivo de la Tradición Oral-Museu del Pueblu d’Asturies; Red de Museos Etnográficos de As-
turias; Fundación Municipal de Cultura, Educación y Universidad Popular del Ayuntamiento 
de Gijón, Cristóbal Homero Jándula, y en especial a todas las personas que han prestado sus 
voces para el desarrollo de esta instalación. 

Colaboradores: Jesús Suárez López (Archivo de la Tradición Oral-Muséu del Pueblu d’Astu-
ries) & Daniel Romero (Programación y edición)

FIUM   
(Cristina de Silva Marbán, 1972 / 
Nacho de la Vega, 1968)

Colectivo artístico centrado en la fotografía, 
el vídeo, el sonido y las instalaciones mul-
timedia. Sus trabajos, que se han podido 
ver en diversos festivales, centros de arte 
y museos, participan del interés contempo-
ráneo por el lenguaje de las nuevas tecno-
logías, ahora bien, sin llegar en ningún caso 
a sublimarlas. Tratando en todo momento 
de permanecer críticos con la construcción 
de realidad que las imágenes articulan, al 
mismo tiempo que reflexionan sobre la re-
cuperación de los sueños del pasado y su 
repercusión en nuestra forma de entender 
el presente. Además, desde hace años com-
paginan su trabajo artístico con el comisa-
riado y la producción de diversos eventos 
como Arenas Movedizas y el L.E.V. Festival.

www.fiumfoto.com

PROYECTO COCHE: EXCAVANDO EL 
FINAL DEL SIGLO XX (2006-2009)

Bárbara Fluxá 
Instalación

Proyecto Coche forma parte de Des(hechos), una serie que 
aborda la cultura material como reflejo de la sociedad 
de consumo. Proyecto Coche presenta el descubrimiento 
de un Seat 127 en el río Nalón (Asturias). Fluxá traba-
jó con un arqueólogo para extraer el coche y crear un 
vídeo que documentara la cuidadosa retirada y conser-
vación del vehículo. Seis archivos de texto recogen su 
investigación sobre este emblemático modelo de auto-
móvil español de las décadas de los setenta y ochenta. 
Paradójicamente, el redescubrimiento de este coche 
coincide en el tiempo con la constatación del insos-
tenible papel cultural del automóvil en los albores del 
siglo XXI. Tras su exposición en Feedforward, el coche 
se abandonó, en esta ocasión en un taller de chatarra, 
donde fue desmontado para su reciclaje.

Obra de nueva producción para la exposición Feedforward

Agradecimientos: Cecilia Sancho, Carlos Martín, Skimo Sport Pravia, Ayuntamiento de Pravia.

BÁRBARA FLUXÁ    
(Madrid, 1974 / Salamanca, 
Asturias y Madrid)

Artista multidisciplinar, Doctora en Bellas 
Artes por la UCM, docente en la Universidad 
Complutense de Madrid y la Universidad de 
Salamanca, y especialista en Arte y Natura-
leza acreditada como Personal Investigador 
Contratado Doctor por la ANECA. Como in-
vestigadora y artista plástica pertenece a 
dos grupos de investigación en la UCM. Ha 
desarrollado proyectos de innovación y pro-
ducción artística en España, Francia, Irlanda 
e Italia, subvencionados por organismos pú-
blicos a través de Ayudas a la Movilidad de 
Investigadores del Ministerio de Exteriores, 
el Ministerio de Medio Ambiente de España, 
el Ministerio de Educación de Francia y la 
Academia de España en Roma o las Ayudas 
a la Investigación y Creación Artística de la 
Comunidad de Madrid, el Ayuntamiento de 
Madrid (Centro Cultural Matadero-Madrid).

www.barbarafluxa.blogspot.com.es/ 
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MUSEUM´S PASTORAL - ENCUENTRO 
DE LA FEDERACIÓN DE PASTORES

Fernando García Dory
Reunión de pastores. Instalación con vídeo-documentación 
y obras visuales de Eduardo Díaz Hevia y Manu Griñón.

García-Dory organizó un encuentro de la Federación 
Nacional de Pastores (una organización que él mismo 
fundó en 2008) durante la exposición Feedforward, 
y creó una instalación como acompañamiento y do-
cumentación del evento. En un momento en el que 
las pequeñas granjas europeas desaparecen a una ve-
locidad vertiginosa, los pastores representan, más que 
nunca, la autosuficiencia y la sostenibilidad alimenta-
rias. Con todo, la soledad característica de su profesión 
dificulta su capacidad de influencia como colectivo. 
Museum’s Pastoral lucha por crear un esbozo de sistema 
social que permita a una comunidad marginada com-
partir puntos de vista, analizar problemas y ocupar un 
espacio institucional. El espacio artístico proporciona 
un contexto, tanto para ese sistema social como para 
la exploración del género pastoral y la proyección de 
ideales sobre la figura del pastor.

Obra de nueva producción para la exposición Feedforward. El Ángel de la Historia

Agradecimientos:
Pastores de la FEP; Andra Piskaer; Rikirit Tiravanija; Fundación Arq. Art; 
Galería Salvador Díaz; Abitita.

Patrono colaborador: Telefónica

a

EUROPA EN FAMILIA

Fernando García-Dory
Instalación audiovisual

Con este proyecto, Fernando García-Dory ha querido 
trazar un lazo entre lo biográfico y la historia colectiva eu-
ropea, buscando el reencuentro con el pasado reciente -la 
Europa del siglo XX- como forma de posicionarnos fren-
te al futuro. El proceso de investigación sobre el posible 
origen (Alemania o Bélgica) de un antepasado del artista, 
deshilvana una historia familiar entre fuegos cruzados, 
guerras y recomposición. Al mismo tiempo descubre las 
claves del devenir de Europa: geopolítica, minería y Re-
volución Industrial, inicios de la globalización, luchas por 
la gestión del territorio y sus recursos naturales. Ésta es 
la base de una creación audiovisual, en parte documental, 
en parte ficción, que aborda las formas de construcción 
de la memoria y de los mecanismos de producción de la 
historia y la sociedad.

Obra de nueva producción ganadora de la convocatoria Ayudas a la Producción Artística 2009

Cámara y montaje: Jorgos Loukakos
Agradecimientos: Ayuntamientos de La Calamine y Kelmis; GlogauAir, Berlín; Göhltal 
Museum, Neu Moresnet; Paz Dory Canella y familia García Dory

Con el apoyo de: Duro Felguera

FERNANDO GARCÍA-DORY   
(Madrid, 1978)

El trabajo de Fernando García-Dory se en-
foca principalmente a las formas en las que 
se vinculan cultura y naturaleza en relación 
a contextos de paisaje, lo rural, deseos y 
expectativas relacionadas con los aspectos 
de identidad, crisis, utopía y cambio social. 
Estudió Bellas Artes y Sociología Rural y 
prepara su doctorado en Arte y Agroecolo-
gía. Interesado en la armónica complejidad 
de formas y procesos biológicos, su traba-
jo aborda las conexiones y la cooperación, 
desde microorganismos a sistemas sociales, 
y desde los lenguajes tradicionales del arte 
como el dibujo a proyectos colaborativos, 
acciones y cooperativas de agroecología, en 
las que el diálogo de saberes, la duración 
temporal y la renovación del rol del artis-
ta es clave. Desde 2009 que inicia INLAND 
- Campo Adentro* desarrolla este proyecto 
como agencia colectiva en la que disuelve 
su autoría.

www.fernandogarciadory.info
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NO RENUNCIAMOS

Marta de Gonzalo & Publio Pérez Prieto
Vídeoinstalación, 10’

Estos artistas fueron invitados a trabajar sobre algu-
nas experiencias educativas en relación con los ateneos 
obreros, que tanta importancia tuvieron -y tienen- en 
la ciudad de Gijón, pero también con las Misiones Pe-
dagógicas que recorrieron Asturias. No renunciamos, 
intenta reactualizar el sentido de esas acciones y, en 
palabras de los artistas, “el texto que sin descanso brota 
de esta voz, plantea qué maestros, qué misiones, qué 
coro, teatro, música, museo, cine, títeres, público y ate-
neos tienen sentido ante la oportunidad constituyente 
de la quiebra del capitalismo global. Canciones, obras, 
películas e imágenes sobre la dignidad política y poé-
tica de las personas. La fuerza de estas palabras hace 
que la niebla blanca que cubre las imágenes se disipe y 
podamos intuir las imágenes necesarias”.

Obra de nueva producción para la exposición El Pasado en el Presente 
y lo Propio en lo Ajeno

MARTA DE GONZALO & 
PÚBLIO PÉREZ PRIETO 
(Madrid, 1971 / Badajoz, 1973)

Viven y trabajan en Madrid desde 1996, tras 
encontrarse en la Rietveld Academie de 
Ámsterdam. Entienden la producción cultu-
ral como un instrumento poético y formal 
de representación que da lugar a actitudes 
críticas, personales y colectivas. Son profe-
sores de secundaria, realizando un trabajo 
de reflexión y práctica artística sobre alfa-
betización audiovisual y pedagogías críticas.
También desarrollan labores de formación 
del profesorado, de artistas, así como pro-
yectos de autorrepresentación con jóvenes. 

www.martaypublio.net

CRISÁLIDAS

Fernando Gutiérrez
Instalación site-specific

Crisálidas es una construcción mental que utiliza este 
concepto biológico como metáfora y punto de partida 
organizativo de un universo de sucesos y emergencias 
fragmentadas en transformación, invitándonos a una 
arquitectura de recreaciones instintivas y automáticas, 
paralela a estados mentales débilmente conscientes o 
inconscientes, entre envolventes atmósferas de pre-
sencia y pérdida simultánea.

Crisálidas responde a un proceso de collage articulado, 
en el que se intervienen imágenes cotidianas proceden-
tes de distintos medios de comunicación, reproducidas 
a partir de un dibujo intuitivo, y de nuevo regeneradas 
a través de superposiciones y encuentros fortuitos entre 
otros dibujos creados de manera análoga. 
Obra de nueva producción ganadora del II Premio LABjoven_Experimenta convo-
cado conjuntamente por LABoral y la Consejería de Cultura y Turismo a través del 
Instituto Asturiano de la Juventud. 

Programación de software: José Luis González Macías

FERNANDO GUTIÉRREZ 
(Asturias, 1973)

Fernando Gutiérrez ha desarrollado la ma-
yor parte de su actividad artística desde 
presupuestos pictóricos. En la última década 
centra su producción en el dibujo, experi-
mentando distintos procedimientos y técni-
cas que acaban por incorporar a su obra el 
collage como proceso de trabajo y la inter-
vención gráfica, la animación o la animación 
interactiva como soportes habituales. Su 
obra se caracteriza por el uso de narracio-
nes fragmentadas a través de un dibujo que 
utiliza yuxtaposiciones y pequeñas transfor-
maciones accidentales para reconfigurarse, 
para redibujarse articulando todo un imagi-
nario utópico de lo extraordinario, dentro de 
una poética subjetiva de carácter emocional, 
sensitivo y ocasionalmente lúdico.

www.fernandogutierrez.es
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LEONES EN LA FRONTERA

Santiago Lara
Acrílico sobre lienzo y vídeo-proyección

Leones en la frontera narra desde una óptica pictóri-
ca personal la lucha que mantienen actualmente tres 
espacios de resistencia en Berlín, donde se defiende 
la cultura y la creatividad a favor de un mayor desa-
rrollo del pensamiento y en contra de la especulación. 
Existe un espacio fronterizo donde se desarrolla una 
resistencia de los activos culturales a lo largo de todo 
el margen del río Spree, donde ese micro-cosmos hu-
mano se inserta en el entramado urbano y el paisaje 
post-industrial. Cada cuadro representa uno de esos 
lugares, sus protagonistas y sus contrarios. La instala-
ción pictórica se completa con una “leyenda digital” 
donde aparecen los personajes representados en los 
lienzos. Su desarrollo y funciones forman parte de la 
poética personal del proyecto.

Obra de nueva producción ganadora de la convocatoria Ayudas 
a la Producción Artística 2009

Agradecimientos: Carmen Mejido, Beatriz Coto y Bárbara Lanzarote

Con el apoyo de: Duro Felguera

SANTIAGO LARA 
(Tomelloso, 1975 / Madrid)

Licenciado en Bellas Artes y máster en In-
vestigación en Arte y Creación (MAC) por la 
Universidad Complutense de Madrid. Com-
pagina su trabajo pictórico individual con la 
experimentación audiovisual del colectivo 
Laramascoto. 

www.santilara.com

SPACE CLIPS

Javier Longobardo
Instalación site-specific

Space Clips es un proyecto audiovisual que usa el 
videoclip como formato de gran poder sensorial, 
dada su condición de lenguaje integrado. Los ví-
deos son fruto de colaboraciones con músicos, de 
encargos y del deseo personal del artista de dar una 
imagen a la música que le gusta. Parte de este tra-
bajo lo integran también las esculturas objeto que 
muestran diapositivas de paisajes virtuales; los vi-
sores 3D, que como objetos turísticos permiten dar 
a los sitios del espacio una impresión de realidad 
lejana y visitada puramente mental. Space Clips 
se basa en los recursos paisajísticos del género ci-
nematográfico de las road movies y en la ciencia 
ficción, como paradigma de la especulación en la 
creación de mundos fantásticos e ilimitados.

Obra de nueva producción para la Oficina de Proyectos 

Producción infográfica: Javier Longobardo, Spintoon Animatios, Ángel Sandimas
Producción de visor-esculturas: Miguel Ceballos

JAVIER LONGOBARDO 
(Asturias, 1969 / Granada)

Ha crecido con la pintura como algo cotidia-
no, no en vano sus padres son profesores 
de dibujo. Ha vivido en Madrid, Gijón, Jerez 
y Granada, ciudad en la que, tras continuos 
cambios de lugar de residencia, se estable-
ció su familia. Tras comenzar los estudios 
de Bellas Artes en la capital granadina, 
continuó en Sevilla, Bilbao y Sheffield (In-
glaterra), licenciándose por la Universidad 
del País Vasco. Conocer improntas educa-
cionales tan peregrinas, ha dejado huella en 
su trabajo. De vuelta a Granada, comenzó 
su carrera artística, no muy prolífica pero 
sí ecléctica. Nunca ha estado asentado en 
el mercado del arte y su presencia en las 
galerías de arte es esporádica. Siempre ha 
sobrevivido como profesor de dibujo en 
academias, talleres e institutos. Internet ha 
proporcionado a su obra la difusión necesa-
ria dada su limitación geográfica.

www.javierlongobardo.com
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DUTCHED THE WALL

Juan López
Mural de vinilo impreso

Sirviéndose de los referentes de la Custom Culture 
de los años 30 y 50 americanos, donde se empe-
zó a modificar el diseño de los coches por medio 
de una gráfica muy concreta pintada directamente 
sobre las carrocerías, el artista customizó la pared 
del vestíbulo de LABoral. Continuando con la idea 
de anteriores trabajos murales donde se modifica 
la percepción del espacio propuesto por medio de 
materiales adhesivos, las ventanas se convirtieron 
en los tubos de escape de un vehículo a motor. Para 
ello, el elemento gráfico escogido fue el fuego, muy 
presente en la práctica de customización de auto-
móviles en las últimas décadas.

Obra de nueva producción para la exposición Auto. Sueño y materia

JUAN LÓPEZ  
(Cantabria, 1979)

Ha expuesto individualmente en:
Luis Adelantado Gallery, Valencia; Museo 
Patio Herreriano, Valladolid; MARCO, Vigo; 
Galería Nogueras Blanchard, Madrid; Den 
Frie, Copenhague, Dinamarca; Galería Juan 
Silió, Santander; Museo ABC, Madrid; Ar-
tium, Vitoria; Art Basel Miami, USA; OK Cen-
trum, Linz, Austria; Casal Solleric, Palma de 
Mallorca; Galería La Fábrica, Madrid; Centro 
de Arte La Panera, Lleida; Aoyama, TWS. 
Tokyo, Japón; Fundación Joan Miró, Barcelo-
na; Centro de Arte Santa Mónica, Barcelona; 
Espacio Contemporáneo Archivo de Toledo; 
La Casa Encendida, Madrid

www.rayoslopez.com

CHAPTER I: THE DISCOVERY

Félix Luque
Instalación site-specific

La obra cuestiona la percepción del espectador 
acerca de la veracidad de lo que se le muestra, tra-
zando un recorrido que empieza con la observa-
ción de una serie de vídeos de imágenes sintéticas 
y que termina con el encuentro con un objeto físico 
e interactivo. Este está constituido por flujos de in-
formación, por transmisiones de luz y de sonido. 
En el contexto de esta obra no se trata tanto de res-
ponder a cuestiones filosóficas fundamentales del 
tipo: ¿Cómo se puede controlar el desarrollo tec-
nológico y sobre qué base ética debemos elegir sus 
finalidades? ¿Quién tiene el derecho de dictar la 
definitiva empresa de las máquinas? ¿Son las má-
quinas capaces de destruirnos? Al contrario, esta 
instalación reformula estas preguntas filosóficas 
modernas mediante el uso de imágenes propias a 
la cultura popular de la ciencia ficción. La escultu-
ra responde a la presencia, muestra una voluntad 
de comunicación. La interacción y los comporta-
mientos que resultan son una imitación de la inte-
ligencia artificial.

Obra de nueva producción para la Oficina de Proyectos

Diseño dodecaedro: Damien Gernay a.k.a DustDelux 
Vídeos 3D: Iñigo Bilbao 
Vídeo cámara: Nicolás Torres
Asesoramiento iluminación: Pablo Martínez Díez 
Coproducido por la comunidad Francesa de Bélgica
Con la colaboración de: IMAL

FÉLIX LUQUE 
(Asturias, 1976 / Bruselas)

Su obra ha sido expuesta en instituciones 
como Transmediale, Berlín; Ars Electroni-
ca, Linz; iMAL, Bruselas; BÓLIT Centre d’Art 
Contemporani, Gerona. Sus trabajos han re-
cibido varias nominaciones en distintos pre-
mios internacionales. Su instalación Nihil Ex 
Nihilo ha ganado en 2012 el premio “New 
Technological Art Award” de la fundación  
Liedts-Meesen; Gent. Del año 2001 al 2007 
ha formado parte del cuerpo docente del 
Máster en Artes Digitales del Instituto Au-
diovisual de la Universidad Pompeu Fabra 
de Barcelona. También desarrolla electróni-
ca y software para la compañía de teatro A 
Two Dogs company del belga Kris Verdonck. 
En la actualidad trabaja para el FABlab de 
iMAL; Bruselas.

www.felixluque.com
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LA CÁMARA OSCURA 

Benjamin Menéndez
Instalación audiovisual, vídeo digital, cine súper 8 
y fotografía, 8'

Esta videoinstalación recoge un trabajo en proceso. 
El desmantelamiento de las grandes industrias pe-
sadas de Asturias deviene una metáfora del inicio 
del fin de la memoria reciente de un espacio físico 
concreto. En este sentido, el trabajo documental 
de Menéndez busca de algún modo recuperarla, 
puesto que, a través de la memoria colectiva, revive 
también la suya propia. Pero, al mismo tiempo, los 
escombros a los que se ven reducidas las antiguas 
e imponentes construcciones industriales de Ensi-
desa en Avilés, simbolizan el fin del poder trans-
formador de la Modernidad, de la acción humana 
colectiva en pos de la consecución de grandes retos 
y, por último, del eclipse de un paisaje industrial 
asociado al siglo XX.

Obra de nueva producción para la exposición El Pasado en el Presente 
y lo Propio en lo Ajeno

Proyecto: Caja de Herramientas 
Dirección: Benjamín Menéndez y Francisco Viña 
Producción: ON/OFF 

Agradecimientos: ON/OFF, Francisco Viña, Documentación Centro de ARCELOR MITTAL, 
Matías M. Artime, Carmen Navarro, Desguaces Lezama, Infoinvest, Sr. Moret, Sr. Vega

BENJAMIN MENÉNDEZ  
(Asturias, 1963)

Benjamín Menéndez es pintor, escultor, ins-
talador, enseñante y, sobre todas las cosas, 
un reconstructor tenaz del mosaico de la 
memoria, a través de los materiales que la 
conforman. Esos materiales son los verda-
deros protagonistas de su trabajo, más allá 
de la forma en que se materializan: la tierra, 
a través del trabajo cerámico; los minera-
les, por obra y gracia de su transformación 
industrial; y hasta los sueños, los deseos y 
las sensaciones canalizados por los cami-
nos del color y la textura, mediante la pin-
tura. Todos esos materiales desbordan con 
su fuerza las formas en que se concretan, 
y hablan, en último extremo, de la simbio-
sis, drástica y sostenida, de la experiencia 
humana con el entorno donde dicha expe-
riencia se desenvuelve. En la verdad de esa 
simbiosis reside finalmente la verosimilitud 
de sus obras, aparentemente tan diversas y 
dispares.

www.benjaminmenendez.com
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WHITE STAR CLUSTER THE THIRD 
SONIC REENACTMENT OF OPERATION 
IRAQI FREEDOM 

Piotr Szyhalski 
Instalación: 16 canales de audio, vídeo, software customizado, 
mobiliario, CDs de audio y material impreso

White Star Cluster se centra en material fílmico to-
mado el 4 de diciembre de 2006 en Ramadi, Irak, 
cuando los soldados estadounidenses se enfrenta-
ron a un ataque de “fuego amigo”. Los textos ha-
blados son transcripciones de vídeos grabados por 
unas cámaras montadas en los cascos de los solda-
dos norteamericanos. Un elenco de actores repro-
dujo después el diálogo en un estudio. De las voces 
serenas, íntimas, al lenguaje y los sonidos agresivos 
y bélicos, las grabaciones van recorriendo todo el 
espectro de las emociones humanas, con el diálogo 
de los soldados reflejando una verdad alecciona-
dora y, en ocasiones, incómoda. Diseccionando las 
nimiedades de esos diálogos producto de la adre-
nalina, el proyecto recorre un lento y laberíntico 
sendero de autodestrucción.

Obra de nueva producción para la exposición Feedforward. El Ángel de la Historia

PIOTR SZYHALSKI 
(Polonia, 1967 / EE.UU)

Durante la pasada década, Piotr Szyhals-
ki creó Labor Camp, un proyecto artístico 
abierto que incluye elementos interactivos 
(digitales y físicos), música original, perfor-
mances, vídeos, material efímero impreso, 
textos, un blog y un archivo de recursos on-
line. Moviéndose entre las bellas artes (pin-
tura, fotografía, dibujo, instalación), el me-
dia art, el sonido y el diseño, con frecuencia 
las obras de Szyhalski exploran, en sus múl-
tiples capas, la comunicación y el intercam-
bio, los fenómenos históricos extremos y las 
relaciones que se dan entre el individuo y la 
sociedad/historia/tiempo. 

www.mcad.edu/faculty/piotr-szyhalski

LABOR CAMP STUDY ROOM: D, 2009

Piotr SzhalskI 
Instalación sonora

Cuarta entrega de una serie abierta de Labor Camp 
Study Rooms. Study Room: D  que consiste en cuatro 
paneles montados sobre pared, equipados con in-
terfaces físicas, que permiten a los usuarios deam-
bular por una enorme base de datos de grabaciones 
de voces históricas de todo el siglo XX: desde Mao, 
Stalin y Hitler hasta el 11 de septiembre y la guerra 
de Irak. Realizada a base de software, hardware y 
diversos dispositivos electrónicos creados al efecto, 
la pieza brinda la oportunidad de estudiar y de ma-
nipular dispositivos de archivos sonoros. 

Obra de nueva producción para la exposición Feedforward. El Ángel de la Historia
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//R.A.W.CC
BASURAMA

BOREDOMRESEARCH
ÁNGEL BORREGO
NEREA CALVILLO

ÁL CANO SANTANA & EFRAÍN FOGLIA
PAOLO CIRIO

SAN CRISTOBAL ORQUESTA & 
ASOCIACIÓN CULTURAL LA BISOGNO

ADRIÁN CUERVO
URSULA DAMM
ESCOITAR.ORG

GILBERTO ESPARZA
ALICIA FRAMIS 

BARUCH GOTTLIEB
INTERACTIVOS

ISABELLE JENNICHES
ALICIA JIMÉNEZ

ROMAN KIRSCHNER
ALLISON KUDLA

LUNA MAURER
HENRIK MENNÉ
MINIPIMER.TV
NEOKINOK.TV

HÉCTOR NOVAL Y PILAR DE LA BANDA
MARI JO RIBAS

PABLO VALBUENA
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SUJETO_

://R.AW.CC (Mario de Vega y Víctor Mazón Gardoqui)
Instalación 

Obra de nueva producción para la exposición Mediateca Expandida. 
SummerLAB_Showcase

Proyecto financiado por el Plan Avanza del Ministerio de Industria, Turismo y Comercio

://R.AW.CC (MARIO DE VEGA Y VÍCTOR 
MAZÓN GARDOQUI) 
(México; España / Berlín)

Colectivo formado por Mario de Vega y Víc-
tor Mazón Gardoqui, se trata de un proyecto 
de investigación, producción y materializa-
ción de intervenciones para sitios específi-
cos, procesos de trabajo colectivo y eventos 
sonoros.

www.r-aw.cc/limen
www.victormazon.com/home
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REAL SNAIL MAIL

Boredomresearch
Instalación

Dando la vuelta a los paradigmas sociales y económi-
cos de velocidad y eficiencia más persistentes y ubicuos, 
el servicio de mensajería Real Snail Mail utiliza caraco-
les vivos para transportar e-mails a través de un espacio 
físico, haciendo posible por primera vez comunicarnos 
a velocidad de caracol con cualquier punto del globo.

Al pulsar 'enviar' en la página web realsnailmail.net, 
nuestro mensaje viaja a la velocidad de la luz al punto 
de recogida donde aguarda el paso de un caracol equi-
pado con un identificador de radiofrecuencia (RFID). 
Recogido el mensaje, es transportado por el caracol 
hasta que éste pasa, por casualidad, por el punto de en-
trega, desde donde es enviado a su destino final.

Obra producida para la exposición el proceso como paradigma

Con el apoyo de: Artsway Artist Associate programme and the Computer 
Animation Research Centre, Bournemouth University
Cortesía: [DAM] Berlin

Patrono colaborador: Telefónica

BOREDOMRESEARCH
(Reino Unido, 2005) 

Con formación artística, Vicky Isley y Paul 
Smith, los componentes de boredomre-
search combinan el arte con la última 
tecnología para crear unas obras de base 
software que presentan en forma de insta-
laciones, objetos o proyectos online. El tra-
bajo artístico de boredomresearch demues-
tra la posibilidad de lograr una alta calidad 
mediante la combinación de las bellas artes, 
con la tecnología más moderna y un pen-
samiento marcadamente crítico y creativo. 
Boredomresearch ha expuesto su obra en 
exposiciones individuales y colectivas a es-
cala internacional en lugares como Los Án-
geles, Berlín, Sao Paulo, Melbourne, Lisboa, 
la Bienal de Venecia y Bruselas, así como en 
una serie de festivales de arte. La colección 
del British Council de Londres cuenta entre 
sus fondos con una de sus obras Ornamen-
tal Bug Garden 001 (2004)

www.realsnailmail.net
www.boredomresearch.net
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OBSOLETOS: LECTOR UNIVERSAL 
DE FORMATOS

Basurama
Proyecto de investigación e instalación

Obsoletos es un proyecto creado y producido por 
Basurama para la investigación, creación y difusión 
de sistemas creativos de transformación de resi-
duos tecnológicos, entendiendo como tales todo 
aparato electrónico, soporte de almacenamiento o 
hardware que con el tiempo ha quedado en desuso 
o deteriorado 

El lector universal de formatos es una máquina ideal 
inexistente que puede leer cualquier papel, cinta, ca-
rrete, tarjeta o disco que almacene información, y tra-
ducirlo a cualquier otro lenguaje. Con este posibilista 
acercamiento, Basurama considera que la codifica-
ción digital de formatos analógicos es suficiente tarea 
para vencer la obsolescencia de los contenidos. 

Lector universal de formatos es un proyecto a largo 
plazo para la construcción de una máquina capaz 
de reproducir formatos antiguos y digitalizar la in-
formación. Dada la ingente cantidad de formatos 
de información que existen y los recursos con los 
que cuenta Obsoletos, este proyecto se plantea como 
una serie sucesiva de talleres y encuentros donde 
la máquina amplie el número de formatos que es 
capaz de leer, mejore el método de digitalización 
o refine el proceso automático de funcionamiento.

Obra producida dentro de la programación de LABmovil y financiada por el Plan 
Avanza del Ministerio de Industria, Turismo y Comercio

BASURAMA

Colectivo dedicado a la investigación, la 
gestión y la producción cultural desde 2001. 
Ha centrado su área de estudio y actuación 
en los procesos productivos, la generación 
de desechos que éstos implican y las posi-
bilidades creativas que suscita esta coyun-
tura contemporánea. Nacido en la Escuela 
de Arquitectura de Madrid, el grupo ha ido 
evolucionando y adoptando nuevas formas 
desde sus orígenes. Pretende estudiar fe-
nómenos inherentes a la producción masiva 
de basura real y virtual en la sociedad de 
consumo aportando nuevas visiones que 
actúen como generadores de pensamien-
to y actitud. Detecta resquicios dentro de 
estos procesos de generación y consumo 
que no sólo plantean interrogantes sobre 
nuestra forma de explotar los recursos, sino 
también sobre nuestra forma de pensar, de 
trabajar, de percibir la realidad.

www.basurama.org
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LABO_IN THE AIR

Nerea Calvillo
Aplicación web, maquetas, impresiones en papel

LABO_In The Air pretende hacer visibles los agen-
tes microscópicos e invisibles del aire de las ciuda-
des (gas, partículas, polen, enfermedades, etc) para 
ver cómo se comportan, reaccionan e interaccio-
nan con el resto de la estructura urbana. La base 
de la visualización es una aplicación web en la que 
se representan los niveles de contaminación geo-
localizados y su evolución en el tiempo mediante 
superficies tridimensionales. El proyecto se consti-
tuye como un instrumento para navegar la ciudad, 
como una plataforma para la toma de conciencia 
individual y colectiva y como una herramienta para 
la toma de decisiones urbanísticas y políticas.

Obra producida para la exposición Mediateca Expandida. Habitar

Colaboradores: Sandra Fernández, Carlota Pascual, Gregg Smith, Guillermo Ramírez, Mi-
guel Vidal, Paco Ramírez, Raphaël de Staël, Susanna Tesconi, Víctor Viña, Katha Caceres, 
Francisco Calvo, Christian Oyarzun, Paolo Battino, Marina Fernández, Martín Nadal, Ra-
quel Osa, Guillermo San Miguel, András Beke, Áron Benedek, Dávid Dul, Irma Földényi, Oli-
vér Horváth, Márton András, Szonja Kádár, Tamás Nadrai, Levente Polyák, Zsófia Ruttkay

Colaboradores LABO_In the Air: Marina Fernández (coordinación de producción); Martín 
Nadal (desarrollo de programación); Pablo Guadalupe (interfaz interactivo); Kike de la 
Rubia (ilustración)

Talleres: Visualizar’08 y Visualizar’09, Medialab-Prado, Madrid; Bienal de artes mediales, 
MAC 2009, Santiago de Chile; Lab to lab, Kitchen, Budapest, 2009

Patrono Colaborador: Puerto de Gijón

NEREA CALVILLO 
(Madrid, 1973)

Nerea Calvillo estudió en la ETSAM y en el 
Istituto Universitario di Architettura di Ve-
nezia, ampliándolos con un postgrado de 
Diseño Avanzado en Columbia University de 
Nueva York gracias a una beca Fullbright. 
Desde 2006 es profesora del Departamen-
to de Proyectos Arquitectónicos, Ciudad 
y Territorio en la Universidad Europea de 
Madrid, y desde 2010 es profesora invitada 
en la Universidad de Alicante. Recientemen-
te acaba de obtener la Poiesis Fellowship 
de la Universidad de Nueva York, y ha sido 
directora de la línea de trabajo dedicada a 
pantallas urbanas Media(nera)Lab en Me-
dialab-Prado en Madrid y comisaria del Me-
dia Facades Festival Europe 2010.

http://cmasarquitectos.net/
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PUENTES MUTANTES

Ángel Borrego 
Instalación

OSS defiende la idea de que una vez que se decide 
construir un puente no cuesta mucho más incorpo-
rar una o varias opciones de uso en el diseño. Parte 
del proyecto del puente debería convertirse, así, en el 
pensamiento al respecto de cómo ese puente podría 
ser utilizado por otros usuarios trans-especie. Podrían 
ofrecer pequeños hoteles mínimos y de características 
especiales para distintas especies animales, entre ellas 
las personas. El mínimo coste extra de incorporar es-
tas modificaciones, podría ser fácilmente compensa-
do con sus beneficios sociales, ecológicos, culturales y 
económicos. Estas adiciones también pueden ser apli-
cadas a un puente ya construido. El proyecto de OSS 
para Habitar es sobre el Puente de Silva, con vistas 
espectaculares al Océano Atlántico y con una altura 
y posición singulares. Los Puentes mutantes serían los 
primeros símbolos de una sociedad más abierta, más 
permisiva y múltiple.

Obra producida para la exposición Mediateca Expandida. Habitar

Agradecimientos: Proyecto comenzado materialmente gracias a la II Bienal de Canarias; 
Ángela Ruiz; Juanma Palerm; Ignacio García-Arango Cienfuegos, Jefe de Demarcación de 
Carreteras del Estado en Asturias; Reyes Canga, Jefa del Gabinete de la Consejería de Medio 
Ambiente, Ordenación del Territorio e Infraestructuras, Principado de Asturias; Sara Verd

Patrono Colaborador: Puerto de Gijón

ANGEL BORREGO 
(Llerena, 1967)

Ha sido profesor en la Universidad de Prin-
ceton, el Pratt Institute de Nueva York, la 
Universidad de Alicante y ahora la ETSAM. 
Fundó Office for Strategic Spaces (OSS) en 
1999 para el estudio del espacio urbano 
contemporáneo y sus implicaciones econó-
micas, sociales y culturales. Los trabajos de 
OSS abarcan el proyecto y la investigación 
arquitectónica, intervenciones artísticas y 
la aplicación de estrategias de organización 
de la información para ayudar en los pro-
cesos de toma de decisiones. La estructura 
de OSS es flexible y abierta, adaptándose 
con fluidez a la diversidad de trabajos que 
acomete.

www.o-s-s.org

Im
ag

en
: M

ar
co

s 
M

or
ill

a



11
5

LA
Bo

ra
l C

en
tr

o 
de

 A
rt

e 
y 

Cr
ea

ci
ón

 In
du

st
ri

al
11
4

20
10

20
10

LA
Bo

ra
l C

en
tr

o 
de

 A
rt

e 
y 

Cr
ea

ci
ón

 In
du

st
ri

al

DROWNING PROSPEROUSLY

Paolo Cirio
Instalación

Drowning Prosperously es una narrativa participativa 
a través de diferentes medios: un relato realista, con-
tado por actores, y dispositivos narrativos a través de 
Internet y que se desarrolla en los espacios públicos 
de una serie de barrios seleccionados de la ciudad de 
Nueva York. Un género y modalidad artísticos al que 
el artista denomina teóricamente “ficción recombi-
nante”: un tipo de ficción política y participativa a 
través de los medios. Los medios sociales representan 
una tecnología muy poderosa para crear narraciones y 
además cuentan con la participación de la audiencia. 
Los medios digitales permiten trasladar realidades 
digitales al espacio público y viceversa, y esto es posi-
ble mediante la materialización y la virtualización de 
elementos perceptivos de la vida ordinaria. En la ac-
tualidad, los medios digitales en red se fusionan como 
vehículo productivo para generar nuevas formas de 
ficción.

Obra producida para la exposición Mediateca Expandida. SummerLAB_Showcase

Proyecto financiado por el Plan Avanza del Ministerio de Industria, Turismo y Comercio

PAOLO CIRIO  
(Italia)

Paolo Cirio investiga los media, la comuni-
cación, la política y la antropología cultural 
como elementos constitutivos de un entor-
no que influye en nuestra percepción de la 
realidad. Ha estudiado cine, teatro, electró-
nica, telecomunicación, filosofía, diseño y 
comunicaciones visuales. En 2005 se licen-
ció en Teatro, Arte y Música por la Universi-
dad de Turín. Formó parte del colectivo [epi-
demiC] y ha colaborado con muchas figuras 
fundamentales del panorama del Net Art y 
del Street Art. En 2002, los departamentos 
de defensa de Estados Unidos y Canadá lo 
investigaron por organizar una huelga en 
red contra la guerra. Unos años después 
hackeó Google.com (proyecto GWEI junto a 
Alessandro Ludovico y ubermorgen.com) y 
Amazon.com (proyecto Amazon-Noir junto 
a Alessandro Ludovico y ubermorgen.com) 
para contribuir a la concienciación sobre 
la libertad de información en la era de los 
grandes gigantes corporativos punto-com.

www.paolocirio.netMOVILIDAD DEMOCRÁTICA: 
TELEFONÍA HORIZONTAL + NODOS 
MÓVILES EN RED LIBRE GUIFI.NET 
Ál Cano Santana / Efraín Foglia 
Red de telecomunicaciones

Con más de 10.000 nodos operativos y más de 
15.000 kilómetros de enlaces, Guifi.net es la red 
de telecomunicaciones de gestión ciudadana más 
grande del mundo. La mayor parte de esta infraes-
tructura se instala de forma permanente y así inter-
conecta a miles de hogares a través de tecnología 
inalámbrica. Este proyecto amplifica las posibili-
dades actuales de Guifi.net y da conectividad en el 
espacio público, sumando movilidad e incluyendo 
características de telefonía. Se pretende aprovechar 
el despliegue creado hasta el momento que cuenta 
con más de 12.000 kilómetros cuadrados de cober-
tura e implementar estos dos prototipos (Telefonía 
horizontal / Nodo móvil) para uso ciudadano.

Obra producida para la exposición Mediateca Expandida. SummerLAB_Showcase

Proyecto financiado por el Plan Avanza del Ministerio de Industria, Turismo y Comercio

Agradecimientos: albert Homs, Alex Casanova, Pablo de Soto, Zako, Kobenan, Axel, 
Agustí, Roger, Blackhold, Imakoki, Gràcia SenseFils, Asturias Wireless, toda Guifi.net 
y a la comunidad del Software Libre

AL CANO SANTANA 
Álvaro Cano Santana es Licenciado en Psicolo-
gía y Comunicación Audiovisual, especializado 
en psicología social. Ha trabajado en diversos 
proyectos de investigación con el grupo Frac-
talidades en Investigación Crítica (UAB) y con el 
grupo independiente Blogx Populi. Posee expe-
riencia docente como tutor de informática en 
la UNED y como profesor de cursos de edición 
de vídeo digital con software libre en diversos 
centros artísticos. También colabora en I+D 
en la red de telecomunicaciones digital Xarxa 
SenseFils Cooperativa de Barcelona, de apo-
yo técnico y filosófico en Software Libre en 
el centro de artistas visuales Hangar y como 
desarrollador de software libre en las empre-
sas Cometatech y DIMS. Es colaborador de la 
red IP ciudadana Guifi.net.

EFRAÍN FOGLIA 
Efraín Foglia es diseñador en interacciones 
digitales, investigador y docente. Su trabajo 
se posiciona en la intersección entre el dise-
ño, el activismo ciudadano y las tecnologías 
en red. Las investigaciones que lleva acabo 
abarcan desde la neurociencia y su relación 
con la comunicación alternativa, las infraes-
tructuras basadas en mesh networks y los 
posibles futuros de Internet, así como los 
nuevos paradigmas en el diseño.

http://www.efrainfoglia.net 
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LA HUELLA

Adrián Cuervo
iMac, Quartz Composer, micrófono, proyector , 200 x 150 cm

La huella es una obra generativa que discurre en un 
bucle de creación, adaptación y destrucción. Es una 
reflexión sobre la supervivencia y evolución de la na-
turaleza, un proceso sin fin que tiende a situarse en 
un punto intermedio de estabilidad. El público pro-
voca con su comportamiento que la obra, permeable 
al entorno, se transforme y evolucione. La ausencia de 
actividad a su alrededor hace que las huellas gráficas 
producidas con anterioridad se borren, mientras que 
otros factores externos dejan huellas imborrables. La 
obra pretende situar al visitante en una posición pri-
vilegiada de observador de la realidad de la que forma 
parte; hacerle consciente de que no todas las acciones 
tienen consecuencias instantáneas y tangibles, aún 
cuando puedan ser decisivas.
Obra de nueva producción para la exposición El proceso como paradigma

Patrono Colaborador: Telefónica

ADRIÁN CUERVO 
(Gijón, 1981) 

Artista e investigador. Sus campos de acción 
son la performance visual, la instalación 
interactiva y las artes escénicas. Entre sus 
proyectos destaca la formación de electró-
nica audiovisual Lynda Blair (desde 2012). 
En los últimos años su actividad se ha cen-
trado en la performance visual, destacan-
do Festival L.E.V. y LAB Visiónica en Gijón, 
Festival Loop Barcelona, LPM Roma, Chro-
ma-Fest en México D.F., Matadero, Interme-
diae, Medialab-Prado y Espacio Trapecio en 
Madrid. Sus instalaciones audiovisuales han 
sido expuestas individualmente en LABoral, 
MaS de Santander y Centro Valley de Pie-
dras Blancas; en colectivas destacan Scien-
ce Gallery de Dublín (2014), LABoral Centro 
de Arte o las galerías Espacio Líquido y Lola 
Orato (2010-2011), entre otras. Ha recibido 
premios y desarrollado residencias artís-
ticas en LABoral (Premio LABjoven_experi-
menta 2010), Intermediae-Matadero (Mata 
La Reina), Medialab-Prado (Homeward Jour-
neys), Muestra de Artes Plásticas del Princi-
pado (2009 y 2010) y Premio Gobierno de 
Cantabria 2010.

www.adriancuervo.es
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SILENCIO

San Cristóbal Orquesta y Asociación Cultural La Bisogno
Instalación audiovisual interactiva 

Silencio sigue una de las consignas clave en el proyecto 
MADI (Música Avanzada y Discapacidad Intelec-
tual): convertir a los participantes en sujetos activos 
que producen obras de arte y se enfrentan a las críticas 
de la sociedad sin condescendencia. Es una reflexión 
sobre el posicionamiento de las personas con disca-
pacidad en la sociedad actual, exaltando por encima 
de todo el valor de lo diferente y del enriquecimien-
to que supone acercarse a la realidad desde distintos 
prismas. Esta pieza es fruto de un proceso durante el 
cual hemos compartido horas, haciendo música jun-
tos y hablando sobre temas que nos importan.

Obra de nueva producción

Colabora: Servicio de Juventud del Ayuntamiento de Avilés

Participantes: Tera Álvarez Pérez-Lozao, Boníel Díaz Rubio, Enol Díaz Rubio, Fabio García 
González, Emilia Heinonen, Vanessa Moreno Sierra, Daniel Romero Calderón, Sheyla de la 
Uz Campa, Iris Vega Rodríguez

LA BISOGNO

Asociación cultural fundada en Avilés en 
enero de 2009. Se centra en la cultura au-
diovisual, las nuevas tecnologías y busca la 
inclusión social, a través de talleres forma-
tivos (música, software libre, comunicación 
audio/visual), eventos (conciertos, ciclos de 
cine) y proyectos artísticos.

SAN CRISTOBAL ORQUESTA: 

Boníel Díaz Rubio. Emilia Heinonen. Enol 
Díaz Rubio, Fabio García González, Iris Vega 
Rodríguez, Sheyla de la Uz Campa y Tera Ál-
varez Pérez-Lozao
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CARTOGRAFÍA SONORA DE GIJÓN

ESCOITAR.ORG
Instalación web

Según Michel de Certeau, la ciudad cotidiana es un 
texto escrito por quienes la recorren en sus itinerarios 
habituales “haciendo uso de un espacio que no puede 
ser visto”. Huyendo del modelo de ciudad-panorama 
exclusivamente visual, panóptica y geométrica, traza-
da por urbanistas y cartógrafos, surge la necesidad de 
elaborar nuevas cartografías sensibles que cuestionen 
el concepto de ciudad como espacio unívoco y abs-
tracto. En este sentido, Escoitar.org propone trazar 
una Cartografía sonora de Gijón, a través de cuatro es-
trategias para acercarse a la personalidad acústica de 
la ciudad.

Obra de nueva producción para la exposición Mediateca Expandida. 
SummerLAB_Showcase

Proyecto financiado por el Plan Avanza del Ministerio de Industria, Turismo y Comercio

ESCOITAR.ORG
(2006-2016) 

Escoitar.org es un grupo de artistas y acti-
vistas sonoros formado por antropólogos, 
musicólogos, ingenieros y artistas multime-
dia. Su principal objetivo es el fomento y la 
promoción del fenómeno sonoro y la escu-
cha activa. Son promotores en España de la 
corriente Estudios Aurales, una nueva vía de 
conocimiento que estudia las sociedades a 
través de los sonidos que genera y que es-
cucha: el imaginario sonoro

www.escoitar.org
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GREENHOUSE CONVERTER 

Ursula Damm 
Instalación cibernética 

El agua, enriquecida con gases atmosféricos, espe-
cialmente dióxido de carbono, es bombeada desde 
una fuente y transportada hasta un acuario a través 
de un conducto de aire. Esta agua gasificada ali-
menta un cultivo de algas que, por acción de la luz, 
produce biomasa y oxígeno a partir del dióxido de 
carbono. La luz azul del acuario escribe el vocablo 
beloved [querido], en referencia a las teorías de Lynn 
Margulis sobre la endosimbiosis. Las pulgas de agua 
devoran las algas adheridas al letrero, permitiendo 
así su visibilidad. Un crecimiento excesivo de las al-
gas pondría en riesgo el equilibrio del tanque. La 
legibilidad de la palabra beloved sirve, pues, de índice 
del estado de este pequeño ecosistema o, más bien, 
de su relación con la gran biosfera externa.

Obra de nueva producción para la exposición el proceso como paradigma

Patrono Colaborador: Telefónica

URSULA DAMM 
(Alemania, 1960)

Ursula Damm se ha hecho célebre por sus 
instalaciones sobre la geometría y su im-
pacto en el espacio público. Unas instala-
ciones que, a partir de 1995, comenzaron 
a hacerse interactivas, respondiendo a as-
pectos arquitectónicos mediante el uso de 
tecnología de seguimiento por vídeo (www.
inoutsite.de). Ha desarrollado numerosas ins-
talaciones sobre la relación entre naturale-
za, ciencia y civilización (Venus I-IV o Dou-
ble Helix Swing, que le valdría una mención 
de honor en Ars Electronica 2006)

www.ursuladamm.de
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THINKING OF DALLIPUR

Alicia Framis
Bolso interactivo

La artista Alicia Framis desarrolló para Purificación 
García y LABoral Centro de Arte y Creación Indus-
trial un proyecto especial que consiste en la creación de 
un bolso cuyas ventas se destinaron a fines solidarios. 
La idea nació cuando Purificación García y el equipo 
de LABoral, unieron fuerzas con el fin de llevar a cabo 
una iniciativa que aunase el arte, la moda, las nuevas tec-
nologías y el compromiso social. Una colaboración que 
implica a diversos agentes culturales con el fin de finan-
ciar proyectos de cooperación y ayuda al desarrollo en la 
India. Alicia Framis fue la elegida para dar forma a un 
proyecto que se ha materializado en un bolso con luz 
en su interior. Luz de energía, luz de tecnología, luz de 
esperanza. Framis decidió que su colaboración nacería 
en la India. Pero no en cualquier lugar de este extenso 
país, sino en una de sus regiones más pobres, en Uthar 
Pradesh concretamente en la aldea de Dallipur.

Obra de nueva producción en colaboración con Purificación García

ALICIA FRAMIS 
(España, 1967 / Ámsterdam)

Alicia Framis es una artista multidiscipli-
nar que combina en su obra arquitectura, 
diseño, moda y performance. Su trabajo se 
basa en proyectos centrados en diferentes 
aspectos de la existencia humana en la so-
ciedad urbana contemporánea. Nacida en 
Barcelona, Framis estudió en la Escuela de 
Bellas Artes de la Universidad de Barcelona 
y en el École de Beaux Arts de París. Así mis-
mo, realizó un máster en el Institut d’Hautes 
Etudes de París; y otro en el Rijksakademie 
Van Beelde Kunstende de Ámsterdam. Tras 
completar sus estudios artísticos, Alicia 
ha vivido y trabajado en Barcelona (1985-
1990), París (1990-1993) y Ámsterdam 
desde 1995. Reconocida en todo el mundo 
por sus performances y acciones, como Lo-
neliness in the City (1999-2000), The Secret 
Strike Films (2003-2006); una instalación 
sólo para mujeres, Minibar, en la segunda 
bienal de Berlín en 2001; y Anti_dog (2002-
2003), obra que representó a Holanda en el 
pabellón de este país en la quincuagésima 
Bienal de Venecia en 2003.
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PLANTAS NÓMADAS

Gilberto Esparza 
Instalación robótica

Plantas nómadas es una metáfora de la condición huma-
na alienada y del impacto que genera su actividad en la 
naturaleza. La obra es una investigación que busca gene-
rar reflexiones críticas sobre la ambigüedad de la fuerza 
que detenta la tecnología. Incluye un pequeño robot au-
tómata (planta nómada) que camina hacia el agua cuan-
do sus bacterias requieren alimentarse. En su interior 
lleva vegetales y microorganismos que viven dentro del 
cuerpo de la máquina de manera simbiótica. El robot 
toma agua residual de un río contaminado, descompone 
sus elementos, ayuda a crear energía para alimentar su 
cerebro y el resto lo destina a crear vida, manteniendo 
plantas que, a su vez, cumplen su propio ciclo de vida. 
La instalación está formada, además, por el vídeo del 
proceso de creación de la planta nómada, el documen-
tal filmado por el artista cuando el autómata actuaba en 
el río Santiago, El Salto, Jalisco (México), las imágenes 
tomadas por el artista y por la página web del proyecto.

Obra de nueva producción para la convocatoria de Oficina de Proyectos

Coproducción: LABoral Centro de Arte y Creación Industrial, Gijón y Centro Párraga. Espacio 
de investigación y desarrollo de las artes escénicas, Murcia

Agradecimientos:  Jóvenes Creadores 2009 FONCA 
Fundación/Colección Jumex y a su presidente, Licenciado Eugenio López Alonso 
Programa de Apoyo a la Producción e Investigación en Arte y Medios 2009, Centro Multime-
dia, Centro Nacional de las Artes

GILBERTO ESPARZA  
(México, 1975)

Graduado de la Escuela de Artes Plásticas 
de la Universidad de Guanajuato y un año de 
intercambio en la Facultad de Bellas Artes 
de San Carlos en Valencia, España. Su traba-
jo involucra medios electrónicos y robóticos 
para investigar los impactos de la tecnología 
en la vida cotidiana, las relaciones sociales, 
el medio ambiente y la estructura urbana. 
Actualmente realiza proyectos de investiga-
ción sobre energías alternativas. Su práctica 
emplea reciclaje de tecnología de consumo 
y experimentos con biotecnología.

www.plantasnomadas.com
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IMINE

Baruch Gottlieb
Aplicación para teléfono móvil, entorno en red, sitio web

iMine es un juego de información en red para tecnología 
móvil, concebido para dotar a los usuarios de teléfonos 
móviles de información tangible sobre las condiciones 
materiales reales que intervienen en la génesis física de 
su tecnología. Es una obra que trata sobre la “persisten-
cia del hardware” en los nuevos medios, explorando el 
difícil territorio que se extiende entre las esperanzas de 
un futuro en red y la realidad física actual de la produc-
ción minera e industrial. Conmemorando un tributo a 
los más de cuatro millones de víctimas de las guerras de 
los minerales de África Central, la aplicación iMine in-
corpora modelos en tiempo real de las condiciones de 
producción tecnológica en el uso de esa misma tecno-
logía. iMine es una aplicación para dispositivos móviles 
que utiliza información híbrida. Puede funcionar como 
un juego, pero también como un portal para una ma-
yor información y comprensión de la realidad física de la 
producción de nueva tecnología, llegando al extremo de 
proporcionar precios actualizados de minerales.

Obra de nueva producción para la exposición Mediateca Expandida. 
SummerLAB_Showcase

Con la colaboración de: Horacio González Diéguez y Coco Moya

Agradecimientos: Axel Hunstock y Juan José Pezzutti por su contribución matemática; equi-
po de SummerLAB

Proyecto financiado por el Plan Avanza del Ministerio de Industria, Turismo y Comercio

BARUCH GOTTLIEB   
(Canadá)

Baruch Gottlieb es un artista de media-art 
natural de Montreal, que investiga los ámbi-
tos navegables de la ficción y lo documental. 
Entre 2005 y 2008 fue profesor adjunto de 
la cátedra de Media Art en la Yonsei Univer-
sity Graduate School of Communication and 
Arts. Ha sido artista-investigador residente 
en el Institute of Time-Based Media de la 
University of Arts, Berlín. Su libro Gratitu-
de for Technology, publicado por Atropos 
Press, explora la persistente materialidad 
de la imagen digital. El trabajo creativo de 
Gottlieb parte sobre todo de la realización 
cinematográfica. En estos últimos años ha 
estado desarrollando tanto una narrativa 
generativa como unos objetos discursivos 
para su presentación dentro del espacio 
artístico. El cuerpo humano es la figura cen-
tral de este trabajo.

www.i-mine.org/?lang=es

INTERACTIVOS 
EL PROCESO COMO PARADIGMA

Taller en el que artistas, técnicos y colaboradores, 
trabajaron en el desarrollo y producción de siete 
proyectos que posteriormente formaron parte de la 
exposición el proceso como paradigma.

Por espacio de dos semanas, Plataforma 0 Centro 
de Producción acogió varios equipos multidiscipli-
nares de trabajo, que produjeron e investigaron las 
distintas propuestas, con el asesoramiento concep-
tual y técnico de los comisarios de la exposición, 
profesores y asistentes técnicos. Este taller estuvo 
dirigido por Antoni Abad, Allison Kudla y Roman 
Kirscher, estos dos últimos artistas participantes en 
la exposición.

Colaboran: LABoral y MediaLAB-Prado. 
Área de las Artes del Ayuntamiento de Madrid

Patrono colaborador: Telefónica

PROYECTOS:

SCAN IT.
María Castellanos y Alberto Valverde (Gijón)
www.reinventa.info/proyectos/scan-it/

PRACTICE MAPPING.
Wouter van de Broeck & Marco Quaggiotto (Turín)
www.practicemapping.org

FRANKENFOODCART.
Zackery Denfeld (Bangalore)
http://www.zackdenfeld.com/ 

DRIVEN BY OR THE CARELESS 
SEL-INDULGENCE OF DYSTOPIA.
André GonÇalves (Lisboa)
http://www.andregoncalves.info/ 

EVERYTHING IS UNDER CONTROL.
Tommaso Lanza & Catherine Kramer (Londres)
http://tommasolanza.com/projects/eiuc/ 

PHOTOGRAPHIC SPATIAL EXPERIMENT. 
Boris Oicherman (Kiryat Tiv’on)
http://www.oicherman.com/ 

TERRITORIS OBLIDATS. 
Inês Salpico (Barcelona)
http://territorisoblidats.org/?lang=es
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SPAN 3

Isabelle Jenniches
Impresión digital LightJet, 73,7 x 304,8 cm

A muchos kilómetros del emplazamiento real, 
aunque conectada a él por Internet, Isabelle Jen-
niches dirige unas cámaras web robóticas y públi-
cas con las que recorre, fragmento a fragmento, el 
plano de la imagen. Durante meses, e incluso años, 
va capturando miles de imágenes inmóviles que 
luego, en un laborioso proceso, une para crear una 
visión panorámica de gran complejidad y detalle. 
Span 3 muestra la construcción de un puente sus-
pendido sobre el Río Colorado, junto a la Presa de 
Hoover, en Arizona. El fotomontaje va creciendo 
hacia fuera como el propio ensamblaje del puente, 
con nuevas capas de imágenes añadiéndose conti-
nuamente mientras los dos arcos de la estructura 
avanzan hacia su encuentro sobre el cañón.

Obra producida para la exposición el proceso como paradigma

Agradecimientos: Jeroen Doorenweerd & Rijksgebouwendienst, 
Douanekantoor Maasvlakte

Patrono colaborador: Telefónica

ISABELLE JENNICHES 
(Alemania, 1971)

Isabelle Jenniches se licenció en Diseño Tea-
tral y Fílmico en la Academia de Artes Apli-
cadas de Viena, cursando con posterioridad 
estudios de postgrado en Medios Digitales 
y Bellas Artes en el Media-GN de Groninga. 
Jenniches ha estado envuelta en numerosos 
proyectos de teatro y de performance. En su 
estudio, se apropia de cámaras (webcams) 
online con las que crea unas gigantescas 
imágenes de fotomontaje. Ha expuesto su 
obra en espacios y eventos internacionales 
como  Balie, Melkweg y Waag Society, Ám-
sterdam; el DEAF (Festival Holandés de Ar-
tes Electrónicas); V2, Rótterdam; Location 
One y The Kitchen, Nueva York; Versionfest, 
Chicago; New Forms Festival, Vancouver; 
Plimsoll Gallery, Tasmania; o Centro de Arte 
La Regenta, Santa Cruz de Tenerife.

www.9nerds.com/isabelle

EN BARBECHO

Alicia Jiménez
Instalación site-specific

Esta instalación creó un ecosistema autónomo para 
reconstruir espacialmente un universo de valores 
atribuidos a la productividad y el descanso en base 
a la contraposición entre mecanismos de produc-
ción material y procesos de creación-producción 
psicológicos.

Por un lado, la convención social y económica nos 
enseña que debemos ser productivos en nuestros 
trabajos, ser eficientes, reproducir nuestro entorno, 
formar parte de él, ganar dinero…por otro lado 
nuestra condición humana, como parte del univer-
so orgánico y natural sigue procesos de producción 
que no se basan solo en el tiempo de producción 
útil sino que precisan del tiempo de descanso, en-
salzando éste de manera que toma una función 
principal en nuestra capacidad de resolución y en 
nuestra existencia.

De esta manera esta instalación invierte la imagi-
nería propia de los sistemas de producción indus-
triales y económicos para ensalzar, desde un ámbito 
estético y simbólico más próximo a la vida agraria, 
el tiempo libre y el descanso como partes esencia-
les de otro tipo de crecimiento personal inherente 
a la condición biológica de la naturaleza humana.

Obra de nueva producción ganadora del Premio de LABjoven_Experimenta, con-
vocado conjuntamente por la consejería de Cultura y Turismo del Principado de 
Asturias a través del Instituto Asturiano de la Juventud y LABoral Centro de Arte 
y Creación Industrial

ALICIA JIMÉNEZ 
(Asturias, 1977)

Alicia Jiménez Sanchez es artista plástica y 
visual, investigadora y docente. Su trabajo 
se centra en el ámbito de la instalación mul-
timedia, la creación de intervenciones,  la 
participación de colectividades, la didáctica 
y el fomento de la creatividad y el diálogo. 

Es Doctora en Bellas Artes por la Universi-
dad de Granada, especialista en procesos 
creativos. Postgraduada en Arte y Video 
Digital en la UPF (Barcelona) y con forma-
ción en Construcción de la mirada, Artete-
rapia, Comunicación no violenta, Pedagogía 
y otras formas de integración social de la 
práctica artísitica.

Desde 1998 ha realizado varias exposicio-
nes individuales y colectivas en diferentes 
lugares de Europa y Oriente Medio. Durante 
varios años gestionó y coordinó el espacio 
cultural “El hervidero”(Gijón). 

Con gran experiencia en proyectos colabo-
rativos y en la gestión de colectivos, actual-
mente es directora del proyecto "saviabru-
ta.org", acompañando procesos creativos a 
varios niveles y generando espacios físicos 
y virtuales de encuentro y autodesarrollo.
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ROOTS

Roman Kirschner
Instalación

La escultura funciona de manera cíclica. Está acti-
va durante dos tercios del ciclo: un objeto de cris-
tal crece y se estira en el espacio, algo apreciable a 
través del sonido. La escultura se autocompone. La 
siguiente fase, de sueño pasivo, constituye el otro 
tercio del ciclo. El objeto se disuelve y se destruye 
mientras la tensión va, poco a poco, desvanecién-
dose. Cada ciclo dura aproximadamente tres horas. 
La electricidad que recorre la totalidad de la escul-
tura es la clave de su constante transformación. El 
crecimiento cambia el flujo de la corriente; el flujo 
de la corriente modifica el crecimiento. Los volta-
jes de cada cable pasan por un filtro de resonancia, 
transformándose así en sonido. El compás de 4/4 
produce un ritmo sublime.

Obra producida para la exposición el proceso como paradigma

Patrono colaborador: Telefónica

ROMAN KIRSCHNER 
(Austria, 1975)

Roman Kirschner crea unos micro-universos 
a partir de imagen, sonido y materia. Con 
una evolución que discurre en paralelo a la 
de los restos del Accionismo Vienés, Kirs-
chner se inició en el estudio de la filosofía 
y la historia del arte antes de enrolarse en 
la Academia de Media Arts de Colonia. En-
tre 2001 y 2004 trabajó como miembro del 
colectivo de artistas “fur” en la creación de 
unas instalaciones interactivas que utilizan 
interfaces lúdicas y multisensoriales dentro 
de un contexto social. La obra del grupo se 
expuso internacionalmente y ganó diversos 
premios. Desde 2004, los trabajos de Ro-
man Kirschner cubren el campo de la ins-
talación, el vídeo, la fotografía y el sonido. 
Sus mundos ejemplares, repletos de poéti-
cas transformaciones y de unas transiciones 
constantes, han podido verse en Alemania, 
Austria, Bélgica, Brasil, Corea, Estados Uni-
dos, Holanda, México, Noruega, Portugal y 
Suecia.

www.romankirschner.net
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GROWTH PATTERN

Allison Kudla
Mosaico de plantas en caja de luz

En esta instalación, un sistema natural vivo sigue la 
forma de un patrón manufacturado. Las hojas, que 
aparecen elaboradamente cortadas con la forma de 
un patrón bilateralmente simétrico, son deposita-
das en el interior de unas placas Petri que contie-
nen los nutrientes necesarios para generar un nue-
vo crecimiento foliar. Como las células son capaces 
de desarrollarse formando cualquier órgano de la 
planta, las hojas recién nacidas dan continuidad a 
la forma del motivo de inspiración botánica tradi-
cional. No obstante, como en cualquier otro tipo 
de experimento, la contaminación puede aparecer. 
En algunos casos el tejido muere; en otros, los pa-
rásitos se apoderan del sistema, creciendo a mayor 
velocidad que las nuevas hojas.

Obra de nueva producción para la exposición el proceso como paradigma

Agradecimientos: Universidad de Washington, Seattle; Escuela Srishti de Arte, Diseño y Tec-
nología, Bangalore; Centro Nacional de Ciencias Biológicas, India; Área de Fisiología Vegetal 
del Departamento B.O.S. de la Universidad de Oviedo; Invernaderos Balbín SL, Luanco

La creación de esta obra fue, en parte, posible gracias a las Becas para Proyectos
de Artistas (GAP) concedidas por el Artist Trust

Patrono colaborador: Telefónica

ALLISON KUDLA 
(EE.UU., 1980)

Allison Kudla es licenciada en Bellas Artes 
por el Art Institute of Chicago y Doctora en 
filosofía del DXARTS (Centro de Artes Digita-
les y Medios Experimentales) por la Univer-
sidad de Washington. Vivió en Bangalore, 
donde fue coordinadora del CEMA-Center 
for Experimental Media Arts en la Srishti 
School of Art, Design and Technology. Ha 
expuesto su obra por todo el mundo, obte-
nido premios internacionales y su obra ha 
quedado reflejada en libros y en revistas 
impresas y online. En un primer momento, 
centró su trabajo en el uso de datos toma-
dos de sistemas biológicos para crear unos 
sistemas biomecánicos híbridos. Posterior-
mente, Kudla explora la combinación de 
patrones tradicionales y cultivos de tejido 
vegetal para crear unos interiores vivos de 
carácter híbrido.

www.allisonx.com

RED FUNGUS

Luna Maurer
Instalación generativa: adhesivos en el suelo

Red Fungus explora la relación entre emergencia y 
acción humana (in)consciente. Los visitantes reci-
ben, al entrar en el edificio, una hoja con cuatro 
adhesivos y unas sencillas instrucciones para pe-
garlos en el suelo del espacio expositivo. El hecho 
de que el número de adhesivos se limite a cuatro 
formas elementales limita el campo expresivo, pero 
la libertad de orientación y colocación del adhesivo 
confiere libertad al visitante. Cada visitante ejecuta 
una sencilla tarea, pero la repetición de esas tareas 
y la colaboración con los demás visitantes desem-
bocarán en una imagen compleja.

Obra producida para la exposición el proceso como paradigma

Con el apoyo de: Mondriaan Foundation, Ámsterdam

Cortesía: Blue Fungus (una variación de Red Fungus) pertenece 
a la colección Stedelijk Museum Amsterdam

Patrono colaborador: Telefónica

LUNA MAURER 
(Alemania, 1972)

Su trabajo se centra en desarrollos tecnoló-
gicos que transforman nuestros medios en 
entornos digitales fluidos, hallando solucio-
nes de diseño con ese fin. Maurer aplica su 
enfoque de diseño de entornos, condiciones 
y herramientas a todo tipo de medios: di-
námicos (web, herramientas, animación o 
vídeo) y también a impresos, instalaciones 
y performances. Ha expuesto su trabajo, 
entre otros lugares, en el Stedelijk Museum, 
Ámsterdam; Museum de Paviljoens, Almere; 
Museum Boijmans van Beuningen, Rótter-
dam; o el London Design Museum. Colabora 
con Jonathan Puckey, Roel Wouters y Edo 
Paulus, desarrollando y debatiendo sus mé-
todos de trabajo dentro del marco de lo que 
denominan Conditional Design.

www.poly-luna.com
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400S

Henrik Menné
Instalación 

Esta obra difiere de anteriores máquinas-escultu-
ras de Menné en su larga duración, en lo extre-
madamente lento de su proceso y en su tamaño, 
que excede las dimensiones humanas. A lo largo 
de la muestra, 400S produjo dos grandes objetos 
cilíndricos de 3 metros de altura y 1,3 metros de 
diámetro, a base de estearina. Aunque cerrado y a 
menudo autorreferencial, el sistema que alberga el 
proceso modifica el entorno y es también sensible 
a los cambios que éste registra. En consecuencia, la 
inestabilidad del contexto físico es lo que da lugar 
a significativas variaciones marginales.

Obra producida para la exposición el proceso como paradigma

Con el apoyo de: The Danish Arts Council Committee for Visual Arts

Cortesía: Galleri Tom Christoffersen, Copenhague

Patrono colaborador: Telefónica

HENRIK MENNÉ 
(Dinamarca 1975)

Henrik Menné se licenció en 2002 en la Real 
Academia Danesa de las Bellas Artes. Vive 
en Copenhague en donde trabaja, desde 
una perspectiva escultórica, en la intersec-
ción entre la ciencia, el arte y la tecnología, 
creando unas esculturas dinámicas y de base 
procesual. La mayor parte de su producción 
consiste en unas máquinas auto-construi-
das y low-tech que, con el paso del tiempo 
– en el transcurso de una exposición –trans-
forman materiales como la piedra, la cera o 
el metal en formas efímeras. Otra parte de 
su producción consiste en trabajos basados 
en el uso de la cámara: unas disposiciones 
que en un circuito cerrado transmiten – más 
que almacenar digitalmente – a la condición 
plana de la pantalla cuanto tiene lugar en 
las tres dimensiones del espacio.

www.tomchristoffersen.dk/artists/hen-
rik-menn%C3%A9/

MINIPIMER´S FILESCAPE

MINIPIMER.TV
Instalación. Dimensiones variables. Papel, 
vídeo monocanal y cableado 

Minipimer’s Filescape es una instalación que sur-
ge como memoria documental del SummerLAB 
2010, a partir del cruce de los conceptos de tiempo 
y narración; collage y fragmentación y cartografía 
subjetiva. Tiempo y narración es un eje fundamen-
tal en el trabajo con streaming en directo. ¿Cómo 
“traducir” dicha práctica a un espacio expositivo 
donde el tiempo se “congela” para hablar de algo 
que ya pasó? minipimer.tv trabaja a partir del con-
cepto de “allá y ahora” (parafraseando el “aquí y 
ahora” aurático de Benjamin), trabajando en un 
espacio físico deslocalizado (streaming por Inter-
net) y en el espacio temporal de la simultaneidad. 
En una exposición site-specific, que se realiza en el 
“lugar de los hechos”, se debe invertir el proceso 
construyendo una narrativa a partir del “aquí y an-
tes”, una visualización de los procesos de trabajo a 
partir de una temporalidad aumentada.

Obra de nueva producción para la exposición Mediateca Expandida. 
SummerLAB_Showcase

Proyecto financiado por el Plan Avanza del Ministerio de Industria, Turismo y Comercio

Agradecimientos: Hangar, Gustavo Valera y equipo técnico de LABoral

MINIPIMER.TV
 
El colectivo minipimer.tv lleva más de 4 años 
investigando en el ámbito del arte y la tecno-
logía, a través de la experimentación audiovi-
sual en streaming con herramientas libres, el 
trabajo en un grupo de estudio, el desarrollo 
de herramientas hardware y software libres y 
la realización de talleres, instalaciones y obras 
de arte multidisciplinar. Desde el año 2008 el 
trabajo se localiza en Hangar (Barcelona) y ha 
sido exhibido en distintas instancias en Galicia, 
Madrid, Valencia, Asturias, Málaga, Murcia. 
Fuera del contexto español se han realizado 
presentaciones y exhibiciones en Austria, No-
ruega, Perú, Chile y Argentina. Los ámbitos de 
trabajo del colectivo se vinculan a la cultura 
libre, el “Hazlo tú mismo”, las tecnologías de 
bajo coste (o de producción local), las prác-
ticas de auto-aprendizaje y una metodología 
que una reflexión y acción.

www.minipimer.tv
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CMS+WEBTV SUMMERLAB10

Neokinok.TV (Daniel Miracle y Pía Capisano) 
+ participantes de SummerLAB 2010

Entorno multimedia de creación y publicación 
colectiva en Internet

cms+webtv SummerLAB10 es una instalación don-
de se presenta la plataforma de comunicación y 
participación desarrollada para el SummerLAB 
2010. Esta plataforma es una herramienta online 
creada para la comunicación, la dinamización y la 
creación colectiva que gestiona y relaciona distintos 
tipos de contenidos producidos por la comunidad 
para participar en las actividades de la última edi-
ción de SummerLAB. También es un lugar donde 
encontrar referencias y archivos de las anteriores 
ediciones en 2008 y 2009.

Obra de nueva producción para la exposición Mediateca Expandida. 
SummerLAB_Showcase

Proyecto financiado por el Plan Avanza del Ministerio de Industria, Turismo y Comercio

Agradecimientos: Mónica Bello; Gustavo Valera; equipo de LABoral; minipimer.tv 
por su trabajo audiovisual; Jordi Berenguer e Intergrid por su desarrollo tecnológico

NEOKINOK.TV 
(1998)

Desde 1998, el colectivo ha desarrollado 
varios proyectos alrededor del audiovisual, 
el arte, la cultura, la cooperación y la edu-
cación, todos ellos enmarcados dentro del 
contexto de las tecnologías, la sociedad y la 
comunicación.

Dentro del trabajo de Neokinok.tv se han 
puesto en marcha diferentes plataformas 
de comunicación como televisiones locales 
temporales, proyectos de participación, te-
levisiones en Internet, siempre investigando 
y desarrollando nuevas formas comunicati-
vas tanto a nivel técnico como conceptual.

www.neokinok.tv

CUERPO 1. 0 

Héctor Noval y Pilar de la Banda
Instalación de dimensiones variables que reproduce de 
manera analógica y combinable audio, texto y vídeo 

El proyecto Cuerpos 1.0 plantea una aproximación 
práctica a la relación del usuario con la hipermedia. 
A través de medios analógicos, y aparentemente 
externos al universo Internet, el usuario interac-
túa con la instalación pudiendo generar múltiples 
narrativas dotadas de una nueva semántica y una 
nueva sintaxis en favor de la propia expresión.

Este nuevo esquema narrativo nos permite escapar 
de la bidimensionalidad que obliga la pantalla para 
sumergirnos en un nuevo entorno multidimensio-
nal abarcable por las medidas del cuerpo huma-
no en el cual se rompe la linealidad del texto, tal 
y como lo concebimos, generando infinitas posi-
bilidades de lectura y composición a partir de un 
número limitado y ampliable de elementos.

Obra producida para la exposición Mediateca Expandida. SummerLAB_Showcase

Proyecto financiado por el Plan Avanza del Ministerio de Industria, Turismo y Comercio

Agradecimientos: Nacho Sanz y Francisco José Fernández-Cueto López

HÉCTOR NOVAL 
(Asturias, 1978) 

PILAR DE LA BANDA 
(Cantabria, 1981)

Comienzan a desarrollar trabajos como co-
lectivo a partir del año 2006. A partir de 
2009 centran su trabajo en la búsqueda de 
nuevas formas de intervención tipográfica 
capaces de conjugar el mundo visual y per-
ceptual con el mundo conceptual y mental, 
siendo capaz de reproducir de manera exac-
ta el concepto que representa. 

A principios de 2010, el colectivo redacta el 
manifiesto sobre el que basa sus posterio-
res proyectos. 

En esta línea de investigación y creación 
abierta se inscriben las obras La substan-
cia cíclica o El observador del espacio, que 
culminarán en el desarrollo de la instalación 
Cuerpos 1.0.

www.hectornoval.com
www.delabanda.com
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BIRDMOVIL
Mari Jo Ribas
Aplicación web y móvil

Birdmóvil es un proyecto que se ha ido generando 
desde el proceso de diálogo entre personas, espacios 
y tecnologías. Más que un proyecto se pretende que 
sea una herramienta de uso e interacción, amplian-
do a través de sus diferentes formas –aplicación mó-
vil, web o instalación– el conocimiento del espacio 
y las micro-narrativas que ofrece el lugar, alterando 
la noción de tiempo y el discurso único o hegemó-
nico que en su día concibió la pesada arquitectura 
de la antigua Universidad Laboral. Las micro-na-
rrativas son a la historia lo que las micro-naciones 
a los estados, en un contexto en que las nociones de 
estado/nación son tan geográficas como ideológicas, 
la movilidad en la frontera no depende sólo de re-
ferencias cartográficas. Birdmóvil ofrece al paseante, 
visitante o habitante un espacio de intervención y 
percepción de lo local, a través de lecturas y escritu-
ras, micro-narrativas discontinuas, legitimadas por 
su existencia o emergencia.

Obra de nueva producción para la exposición Mediateca Expandida. SummerLAB_Showcase

Proyecto financiado por el Plan Avanza del Ministerio de Industria, Turismo y Comercio

Agradecimientos: REDImei (Polina Raevskaya, Adrián Ortuzar, Josep Rius, Yosip Sverko); 
Eduardo Núñez Fernández (Archivero Municipal); Luis Mª Pascual Pino (Dpto. de Promoción 
de las Artes, Fundación Municipal de Cultura, Educación y Universidad Popular, Gijón); equipo 
de porteros de seguridad de LABoral, especialmente Bustillo; Fiumfoto; Tomás Miñambres

MARÍA JOSE RIBAS 
(Palma de Mallorca, 1982)

Licenciada en Bellas Artes por la Universi-
dad de Barcelona (2006), Erasmus en Ho-
chschule für Gestaltung Offenbach, Frank-
furt (2006), postgrado en Diseño, Arte y 
Sociedad, Elisava Barcelona (2008), máster 
en Producciones Artísticas e Investigación, 
Universidad de Barcelona (2010). Desde 
2003 he participado en exposiciones y pro-
yectos colectivos en espacios públicos y pri-
vados de Palma, Barcelona, Madrid, Lisboa, 
Frankfurt, Berlín, Helsinki o Nueva York. He 
obtenido becas y residencias en centros de 
producción artística y galerías en España, 
Canadá y Alemania. Interesada por los lími-
tes de intersección entre disciplinas exploro 
las posibilidades de comunicación basadas 
en el lenguaje visual.

www.marijoribas.es
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PARA-SITES

Pablo Valbuena
Instalación site-specific

Para-Sites reúne una serie de intervenciones sutiles 
concebidas para espacios intersticiales de LABoral, 
localizaciones y elementos arquitectónicos de es-
cala humana. Mediante proyecciones se superpone 
una realidad paralela a la del propio espacio. Fun-
cionan como parásitos perturbando y alterando la 
percepción que tenemos de un lugar ya conocido. 
Este proyecto se inscribe dentro de la línea de in-
vestigación y creación desarrollada en instalacio-
nes recientes. Pablo Valbuena explora la relación 
de nuestro cuerpo como interfaz con el espacio 
circundante, la generación de espacios mentales, el 
espacio/tiempo, la manipulación de la percepción 
mediante el uso de la luz/sombra, la perspectiva, el 
trampantojo. Las instalaciones resultantes siempre 
tienen un carácter específico, vinculado intrínseca-
mente con la arquitectura e interactúan con el pro-
pio espacio para el cual están concebidas.

Obra de nueva producción para la Oficina de Proyectos
Coproducción: Matadero Madrid

PABLO VALBUENA 
(Madrid, 1978/Toulouse)

Pablo Valbuena desarrolla proyectos ar-
tísticos e investigación sobre el espacio, el 
tiempo y la percepción. Algunos elemen-
tos importantes de esta exploración son el 
solape de lo real y lo virtual, la generación 
de espacios mentales, la disolución de los 
límites entre realidad y percepción, los vín-
culos entre espacio y tiempo, la experiencia 
del observador como objeto de trabajo y 
el uso de la luz y el sonido como materia 
prima. Estas ideas se formulan como res-
puesta directa a las cualidades perceptivas, 
condiciones espaciales e influencias de un 
determinado espacio o lugar. Los proyectos 
resultantes han sido presentados en Euro-
pa, Asia y América en un amplio rango de 
contextos como instalaciones específicas, 
exposiciones en museos y galerías e inter-
venciones a escala urbana avanzada de Ca-
taluña, Medialab-Prado o en la Universidad 
de Berna entre otros.

www.pablovalbuena.com
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EUGENIO AMPUDIA
CARMEN CANTÓN
ADRIÁN CUERVO

EDUARDO GUERRA
ORBITANDO SATÉLITES

HELENA TORRES
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VÉNDETE TÚ

Eugenio Ampudia
Acción e instalación

Vendete tú es una acción para cuya ejecución LABoral 
lanzó un llamamiento, dirigido a personas em-
prendedoras, inquietas y creativas, dispuestas a 
compartir sus propuestas, habilidades e ideas y que 
buscasen promoción y visibilidad. Abierto a todo 
tipo de individuos dispuestos a presentar cualquier 
clase de trabajo, empresa o proyecto, las iniciativas 
seleccionadas fueron muy variadas –desde el de-
sarrollo de una plantación de té en las brañas de 
Asturias, a una propuesta para generar energía a 
través de las máquinas deportivas de un gimnasio, 
que pueda almacenarse en baterías y distribuirse 
entre personas que lo necesiten-. Todas ellas tienen 
como común denominador su condición de ser 
sinceras, abiertas, imaginativas y que proceden de 
personas de todas las edades y condiciones, más re-
lacionadas con la vida real, que con el arte. La ins-
talación mostró las 22 cápsulas de vídeo filmadas 
por Eugenio Ampudia y el equipo de audiovisuales 
de LABoral. En ellas, los responsables de los pro-
yectos seleccionados explicaron lo que pretendían 
hacer y qué posibilidades tenían de aportar nuevas 
ideas a la sociedad en la que viven.

Obra de nueva producción

EUGENIO AMPUDIA 
(Valladolid, 1958 / Madrid)

Uno de los artistas españoles más recono-
cidos. Su trabajo multidisciplinar recibió 
en 2008 la beca The Delfina Foundation 
(Londres) y el Premio AECA al mejor artista 
español vivo representado en ARCO 08. Su 
trabajo indaga, bajo una actitud crítica, so-
bre los procesos artísticos, el artista como 
gestor de ideas, el papel político de los crea-
dores, el significado de la obra de arte, las 
estrategias que permiten ponerla en pie, 
sus mecanismos de producción, promoción 
y consumo, la eficacia de los espacios asig-
nados al arte, así como sobre el análisis y 
experiencia de quien las contempla e inter-
preta.

www.eugenioampudia.net
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CREAR BOSQUES. ARTE CIENCIA 
TECNOLOGÍA & ANIMALES NATURALEZA

Carmen Cantón
Acción artística 

Crear bosques es una acción artística, una naturale-
za participativa que representa a la vez un monu-
mento y una sociedad. Un monumento vivo, una 
sociedad arquitectónica y el flujo del tiempo que, 
mediante el apadrinamiento de árboles, busca la 
creación de un gran bosque global que una a los ya 
existentes. El punto de partida fue una vídeo-ins-
talación que, a modo de invernadero, invitaba a re-
llenar una ficha, apadrinando un árbol. Se producía 
así una traslación del entorno urbano al natural, 
confundiendo realidades aparentemente antagó-
nicas. Siguiendo estos parámetros iniciales, Crear 
bosques se ha convertido en una gran acción global 
que, mediante el trabajo en red y el asociacionis-
mo, busca establecer pautas de dialogo y acción: 
el compromiso individual como forma política o 
eco política. Otro de los principios es el de trabajar 
con economía de recursos para convertir el proceso 
en un nodo relacional en crecimiento, desde una 
óptica tecnológica de trabajo en red, difusión y cre-
cimiento sostenible.
Dirección de proyecto: Carmen Cantón

Coproducción: EMULSA-Empresa Municipal de Servicios de Medio Ambiente Urbano de Gijón S.A.

Coordinación: Museo Creando Bosques

Comisaria: Lucia Antonini

Colaboración: MAV-Mujeres en las Artes Visuales, FAPAS-Fondo para la Protección de los 
Animales Salvajes, Space Invaders, Guerrilla Girls

CARMEN CANTÓN 
(Asturias, 1957 / Madrid)

Carmen Cantón, forma parte del grupo per-
manente de investigación "Comunicación 
abierta", a cargo de Soledad Gutiérrez y Ta-
mara Díaz Bringas
 
Carmen Cantón artista, curadora y directora 
del museo creando bosques. En su obra ha 
transformado su trayectoria artística singu-
lar en un proyecto de museo – social a gran 
escala. Un proyecto artístico, un concepto 
artístico, que se va transformando en un 
movimiento político de museo móvil – bos-
que alternativo; érase una vez un árbol en 
red, cabaña portátil, una red globalizada de 
agentes culturales, (es utilizada como sede 
para artistas en residencia, para fomentar 
la exploración y las colaboraciones expe-
rimentales centrada lo que de verdad im-
porta, hacer las cosas con entusiasmo, con 
mucho amor); creando bosques en museos, 
acción artística que, mediante el apadrina-
miento de árboles, busca la creación de un 
gran bosque global; Carmen Canton Gallery, 
galería de arte benéfica dedicada a la difu-
sión y a la venta de la obra de comisarios 
de arte; el colectivo (o o); o el colectivo ‘el 
sol art’ formado en Intermediae - matadero 
Madrid.

Creating Forests is a participative art action, representing a monument 
and at once a society. A living monument and an architectural soci-
ety coupled with the passing of time which seeks to create a large 
global forest connecting all those already existing, through the 
sponsorship of trees.

It all started with a video-installation which, filling the function of a green house, invited 
people to fill in a form to sponsor a tree. This action produced a transfer from the urban 
setting to the natural environment, and in so doing fused apparently hostile realities. 
Following through on those initial parameters,crear bosques has become a far-reaching 
global action which, by means of networking and activism, wishes to create guidelines 
for dialogue and action: in short, individual engagement as a form of politics or eco-pol-
itics. Another of its principles is to work with a resource economy in order to turn the 
process into a growing relational node from the technological perspective of networking, 
outreach and sustainable growth.

The action consists of the compilation of sponsorship applications, while the manage-
ment of the action —with a key involvement of museums, art centres, collectives and 
NGOs— and the actual planting returns to objecthood inasmuch as the transformation 
into a location map that allows sponsors to visit their tree should they so wish. To date, a 
number of actions have been carried out in Asturias and Galicia in Spain, and in Argenti-
na, Peru, Paraguay, Dominican Republic, Mexico and Germany, among other countries.
Project Management: Carmen Cantón
Coproduction: EMULSA-  Urban environment municipal services from Gijón S.A.
Organization: Creando bosques & Centro de Arte Ego
Curator: Lucía Antonini
Collaboration:  Parcs and gardens service from Gijón City Council,botanic gardens of 
Gijón,  MAV-Women in Visual Arts, FAPAS, Space Invaders, Guerrilla Girls
www.crearbosques.org

Creating Forests art science technology & animals nature

The aIm Is To connecT our 
nowadays exIsTenTIal 
quesTIons wITh The mosT 
InnovaTIve aspecTs of 
scIence and Technolgy In 
relaTIon To naTure, wITh 
specIal aTTenTIon To The 
MEDIA.

Aim

Process
1 motivation letter 

2 searching for a place

3 Contract 

Begining and duration
Working place and schedules
Services offered by the artist
Fees and expenses
Copyrights
health adn safety 
confidential information 
and documentation
Documents and materials
Completion
confidentiality

4 sponsors and trees

In this spontaneous letter the artist  
expressed her motivation to the 
Museum´s director regarding the 
implementation of the project. This 
is the first step to a continuous and 
growing collaboration between the 
Museum and the artist that would 
be crucial for the development of 
the project.

Communal lands and sorrundings of 
the Museums are the ideal sites to host 
Creating forests. The artist is responsible 
for detecting the lands and managing the 
corresponding permits. Lately, together 
the Museum and the artist selected the 
final space to host the action among 
several options.

All terms of the collab-
oration between the 
Museum and the artist 
are concluded in a 
contract that includes 
the following terms:

The artist searched for local sponsors that 
provided the trees at a zero cost. All spe-
cies used are natives.
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HITOS, YA NADIE MUERE EN CASA

Eduardo Guerra
Instalación audiovisual

Hitos, ya nadie muere en casa trata de reflejar aque-
llos lugares que mueren en sí mismos, los últimos 
de su casa, pero no que por ello son el final de nada. 
La muestra incluyó piezas en las que imagen y so-
nido conformaban un conjunto cerrado que con-
tiene el “paisaje” complejo. De este modo, la pieza 
se formalizó en diez sarcófagos que en su interior 
contenían un “hito”, un lugar determinado y no 
identificado más que por su representación foto-
gráfica asociada a una pista de audio. Según Eduar-
do Guerra, sonido e imagen son medios capaces de 
recoger el “paisaje”, pero no sólo entendido como 
el lugar o el entorno, sino como el momento; el 
tiempo y espacio como mesuras para describir un 
“algo” determinado.
Obra de nueva producción para la Oficina de Proyectos

EDUARDO GUERRA 
(Gijón, 1973)

Titulado en grabado y estampación en la Es-
cuela de Artes y Oficios de Oviedo, es espe-
cialista en serigrafía y litografía, disciplinas 
éstas de las que es formador, estampador 
y asesor. Además de su actividad profesio-
nal, que actualmente desarrolla en su taller 
Maldita Impresión, realiza una labor artís-
tica ligada a los campos de la obra gráfica 
y la fotografía, principalmente, aunque sin 
abandonar el carácter interventivo de las 
mismas. Ha participado en numerosas ex-
posiciones, entre las que destacan: Museo 
de Bellas Artes de Asturias; Muestra de 
Artes Plásticas del Principado de Asturias; 
centros internacionales tanto en España 
como en diversos países; y actividades en 
galerías como Espacio Líquido. Ha obtenido 
becas y concursos entre los que cabe desta-
car la Beca de Producción de la Fundación 
Municipal de Cultura del Ayuntamiento de 
Gijón; Explum Certamen Internacional de 
Arte Contemporáneo; o AlNorte Arte Con-
temporáneo.

http://cargocollective.com/eduardoguerra
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DÉDALO ESPAÑA

Adrián Cuervo
Instalación audiovisual

Dédalo España de Adrián Cuervo es un proyecto 
expositivo en la que se exploran física y conceptual-
mente los laberintos creados por las corporaciones y 
empresas multinacionales para tratar con el cliente, 
en este caso el público. Dédalo España es una corpo-
ración creada a tal fin que utiliza las estrategias de 
comunicación de las empresas reales, concentradas 
y amplificadas. “Visite nuestras nuevas instalacio-
nes, será algo inolvidable”. En el día a día aceptamos 
permanentemente cientos de acuerdos y condicio-
nes de uso sin ser conscientes de ello. Esto nos pone 
en relación directa con las corporaciones ante la ley. 
Al comprar una entrada para un concierto, al abrir 
una página web, aceptamos decenas de cláusulas que 
eximen a la organización de todas las responsabili-
dades imaginables, y nos cargan a nosotros cuestio-
nes cuya existencia ni siquiera conocíamos.
Obra de nueva producción ganadora de la IV convocatoria del Premio 
LABjoven_Experimenta, convocado conjuntamente por LABoral Centro de Arte y la Conse-
jería de Cultura y Turismo a través del Instituto Asturiano de la Juventud

ADRIÁN CUERVO 
(Gijón, 1981) 

Artista e investigador. Sus campos de ac-
ción son la performance visual, la instala-
ción interactiva y las artes escénicas. En-
tre sus proyectos destaca la formación de 
electrónica audiovisual Lynda Blair (desde 
2012). En los últimos años su actividad se 
ha centrado en la performance visual, des-
tacando su presencia en Festival L.E.V. y LAB 
Visiónica en Gijón, Festival Loop Barcelona, 
LPM Roma, Chroma-Fest en México D.F., 
Matadero, Intermediae, Medialab-Prado 
y Espacio Trapecio en Madrid. Sus instala-
ciones audiovisuales han sido expuestas 
individualmente en LABoral, MaS de San-
tander y Valley centro cultural de Castri-
llón; en colectivas destacan Science Gallery 
de Dublín (2014), LABoral Centro de Arte 
o las galerías Espacio Líquido y Lola Orato 
(2010-2011), entre otras. Ha recibido pre-
mios y desarrollado residencias artísticas 
en LABoral (Premio LABjoven_experimenta 
2010), Intermediae-Matadero (Mata La Rei-
na), Medialab-Prado (Homeward Journeys), 
Muestra de Artes Plásticas del Principado 
(2009 y 2010) y Premio Gobierno de Can-
tabria 2010).

www.adriancuervo.es
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SERENDIPIA

Helena Torres
Paseo de audios geolocalizados

Serendipia es una narrativa sonora geolocalizada 
en el cementerio civil de Ceares. Usando un re-
lato fragmentado y grabado en pistas sonoras lo-
calizadas en el cementerio de El Sucu, propone la 
resolución de un crimen acontecido en Gijón a fi-
nales del siglo XIX. La deriva sonora tiene como 
eje narrativo la voz de Margarita Simona, historia-
dora especializada en feminismo que realiza una 
tesis sobre la figura de Rosario de Acuña. Durante 
su investigación, descubre un crimen sin resolver 
acontecido en Gijón en 1895. Se trata de Edgardo 
del Pozo, pintor simbolista protegido por el Conde 
de Goncourt, con quien se decía que mantenía una 
relación amorosa.

Obra de nueva producción ganadora de la convocatoria Narrativas espaciales

Colaboran: SAT (Montreal), NoTours (Vigo), GPSMuseum (Murcia)

HELENA TORRES 
(Argentina / España)

Licenciada en Ciencias Políticas, y máster 
y suficiencia investigadora en Sociología, 
Helena Torres ha desarrollado estudios 
identitarios desde la teoría social crítica uti-
lizando, entre otras, la metodología de las 
producciones narrativas (entrevistas deve-
nidas relatos). Ha publicado ensayos sobre 
teoría queer y una novela, Autopsia de una 
langosta (Melusina, 2009), híbrido entre en-
sayo y ficción. Desde 2009 realiza talleres 
de resignificación del lenguaje, con los que 
comenzó a investigar las potencialidades 
del sonido en el espacio público. 

https://helenatorres.wordpress.com
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ORBITANDO SATÉLITES

Taller y exposición de resultados

Orbitando satélites muestra los resultados de un 
proceso de investigación iniciado por Plataforma 
Cero en mayo de 2011 a partir de un encuentro del 
mismo nombre. 

Orbitando satélites propone un ejercicio de visibi-
lización de estos objetos que, pese a permanecer 
ocultos al ojo humano, ejercen una gran y desco-
nocida influencia sobre nuestra vida cotidiana. Se 
investiga su funcionamiento accediendo a sus se-
ñales mediante la fabricación de antenas y el uso 
de sistemas de radio; mostrando cómo localizarlos 
y observarlos utilizando software libre.
En colaboración con: Arts Sant Mònica; Agencia Española de Cooperación Internacional

Participantes: Alejandro Duque / Joanna 
Griffin / David Pello / Reni Hofmueller / Luca 
Carrubba "Husk" / Lord Epsylon / Xiu Cueva 
/ Bruno Vianna / Cinthia Mendonça / Laura 
Plana / Pedro Soler / Gonzalo Garcia / Pablo 
Gallo / Victor Mazón / Raquel de Juan / Te-
resa Gallego Alvarez / Ana Arboleya / Nuria 
Rodriguez / Cristina Ferrández / Lorena Lo-
zano / Josian Llorente / Aritz Zabaleta 
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MAJA BAJEVIC
CRISTINA BUSTO

GARY HILL
RYOJI IKEDA

LORENA LOZANO
MADS LYNNERUP

ALASTAIR MACLENNAN
LAURA MALINVERNI & LILIA VILLAFUERTE
RICARDO O'NASCIMIENTO & EBRU KURBAK

JUAN JOSÉ PULGAR Y NOÉ BARANDA
GEMA RAMOS

RODRÍGUEZ-MÉNDEZ
NEREA S. LORENCES

CHRIS SALTER
SUE-C & AGF
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SLOGANS REMIX

Maja Bajevic
Instalación y performance

El mundo se rige por eslóganes, frases cortas y tajan-
tes que ocultan más de lo que expresan. En la vida 
política, económica y social, por la complejidad de sus 
mensajes, cabe poco más que esas consignas, que en 
muchas ocasiones evocan acontecimientos históricos 
específicos o épocas especialmente oscuras. Algunas, 
incluso, son intercambiables y utilizadas por facciones 
políticas opuestas.

Junto con el grupo musical Basheskia & Edward EQ, 
Bajević puso música a un centenar de eslóganes que 
sirven de base para la performance que se presentó 
en LABoral. Las mismas consignas fueron activadas 
posteriormente en diferentes lugares de Gijón, du-
rante los meses de la exposición, gracias a la colabora-
ción de un grupo de cantantes no profesionales. Así, 
las consignas políticas del pasado —muchas de ellas 
con un carácter anacrónico— se reintegraron en un 
contexto cotidiano, retomando su dimensión cultural 
e incitando a un diálogo político y social tan necesario 
hoy en día.
Obra de nueva producción para la exposición Presencia Activa
Coproducen: LABoral y MARCO. Museo de Arte Contemporáneo, Vigo

MAJA BAJEVIC
(Sarajevo, 1967)

Maja Bajevi que vive y trabaja en París, Ber-
lín y Sarajevo, ha participado en algunas de 
las exposiciones más importantes de las dos 
últimas décadas. El pasado año presentó, en 
el Palacio de Cristal (Museo Nacional Cen-
tro de Arte Reina Sofía, Madrid) el proyecto 
Continuará, su primera exposición en Espa-
ña tras haber expuesto individualmente en 
espacios como Kunsthaus Glarus, Fondazio-
ne Bevilacqua La Masa de Venecia, Moderna 
Museet de Estocolmo, o PS1 de Nueva York. 
Su trabajo ha sido presentado en documen-
ta 12 de Kassel, y en las bienales de Moscú, 
Sharjah, Sevilla, Estambul y Venecia.

http://majabajevic.com
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GENERADORES DE SOMBRAS. 
AFORTUNADAMENTE, CADA DÍA 
SALE EL SOL

Cristina Busto 
Instalación audiovisual

Cristina Busto convierte un cubo de pantallas de 
retroproyección, instalado en la sala, en su propio 
taller. Tras un periodo de pruebas y un pase de vi-
suales en directo, el cubo se abrió al público, trans-
formándose así en una vídeo-instalación y hacien-
do visibles las huellas y signos del proceso creativo. 
Cristina Busto trabaja con el vídeo en vivo, explo-
rando los efectos de la luz sobre elementos refrac-
tantes. Incorpora las sombras como proyección di-
recta para componer paisajes con objetos, plantillas 
de cartón, bolsas de plástico, juguetes rotos. Utiliza 
también materiales encontrados, dotando de una 
nueva función a los objetos inútiles que nos rodean 
y que representan el consumismo en el que vivi-
mos. Realiza así un reciclaje estético, conforman-
do con estos objetos una nueva realidad, poética y 
ficticia. El público debe sentirse parte de la obra, 
debe ocupar su lugar física y conceptualmente para 
entender cómo se genera una ficción mediante 
imágenes. La magia tiene truco, la magia es belleza 
pero también desconocimiento, incomprensión de 
los procesos. Cristina Busto busca con esta pieza 
múltiple la empatía del espectador hacia el oficio 
artístico, sin dejar de lado su estudio de la luz y la 
imagen en movimiento.

Obra de nueva producción ganadora de la V convocatoria del Premio 
LABjoven_Experimenta, convocado conjuntamente por LABoral Centro de Arte y 
la Consejería de Cultura y Turismo a través del Instituto Asturiano de la Juventud

Sonido: Daniel Romero
Asistencia técnica: Marta Blanco, Luján Marcos, Alfonso Oblanca, Pelayo Rodríguez

CRISTINA BUSTO 
(Asturias, 1976)

Cristina Busto empieza sus estudios de ar-
tes plásticas en la Escuela de Artes Aplica-
das de Oviedo y se licencia en Bellas Artes 
en la Facultad de Cuenca. De la fusión de 
las artes plásticas y el vídeo, a partir de 
2006 crea una serie de cortos animados en 
stop-motion, protagonizados por dibujos, 
pinturas y objetos. 

Ese mismo año recibe el Premio Injuve de 
Creación Audiovisual, en 2008 una Mención 
de Honor en “Generaciones 08”, Obra Social 
Caja Madrid, en 2009 recibe el Premio Sec-
ción "Anime" en el concurso de vídeo "En 
piezas", organizado por La Casa Encendida. 
En 2010 en Berlín, cambia la línea de tra-
bajo, la posibilidad de conectar la cámara 
al proyector abre el campo hacia la acción, 
integrando la instalación como lugar que se 
construye para generar imagen en movi-
miento, la cámara es la que se mueve sobre 
las cosas. 

WRITING CORPORA

Gary Hill
Instalación y performance

Fiel a su interés por la lingüística, por sus matices y do-
bles sentidos, Gary Hill juega con expresiones idiomá-
ticas comunes, con frases hechas que aluden a partes 
del cuerpo humano, para ilustrar significados. El artista 
se apropia de estas frases o expresiones y las escenifica 
en su sentido literal, de modo que pone de manifies-
to su incongruencia y absurdo. Las alusiones al cuerpo 
humano pierden su funcionalidad anatómica y se con-
vierten en parte de procesos metafóricos y asociativos. 

Writing Corpora es una obra de traducciones. Las 
expresiones son traducidas del inglés al español y 
viceversa, y también de la lengua hablada al len-
guaje físico. Más aún, a través de la tecnología, la 
presencia corporal del artista es ‘traducida’ a una 
existencia virtual en la que él mismo queda plas-
mado. Pero todas las traducciones son imposibles 
y dan lugar a una cadena tergiversada y deficiente 
de la que también forma parte el espectador, que 
interacciona con la presencia virtual del artista y 
con las frases así ‘materializadas’.
Obra de nueva producción para la exposición Presencia Activa

Coproducen: LABoral y MARCO. Museo de Arte Contemporáneo, Vigo

Con el apoyo del Ministerio de Educación, Cultura y Deporte. Secretaría de Estado de Cultura

GARY HILL 
(EE.UU. 1951)

Gary Hill ha expuesto en museos e insti-
tuciones de todo el mundo. Ha realizado 
muestras individuales en la Fondation 
Cartier pour l’ Art Contemporain de París, 
el Centro Georges Pompidou de París, San 
Francisco Museum of Modern Art, el Museo 
Guggenheim Soho en Nueva York, Museum 
für Gegenwartskunst de Basilea, el MACBA 
Museo de Arte Contemporáneo en Barcelo-
na y Kunstmuseum Wolfsburg, entre otros. 
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DATAMATICS. DATA.TECTURE 
[5 SXGA+ VERSION]

Ryoji Ikeda 
Instalación audiovisual 

La instalación data.tecture [5 SXGA+ version] de 
Ryoji Ikeda se adaptó específicamente a la monu-
mentalidad de la Sala de Proyectos de LABoral. 
Ofrece al visitante una experiencia totalmente in-
mersiva y sensorial, proyectando una única y gran 
imagen de vídeo directamente sobre el suelo del 
espacio, desde cinco proyectores. Una reorquesta-
ción artística de datamatics [ver.2.0] (2006-en pro-
ceso), el aclamado concierto audiovisual de Ikeda, 
data.tecture [5 SXGA+ version] explora el potencial 
para percibir la multisustancia invisible de datos 
que impregna nuestro mundo. Utiliza datos puros 
como fuente de sonido y de composiciones visua-
les, a la vez que combina presentaciones abstractas 
y miméticas de materia, tiempo y espacio. A partir 
de secuencias 2D de patrones derivados de errores 
de disco duro y estudios de código de software, la 
imaginería se transforma en unas visiones dramá-
ticas y girantes del universo en 3D, con las escenas 
finales añadiendo una dimensión adicional como 
consecuencia de un procesado matemático tetra-
dimensional que abre unas vistas espectaculares y 
aparentemente infinitas. 

Concepto y composición: Ryoji Ikeda 

Reprogramación informática: Tomonaga Tokuyama

Programación informática original: Shohei Matsukawa, Norimichi Hirakawa, 
Tomonaga Tokuyama

RYOJI IKEDA 
(Japón, 1966 / Francia, Japón)

Ryoji Ikeda, reconocido compositor y artis-
ta visual japonés, se centra en los aspectos 
esenciales del sonido y de elementos visuales, 
como la luz, recurriendo para ello tanto a la 
precisión matemática como a la estética ma-
temática. Ikeda se ha labrado la reputación de 
ser uno de los pocos creadores internaciona-
les que opera de forma convincente tanto con 
medios visuales como con medios sonoros, 
aunando, con gran minuciosidad, sonido, as-
pectos visuales, materiales, fenómenos físicos 
y conceptos matemáticos en performances e 
instalaciones inmersivas en vivo. Además de 
la pura actividad musical, Ikeda trabaja en 
proyectos de largo recorrido.

www.ryojiikeda.com
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DANZA INFINITA

Lorena Lozano
Instalación audiovisual

El proyecto rinde homenaje a Henrietta Lacks, una 
mujer afroamericana nacida en Estados Unidos a 
quien, antes de su muerte en 1951, le fueron extraí-
das, sin su consentimiento, células de su cuerpo. Co-
nocidas como “HeLa”, fueron las primeras células 
humanas que podían desarrollarse en un laboratorio 
y aún hoy son usadas en la mayoría de las investiga-
ciones biomédicas. La instalación proyecta imáge-
nes de células HeLa en división mientras la bailarina 
Sonia Gómez hace una puesta en escena del proceso 
de una coreografía improvisada. Un ensayo clínico 
y un ensayo de la danza que intentan reconstruir el 
cuerpo humano como un todo y en continuidad a 
sus funciones vitales. Una reflexión en torno a las 
políticas del cuerpo y el afán de inmortalidad que 
rodea la investigación biológica.
Obra de nueva producción para la Oficina de Proyectos

Bailarina y performer: Sonia Gómez 

Material fotográfico cortesía de Marco Archinti, Investigador de Biología Estructural 

Cámara LABoral. Ana F. García

Material fotográfico cortesía de Marco Archinti investigador de Biología Estructural 
del Instituto de Recerca Biomédica, IRB, Parc Cientific, Barcelona

LORENA LOZANO  
(Asturias, 1975)

Lorena Lozano es artista e investigadora, 
doctora por la Universidad de Oviedo (2017), 
licenciada en Bellas Artes (Glasgow School 
of Art, 2007) y en Ciencias Biológicas (Uni-
versidad de Oviedo, 1998). Ha colaborado en 
Barcelona con Lexia University, los colectivos 
Idensitat y Sitesize  (2008-2010) y en Glasgow 
en The Hidden Gardens (n.v.a. organization, 
Escocia, 2001-2007). Desde 2012 dirige ‘Eco-
nodos. Ecología y comunicación’ y colabora en 
proyectos interdisciplinares de investigación 
artística con entidades como Fundación Cere-
zales Antonino y Cinia, Universidad de Oviedo 
y Laboral Centro de Arte. 

www.lorenalozano.net

BIOGRAFÍA DEL CUERPO CLÍNICO Y DEL CUERPO HUMANO; 
UN HOMENAJE A HENRIETTA LACKS
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PLASTIC GYMNASTIC

Mads Lynnerup
Instalación y performance

Como artista que acababa de empezar a entrenar en 
serio, a Mads Lynnerup le fascinó la apariencia del 
equipamiento habitual de los gimnasios y el modo 
en que funcionaban como objetos en los centros 
de entrenamiento. Esta observación diaria le sirvió 
para la investigación que estaba llevando a cabo, que 
intenta romper con la naturaleza estática del objeto 
artístico dispuesto en galerías y museos.

La instalación Plastic Gymnastic (Gimnasio plásti-
co) es resultado de su interés por crear objetos que 
puedan ser utilizados en un entrenamiento comple-
to y que, al mismo tiempo, permitan al visitante uti-
lizarlos dentro del propio espacio expositivo, trans-
formando así los códigos de conducta habituales.

Obra de nueva producción para la exposición Presencia Activa
Coproducen: LABoral y MARCO. Museo de Arte Contemporáneo, Vigo
Con la colaboración de METROPOLITAN CLUB
Con el apoyo del Ministerio de Educación, Cultura y Deporte. 
Secretaría de Estado de Cultura

MADS LYNNERUP
(Dinamarca, 1976)

Mads Lynnerup vive y trabaja entre Nueva 
York y Copenhague. Licenciado en Bellas 
Artes por la Universidad de Columbia, sus 
obras han estado expuestas en museos de 
todo el mundo, entre ellos San Francisco 
Museum of Modern Art, The Mori Art Mu-
seum de Tokio, PS1 de Nueva York y Zacheta 
National Gallery of Art de Varsovia.

www.madslynnerup.com
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LAIN NAIL

Alastair Maclennan
Instalación y performance 

Alastair MacLennan es uno de los pioneros del 
género del arte de acción. En sus obras crea un en-
torno artístico en el que evoca situaciones cotidia-
nas, que a la vez le sirve como lugar para la acción. 
Los elementos que MacLennan utiliza en su obra, 
tienen una gran carga emocional y en sus acciones 
hace uso de alegorías, paradojas, metáforas y con-
tradicciones. 

Obra de nueva producción para la exposición Presencia Activa

Con la colaboración de EMULSA

Coproducen: LABoral y MARCO. Museo de Arte Contemporánea, Vigo

Con el apoyo del Ministerio de Educación, Cultura y Deporte. Secretaría de Estado de Cultura

ALASTAIR MACLENNAN 
(Escocia, 1943 / Belfast)

Durante las décadas de los setenta y los 
ochenta realizó largas performances en 
Reino Unido, Estados Unidos y Canadá, de 
hasta 144 horas de duración, sin comer ni 
dormir durante todo el proceso. Desde 1989 
es miembro de Black Market International, 
prestigiosa entidad dedicada al arte de la 
performance con actividad en todo el mun-
do. En 1997 representó a Irlanda del Norte 
en la Bienal de Venecia.

MAPOCCI

Laura Malinverni y Lilia Villafuerte
Juguete interactivo

Mapocci, un juguete interactivo diseñado para pro-
mover la comunicación y la educación emocional 
de los niños. Es el proyecto ganador de Next Things 
2012, convocatoria promovida conjuntamente por 
LABoral Centro de Arte y Creación Industrial y 
Telefónica Investigación y Desarrollo, empresa del 
Grupo Telefónica. Lanzada a finales de 2011 por 
ambas instituciones, su objetivo era la selección de 
un proyecto que vinculara arte y tecnología, dando 
rienda suelta al enorme potencial que entraña la 
mezcla de la creatividad y la visión de los artistas 
con las poderosas tecnologías de hardware abierto. 
Diseñado por las artistas multimedia Laura Ma-
linverni y Lilia Villafuerte, Mapocci busca propor-
cionar nuevas formas de comunicación a distancia, 
capaces de generar redes de empatía entre niños de 
distintos lugares, facilitando el intercambio y ofre-
ciendo una herramienta para compartir y entender 
las emociones de otras personas.

Proyecto de nueva producción ganador de la convocatoria Next Things 2012, 
convocada conjuntamente por LABoral y Telefónica I+D

LAURA MALINVERNI  
(Novara, Italia)

Artista multimedia e investigadora en el 
ámbito del arte, tecnología, ciencia y edu-
cación. Su principal interés reside en el uso 
de una perspectiva interdisciplinaria para el 
desarrollo de nuevas tecnologías y modelos 
de aprendizaje inéditos. Es fundadora y pre-
sidenta de la asociación cultural Minipimer.
tv –laboratorio de producción e investiga-
ción en arte y tecnología– y ha colaborado 
con diferentes proyectos de formación y 
educación para niños y adultos.

www.lauramalinverni.org

LILIA VILLAFUERTE 
(Lima, Perú)

Artista digital e investigadora en “Human 
Computer Interaction” (HCI), cognición y 
media interactiva. Sus trabajos como in-
vestigadora y artista han sido expuestos 
en España, México, Egipto, Alemania, Perú 
y Estados Unidos. Con experiencia multidis-
ciplinar que va desde la antropología de las 
emociones, medios de comunicación y pro-
cesos cognitivos, hasta la experimentación 
de nuevas estructuras narrativas y affective 
computing, actualmente Lilia combina su 
investigación personal en arte y HCI con su 
labor como consultora en Estrategia Digital 
y Tecnología Creativa.

www.villafuerte.infoa
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FEATHERS TALES II

Ricardo O’Nascimento & Ebru Kurbak
Instalación interactiva

Feather Tales II es un entorno sensible e interactivo 
que surgió de un escenario imaginario en el que 
un diálogo secreto entre ondas electromagnéticas 
y su entorno material resulta ligeramente visible, 
y en consecuencia, cautivador. Las superficies del 
espacio de la exposición cubiertas con plumas, son 
hipersensibles a las ondas emitidas por los dispo-
sitivos de comunicación móvil. Cuando las señales 
electrónicas frecuentan el espacio, las superficies 
empiezan a mostrar reacciones involuntarias. Es-
tas reacciones se presentan en forma de la involun-
taria erección de plumas también conocida como 
“piel de gallina”. La piel de gallina es una reacción 
psicológica que puede ocurrir en los animales en 
función de una serie de estados emocionales, como 
por ejemplo la irritación, el miedo, la admiración 
o el deseo sexual. De ese modo, en Feather Tales la 
existencia de un diálogo secreto se torna visible a 
los visitantes, mientras que las emociones que lo 
originan siguen siendo desconocidas.

Obra de nueva producción para la Oficina de Proyectos

RICARDO O’NASCIMENTO 
(Brasil / Holanda)

Ricardo O’ Nascimiento se licenció en Rela-
ciones Internacionales, Ciencias Sociales y 
Diseño Multimedia. Es Máster en Bellas Ar-
tes en el Departamento de Interface Culture 
de la University of Arts and Industrial De-
sign Linz. Su actividad como artista e inves-
tigador se centra en el campo de los nuevos 
medios y el arte interactivo. 

www.onascimento.com

EBRU KURBAK 
(Turquia / Viena) 

Sus obras abordan las implicaciones cul-
turales y psicológicas de las relaciones 
cuerpo-tecnología-espacio. En su traba-
jo, ha estado diseñando tecnologías para 
uso corporal, explorando sus posibilidades 
instrumentales, estéticas y semióticas. Ha 
mostrado su obra en las plataformas inter-
nacionales como Ars Electronica.

www.ebrukurbak.net

USOS Y FORMAS

Juan José Pulgar y Noé Baranda
Instalación audiovisual

A partir de una residencia de investigación en los 
fondos del Muséu del Pueblu d’Asturies, Juan José 
Pulgar y Noé Baranda desarrollaron en Usos y for-
mas un trabajo entre la cultura visual y la antropo-
logía. La imagen es capaz de tornar el tiempo en 
algo visible, algo que va más allá de la mera cadena 
de causas y efectos. En su disposición se descubre 
de qué manera los vínculos, desde la anacronía, se 
desarrollan al margen de la semejanza, abriéndose 
al campo de la imaginación, aquel que Baudelaire 
definía como “el más propicio para las relaciones 
íntimas y secretas de las cosas, las correspondencias 
y las analogías” Usos y formas, desde la fotografía 
y la instalación, reflexiona sobre lo específico del 
contexto asturiano.
Obra de nueva producción para Oficina de Proyectos

En colaboración con: Muséu del Pueblu d’Asturies

JUAN JOSÉ PULGAR  
(Asturias, 1971)

Licenciado en Historia del Arte por la Uni-
versidad de Oviedo. Entre 1999 y 2001 rea-
liza estudios de fotografía artística en la 
Escuela de Arte de Oviedo.
Ha desarrollado un trabajo directo de recu-
peración de la memoria. Historia y Fotogra-
fía como un ensamblaje de imágenes que 
recuperan, en otras ocasiones, instantáneas 
del pasado para contrastarlas con nuevas 
tomas minuciosamente encuadradas en el 
mismo punto de vista.

Juan José Pulgar ha recibido entre otros pre-
mios el VII Premio Astragal, subvención para 
producción artística de la Fundación Munici-
pal de Cultura del Ayuntamiento de Gijón en 
2006 y 2008, Muestra de Artes Plásticas del 
Principado de Asturias en el 2006. 

NOÉ BARANDA 
(Asturias, 1978)

En 2001 terminó sus estudios de Técnico Su-
perior de Fotografía Artística en la Escuela 
de Artes y Oficios de Oviedo. Desde enton-
ces se dedica tanto a la fotografía artística 
como a la publicitaria. La experimentación, 
el juego y el simulacro son el germen de su 
trabajo. Utiliza la fotografía como vehículo 
para mostrar su percepción de la realidad.

Entre sus exposiciones individuales desta-
can Casa de Fieras, Galería Mediadvanced, 
Gijón (2009); Carelia. Aquí el otoño no dura 
tanto, Sala Borrón, Oviedo (2007) entre 
otras. Y entre sus exposiciones colectivas 
destacan Un metro cuadrado de tristeza, 
Galería Adriana Suárez, Gijón (2011); XIV 
Certamen Arte Joven Latina, Sala Itinerante, 
Madrid (2010).

Obras de Noé Baranda:
1912-2012 La mirada inacabada
Instalación fotográfica
Nuevos pobladores del medio rural. 
Cuando tenga tierra, sembraré tierra
Vídeo

Obras de Juan José Pulgar:
Situaciones
Video-instalación
Ciudad residencial
Instalación fotográfica
El contrucción
Instalación fotográfica
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LO QUE ESTOY VIVIENDO

Gema Ramos
Instalación y performance

A partir de la actual situación de crisis y el cues-
tionamiento de los sistemas democráticos, Gema 
Ramos propone reflexionar sobre la capacidad de 
lo imaginado para comprender y participar de la 
consciencia e inconsciencia de este mundo. En 
Lo que estoy viviendo Ramos cuestiona la realidad 
como falacia para indagar en la separación de lo 
real y la ilusión del arte, mostrando como la vida 
puede parecer ajena a la cultura o sus manifestacio-
nes y sin embargo sigue estando presente en nues-
tra interpretación de la realidad...

Obra de nueva producción para la exposición Presencia Activa

Coproducen: LABoral y MARCO. Museo de Arte Contemporánea, Vigo

Con el apoyo del Ministerio de Educación, Cultura y Deporte. Secretaría de Estado de Cultura

GEMA RAMOS 
(Oviedo, 1969)

Artista multidisciplinar centrada en la fo-
tografía, acción y vídeo-performance. En la 
actualidad forma parte del Colectivo OFF-
Mothers. Este es el nombre que recibe el 
grupo mujeres artistas creado en septiem-
bre de 2014, con el objeto de reflexionar so-
bre cuestiones de género relacionadas con 
la maternidad. Este grupo ha obtenido una 
residencia en la LABoral Centro de Arte de 
Gijón con la novedad de la asimilación de los 
hijos dentro de la planificación del proyecto 
artístico.

www.gemaramosarte.blogspot.com.es
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RESIDUO BOCA

Rodríguez-Méndez
Instalación y performance

La obra de Rodríguez-Méndez conectó el espacio 
del MARCO, LABoral y la esfera pública median-
te una serie de acciones orquestadas en diferentes 
lugares y ámbitos de influencia. Rodríguez-Mén-
dez recurre a materiales, formas y lenguajes pri-
marios para construir esculturas, instalaciones e 
intervenciones. En sus acciones y en los procesos 
de construcción e instalación de una pieza, Rodrí-
guez-Méndez se comporta como sus esculturas, se 
apropia de cada lugar, de modo que el cuerpo del 
artista adquiere, en el espacio público, una aparien-
cia y reflexión escultórica.

Obra de nueva producción para la exposición Presencia Activa

Coproducen: LABoral y MARCO. Museo de Arte Contemporánea, Vigo

Con el apoyo del Ministerio de Educación, Cultura y Deporte. Secretaría de Estado de Cultura

RODRÍGUEZ-MÉNDEZ 
(Pontevedra, 1968 / Madrid)

Rodríguez-Méndez trabaja en proyectos en 
los que implica diferenciados lenguajes al 
margen de la influencia del espacio exposi-
tivo y que analizan los principios materiales 
de la propia escultura y de la experiencia 
esencial y física del hombre. Una aproxi-
mación al nexo entre acción y escultura y al 
equilibrio de materias e influencia energéti-
ca entre ambas. El uso de cilindros, turba y 
aceite, el sonido, palabra y cuerpo interpre-
tadas como formas y materiales inasibles, 
como geometrías elementales y absolutas, 
cuestionan y alteran el proceso de construc-
ción y la decisión sobre el término de una 
obra. Rodríguez-Méndez interviene sobre 
la incorporeidad del material y la condición 
abierta y latente de sus obras, en un juego 
de pérdidas y restituciones que atestiguan 
la presencia definitiva y esencial de vida y 
cambio. 

www.rodriguez-mendez.com
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REVELACIÓN ESPACIAL

Nerea S. Lorences
Instalación y performance

A través de una instalación que diluye los lími-
tes entre la escultura, la pintura y la performance, 
Nerea Santiesteban reflexiona sobre la relación de 
contaminación y retroalimentación entre nuestro 
cuerpo y lo que le es ajeno. La artista pone en evi-
dencia la forma en que la naturaleza del paisaje 
moldea al paisanaje, y a la inversa. Santisteban en-
tiende su trabajo como una actividad regeneradora 
que trasciende el tiempo real de la acción realiza-
da en el espacio expositivo, articulando una ciudad 
común y singular que existe y vive y que nos obliga 
a plantearnos problemáticas tanto artísticas, como 
sociológicas y urbanísticas. La instalación es una 
reflexión sobre el paso del tiempo. El material dia-
loga en relación con el espacio que nos rodea.

Obra de nueva producción para la exposición Presencia Activa

Coproducen: LABoral y MARCO. Museo de Arte Contemporánea, Vigo

Con el apoyo del Ministerio de Educación, Cultura y Deporte. Secretaría de Estado de Cultura

NEREA S. LORENCES  
(Asturias, 1983)

Licenciada en Bellas Artes por la Univer-
sidad de Vigo en la especialidad de escul-
tura. En el año 2006 disfruta de una beca 
Erasmus en FontysHogesscholen Tilburg 
(Holanda) y en el invierno de 2009 obtiene 
una beca Leonardo da Vinci en Augsburg 
(Alemania) donde trabajaría de atrezzista 
en el teatro de la ciudad. En el 2010 cursa el 
Máster en Artes y Ciencias del Espectáculo 
en Bilbao, donde inicia su investigación so-
bre las posibilidades escénicas de espacios 
en decadencia y su reactivación mediante 
intervenciones artísticas. En 2011 expone 
en la Sala Borrón como artista selecciona-
da en el programa Culturaqui del Gobierno 
del Principado de Asturias y en 2012 gana el 
certamen de arte emergente de la Funda-
ción Casa Pintada Cristóbal Gabarrón.
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INFINITE JEST
SUE-C y AGF
Performance e instalación

Infinite Jest (La broma infinita) está inspirada en 
la compleja y destacada novela del mismo título 
escrita por David Foster Wallace. Cuando la pie-
za tomaba forma de instalación, el público expe-
rimentaba el espacio como un ambiente cons-
tituido por una proyección de vídeos, una banda 
sonora textual, una consola de videojuegos y una 
mini pista de tenis, dispuestos para que la gente 
pudiese caminar entre ellos y examinarlos. Duran-
te la performance, la película cobraba vida a través 
de la lente de cámaras en directo que recogían la 
manipulación de fotografías, dibujos, maquetas y 
varios objetos tridimensionales realizados por la 
vídeo-artista y performer SUE-C, junto con la 
suntuosa banda sonora electrónica y voz en directo 
de AGF, con la narración de Francis Deeha.
Obra para la exposición Presencia Activa

Coproducen: LABoral y MARCO. Museo de Arte Contemporánea, Vigo

Con el apoyo del Ministerio de Educación, Cultura y Deporte. Secretaría de Estado de Cultura

SUE-C Y AGF

SUE-C y AGF han pasado la mayor parte de 
sus vidas separadas por 8.000 kilómetros de 
mar y tierra. Tras conocerse, empezaron a 
colaborar activamente en proyectos audiovi-
suales y en la vida misma. El lanzamiento del 
CD/DVD Mini Movies en 2006 fue presentado 
y ejecutado en docenas de festivales de cine 
y música electrónica por todo el mundo. Co-
nocido por aportar una experiencia orgánica 
e íntima a su público, el dúo combina ima-
ginería en vivo, voz y música electrónica en 
hologramas acústicos.

www.sue-c.net
www.antyegreie.com
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N-POLYTOPE

Chris Salter 
Instalación

n-polytope (After Xenakis) es un espectacular entor-
no de luz y sonido que combina unos innovadores 
sistemas de iluminación, láser, sonido y tecnologías 
de software de detección e inteligencia artificial, 
inspirándose en las instalaciones radicales creadas 
por el compositor Iannis Xenakis en las décadas 
de los sesenta y ochenta, tituladas Polytopes (del 
griego poli, mucho, y topos, espacio). Como gran-
des entornos arquitectónicos inmersivos permiten 
experimentar la indeterminación y el caos de los 
fenómenos naturales mediante las dinámicas tem-
porales de la luz y las espaciales del sonido. Las 
Polytopes se adelantaron considerablemente a su 
tiempo marcando un importante hito en la historia 
de las artes audiovisuales y de la práctica arquitec-
tónica performativa.

Concepto y Dirección: Chris Salter 
Composición: Chris Salter & Adam Basanta
Diseño arquitectónico: Thomas Spier
Diseño de iluminación y sistema de láser: Elio Bidinost
Sistemas incrustados, diseño de sonido microelectrónico: Marije Baalman
Modelado de comportamiento de medios y programación: Sofian Audry
Consultor de estructuras: David Sommer
Montaje electrónico: Rene Wassenburg (Schrikdraad Ontwerp) & Stan Verberkt
Software de control de espejos del láser Openframeworks: Samuel Tissot-Jobin

Patrono colaborador: FCC 

Con el apoyo de: Fonds de recherche Societé et Culture Québec, Hexagram Concordia, Sch-
laich bergermann und partner, STEIM

CHRIS SALTER 
(EE.UU, 1963 / Berlín)

Chris Salter es Profesor Adjunto de Diseño y 
Artes Computacionales en la Concordia Uni-
versity de Montreal y Director del Hexagram 
Concordia Centre for Research-Creation in 
Media Arts and Technology (Centro de In-
vestigación y Creación de Arte y Tecnología 
de los media). Estudió filosofía, economía, 
teatro e informática musical en las universi-
dades de Emory y Stanford. Tras colaborar 
con Peter Sellars y William Forsythe/ Ballett 
Frankfurt, pasó a cofundar y dirigir la orga-
nización artística y de investigación Sponge 
(1997-2003). 

www.chrissalter.com
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AERACOOP
SOFIAN AUDRY & STHEPHEN KELLY & SAMUEL ST. AUBIN

ÓSCAR DE ÁVILA
NEAL BEGGS

EDU COMELLES
MAYA DA-RIN

BÁRBARA FLUXÁ
KARLOS GIL

REGINA DE JIMÉNEZ
BEVIS MARTIN & CHARLIE YOULE

DAVID MARTÍNEZ SUÁREZ
FRAN MEANA

MIND REVOLUTION
DANIEL ROMERO

ROEL ROSCAM ABBING
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FLONE, THE FLYING PHONE

Aeracoop
(Lot Amorós, Cristina Navarro y Alexandre Oliver)

Flone, The Flying Phone, funciona como una mo-
chila para smartphones que convierte al móvil en 
un aparato volador autónomo y puede subir hasta 
una altura de unos 20 metros del suelo, bajar, girar 
y realizar otras tareas programadas, como tomar 
fotografías o grabaciones de vídeo. La mochila está 
compuesta por una pinza que bloquea el teléfono, 
al que está conectado un cable de comunicación 
USB conectado a una placa Arduino IOIO o Pho-
nedrone. Los sensores del teléfono hacen que Flo-
ne pueda ser autónomo y realizar una tarea progra-
mada, o puede ser controlado a distancia con otro 
smartphone con una conexión Wifi o 3G.

Proyecto de nueva producción, ganador de la convocatoria Next Things, 2013, convocada 
conjuntamente por LABoral y Telefónica I+D

AERACOOP
(Los Amorós, Cristina Navarro y Alexandre 
Oliver) (España)

Tras conocerse en diversos proyectos de 
activismo como los hacklabs, guifi.net y el 
movimiento social 15-M, Lot Amorós, Cristi-
na Navarro y Alexandre Oliver formaron en 
2012 Aeracoop.  Aeracoop es una cooperati-
va aeronáutica socialmente responsable que 
trabaja de forma colaborativa en proyectos 
relacionados con drones, campo en el que 
Lot ya era muy activo.  En 2013 presentaron 
una propuesta de un teléfono volador llama-
do Flone con la que ganaron el premio de 
la iniciativa NextThings. NextSpace, 2013. El 
proyecto Flone echaba a andar, Lot y Cristina 
fueron a LABoral Centro de Arte y Creación 
Industrial para iniciar los dos primeros me-
ses de una residencia para posteriormente 
trasladarse a Telefónica I+D. Una vez en Bar-
celona, el proyecto pasó a una nueva fase, al 
entrar en el equipo Alex que volvía de una 
estancia en India en la que había diseñado 
un pentacóptero para vuelos de resistencia. 
Ahora cada uno tiene su propia visión del 
proyecto y el proceso. Investigan los posibles 
usos de las aeronaves no pilotadas con fines 
sociales.

www.aeracoop.net

  

Im
ag

en
: A

rc
hi

vo
 L

AB
or

al



17
9

LA
Bo

ra
l C

en
tr

o 
de

 A
rt

e 
y 

Cr
ea

ci
ón

 In
du

st
ri

al
17
8

20
13

20
13

LA
Bo

ra
l C

en
tr

o 
de

 A
rt

e 
y 

Cr
ea

ci
ón

 In
du

st
ri

al

VESSELS

Sofian Audry & Stephen Kelly & Samuel St. Aubin
Instalación robótica

Vessels es una instalación robótica conformada por 
grandes grupos de vehículos acuáticos autóno-
mos. El proyecto de Sofian Audry, Stephen Kelly y 
Samuel St-Aubin incluye 50 vehículos autónomos 
acuáticos que interactúan entre sí y con su entorno, 
formando un sencillo ecosistema. En su compor-
tamiento colectivo se asemejan a las interacciones 
sociales que se producen en una comunidad de 
seres vivos. Los observadores pueden empatizar 
con el comportamiento de los robots, atribuir in-
tenciones y motivaciones a sus acciones y dibujar 
las correlaciones entre la dinámica de grupo y las 
características invisibles de su entorno.

Colaboración en la producción

SOFIAN AUDRY
Canadá

Sofian Audry es licenciado en Ciencias In-
formáticas y Matemáticas con un Máster en 
Informática de la Universidad de Montreal. 
Audry trabaja en el campo que combina las 
tecnologías de la información y electrónicas 
con mecanismos sociales y cognitivos. Su 
obra se ha mostrado en Canadá, Europa y 
Asia en diversos festivales y centros de ex-
posiciones.

http://sofianaudry.com/

STEPHEN KELLY
Canadá

Stephen Kelly es un artista, programador 
informático y músico. Ha expuesto y partici-
pado en programas de residencia nacionales 
e internacionales. Su trabajo incorpora el 
sonido, la electrónica, la mecánica y otros 
soportes para crear sistemas de exploración 
complejos de temática variada.

http://stephenkelly.ca/

SAMUEL ST-AUBIN
Cánada

Samuel St-Aubin es licenciado en Electróni-
ca y Telecomunicaciones. Ha desarrollado 
una visión personal del arte que se alimenta 
de forma continua con nuevos proyectos e 
ideas. Es un miembro activo del centro Perte 
de Signal.

http://samuelsstaubin.com/ 

RED RIVER VALLEY

Neal Beggs
Instalación sonora

Un trabajo en torno a la capacidad del sonido para 
articularse a través de objetos de características es-
cultóricas que propone, a su vez, una analogía en-
tre el contexto geofísico e histórico de Gijón. Este 
conjunto de piezas permite desvelar una idea sen-
sitiva de la fachada atlántica y sus ángulos. La tra-
vesía en barco entre Nantes y Gijón se convierte así 
en una forma evocada que despliega una presencia 
fantasmagórica. La idea de traslación se encarna en 
medio de este desplazamiento real entre dos pun-
tos, una ficción occidental como forma de revisitar 
sus mitos y su actualidad. Un puente orquestado 
sobre una canción llamada Red River Valley de la 
que el cantante Woody Guthrie hizo una versión, 
hablando de las Brigadas Internacionales.

Obra de nueva producción para la exposición Traslaciones inscrita en el Festival el Arco 
Atlántico 2013 y producida por la Fundación Municipal de Cultura, Educación y Universi-
dad Popular del Ayuntamiento de Gijón y LABoral Centro de Arte y Creación Industrial

NEAL BEGGS 
(Belfast, 1959 / Nantes)

Neal Beggs pasa una parte de su vida en Gran 
Bretaña, entre Manchester, Bristol y Londres. 
Tras sus estudios en la Sheffield Hallam Uni-
versity, reside en Glasgow donde forma parte 
de la escena artística escocesa de finales de 
los años 90. Desde hace unos 12 años, vive y 
trabaja cerca de Nantes.

www.nealbeggs.com
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HORIZONTE DE SUCESOS 
#CAMUFLAJE
Maya Da-Rin
Instalación audiovisual

En un bosque de Asturias, rodeada de vegetación, la ar-
tista caminó en círculos intentado seguir siempre el mis-
mo recorrido. Cerca del lugar donde caminaba, tres cá-
maras acompañaban su desplazamiento. Sobre su cabeza 
una constelación de satélites GPS flotan en la órbita de 
la tierra. En intervalos regulares, informa de su posición 
a los satélites que sobrevuelan el bosque. Estos, a su vez, 
transmiten sus coordenadas a las cámaras, que apuntan 
automáticamente en su dirección, siguiendo su trayecto 
a pesar de los obstáculos visuales impuestos por la vege-
tación. Los cuerpos se mueven en sincronía, conectados 
por una red inmaterial y oscilante de tráfico de datos. Los 
gobiernan reglas de traducción, conversión, decodifica-
ción: la transformación delirante de una información en 
otra, de una naturaleza en otra. Cualquier alteración de 
una de las partes influye en el funcionamiento del con-
junto, creando una nueva respuesta en la imagen.

Este proyecto fue desarrollado durante una residen-
cia en LABoral Centro de Arte y Creación Industrial, 
dando continuidad a una investigación iniciada con 
Horizonte de sucesos, realizado en Le Fresnoy.
Obra de nueva producción para la exposición Realidad elástica

Coproducción: LABoral Centro de Arte y Creación Industrial, Le Fresnoy Studio National des Arts 
Contemporains (Francia), Contemporary Art Center, CAC (Lituania)
Patrono colaborador: Fundación Telefónica
Con el apoyo del Programa Cultura de la Unión Europea

Colabora: Jardín Botánico de Gijón. Ayuntamiento de Gijón

MAYA DA-RIN 
(Río de Janeiro, 1979 / París)

Maya Da-Rin es cineasta y artista visual. Naci-
da en 1979 en Río de Janeiro, estudia Diseño 
y Filosofía del Arte en la Pontificia Universi-
dad Católica de Río de Janeiro y asiste a talle-
res de cine en la Escuela de Cine Cubano. En 
2010 se matricula en el programa de Cine y 
Artes Visuales de Le Fresnoy (Francia), donde 
se graduó con honores. En 2013 realiza una 
residencia en LABoral Centro de Arte, en Es-
paña, y en 2016 completó un master  en Cine 
e Historia del Arte en Sorbonne Nouvelle. 

Su trabajo ha sido exhibido y premiado en 
festivales de cine e instituciones de arte 
como Locarno, DokLeipzig, Toulouse, Gua-
dalajara, Bienal de Arte de São Paulo, MoMA 
y New Museum NY. Actualmente está pre-
parando su primer largometraje, The Fever, 
seleccionado en la residencia Cinéfondation 
(Cannes), Script & Pitch y FrameWork (To-
rinoFilmLab) y galardonado por el Fondo 
Hubert Bals para escritura y desarrollo (Ro-
tterdam).

www.mayadarin.com
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PAISAJE MINADO

Bárbara Fluxá
Vídeo proyección monocanal sobre muro con banda sonora 
original, gabinete de seis dibujos a láser y una impresión 
digital sobre tabla de madera y estructura de hierro

Esta obra presenta el inquietante territorio subterrá-
neo de las cuencas del río Nalón y Caudal como un 
paisaje minado, destruido poco a poco, consumido 
y reventado (física, económica y socialmente) por la 
explotación minera. Este paisaje interior repleto de 
minas ocultas, conforma en la sombra la morfología 
del manto verde astur contemporáneo sin que apenas 
podamos imaginarnos lo que hay bajo él. Los apabu-
llantes castilletes que asoman entre zarzales y robles 
son tan sólo pequeños hitos en comparación con las 
inmensas infraestructuras y construcciones interiores, 
decenas de pozos, chimeneas y cientos de kilómetros 
de galerías escondidas bajo las montañas asturianas.
Obra de nueva producción para la exposición de Aprendiendo de las Cuencas

Coproducción: LABoral y Fundación SabadellHerrero

Agradecimientos: Cecilia Sancho, Marcos Martínez Merino, Rocío García & Juan Palacios 
(Asociación Cultural Santa Bárbara), Pedro Fandos, Nano Méndez, Alfonso García Rodriguez

BÁRBARA FLUXÁ 
(Madrid, 1974 / Madrid, Asturias)

Licenciada en Bellas Artes por la UCM, realiza 
el doctorado entre la London Institute of Art y 
la UCM. Investiga su tesis doctoral sobre arte, 
memoria y paisaje. Tiene en su haber ayudas 
a la Movilidad de Artistas del Ministerio de 
Exteriores y a la Creación Intermediae-Ma-
tadero Madrid, las becas de la Academia de 
España en Roma y la Casa de Velázquez de 
Madrid, Premio a la Creación de la Comuni-
dad de Madrid, Accésit Certamen Jóvenes 
Creadores Madrid, y ser finalista en Descubri-
mientos PhotoEspaña y Premio de Fotografía 
El Cultural. Ha expuesto individualmente en 
MAS-Museo de Arte Moderno y Contempo-
ráneo de Santander y Cantabria, Matade-
ro-Madrid, Centro de Arte Joven de Madrid, 
29 Enchufes, Artificial, Espacio F y DF Arte. 
Entre las exposiciones colectivas destacan: 
Valey Asturias, Museo E.Vicente Segovia, MA-
CRO y Sala 1 en Roma, Instituto Cervantes de 
París, Centro Cultural de España Perú, Circulo 
de Bellas Artes Madrid, Fund. Antonio Perez 
Cuenca, Fund. Gregorio Prieto Valdepeñas, 
Fund. Rodriguez-Acosta Granada, Unicaja 
de Andalucía, Generaciones Obra Social Caja 
Madrid, Galería Rina Bouwen Madrid, Glass 
Gallery UCD Dublín, Liquidación Total Madrid, 
Foro Sur Cáceres, Artesles Cantabria, Feria 
Artíssima Turín, BA Photo Buenos Aires. 

www.barbarafluxa.com
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REINOS DE TRASLACIÓN: EL COBRE 

Regina DeJiménez
Instalación

Reinos en traslación: el cobre es una instalación que 
hace visible una búsqueda sobre los diferentes usos 
del cobre, un elemento relacionado con el origen 
mitológico, así como con los futuros alternativos 
del ser humano en este y en otros planetas, a lo 
largo de la historia. Por medio de documentación 
extraída de varios registros históricos, poéticos o 
científicos y en forma de textos, piezas escultóricas 
y planchas de grabados en cobre, la artista dibu-
ja una narración que esconde, a su vez, diferentes 
relatos: una brecha que enlaza diferentes saberes y 
tradiciones, en busca de puntos de encuentro, ideas, 
hechos y representaciones.

Obra de nueva producción para la exposición Traslaciones inscrita en el Festival 
el Arco Atlántico 2013 y producida por la Fundación Municipal de Cultura, Edu-
cación y Universidad Popular del Ayuntamiento de Gijón y LABoral Centro de 
Arte y Creación Industrial

REGINA DEJIMÉNEZ 
(Madrid, 1984 / Asturias)

Licenciada en Bellas Artes por la Universi-
dad de Barcelona y titulada Técnica Superior 
en Fotografía y Diseño, ha realizado cursos 
sobre la relación entre cuerpo y tecnología 
con Jaime del Val en MediaLab y con Regina 
de Miguel en Hangar. Fue becada en la Ac-
cademia Koefia de Alta Costura y Diseño en 
Roma por la Asociación Le Arti Tessili. Beca-
da también por la Universidad Mimar Sinan 
de Estambul (Turquía) y la Universidad de 
Santiago de Chile, donde profundizó en el 
trabajo con la joyería, las fibras y las culturas 
tradicionales. 

www.reginadejimenez.net
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THE MOON MUSEUM

Karlos Gil
Instalación

The Moon Museum [El Museo de la Luna] fue un su-
puesto proyecto secreto realizado por la NASA en 
1969 que consistía en grabar sobre la superficie de 
la Luna seis obras realizadas ex profeso por otros 
tantos artistas norteamericanos de los años 60. Se 
trataba de John Chamberlain, Forrest Myers, Da-
vid Novros, Claes Oldenburg, Robert Rauschen-
berg y Andy Warhol. Sin posibilidad de verificar 
si finalmente se llevó a la práctica, Karlos Gil res-
cata la que habría de ser la primera obra de Space 
Art de la historia. The Moon Museum presenta una 
construcción narrativa, a través de la superposición 
de relatos, fotografías y recuerdos que, junto a ma-
terial audiovisual y tecnológico, mostrará ese mu-
seo secreto de la luna, basado en un relato tradicio-
nal de la ciencia-ficción, creando un museo dentro 
de otro, en LABoral.

Obra de nueva producción ganadora de la I Beca de producción DKV Seguros - 
Álvarez Margaride, convocada conjuntamente por LABoral y DKV Seguros

KARLOS GIL 
(Toledo, 1984 / Madrid)

Karlos Gil reflexiona sobre las diferentes ca-
pas de interpretación y significación del len-
guaje y su uso no- comunicativo a través de 
múltiples estrategias conceptuales. Mediante 
una gran variedad de medios como mate-
rial de archivo, objetos encontrados, vídeo, 
spoken word, lecturas, meta-instalaciones, 
tipografías, infografías o neones reciclados, 
investiga los desplazamientos de sentido res-
pecto al objeto artístico y examina el valor 
cognitivo de éste como un sistema específico 
de producción de conocimiento.

www.karlosgil.com
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INERCIA

David Martínez Suárez
Instalación

Inercia, según el artista, alude a la propia definición 
que la Física hace de la inercia: resistencia que opo-
ne la materia para modificar su estado de reposo a 
movimiento y tambien se relaciona con los distur-
bios ocurridos en diversos países europeos a raíz de 
la crisis financiera del euro, especialmente en Gre-
cia y España. La obra es una instalación articulada a 
partir de tres elementos: el re-montaje de la película 
Streets of fire (1984), dirigida por Walter Hill; video-
juegos, sobre todo los de shooter en primera persona; 
y una serie de moldes basados en el personaje John-
117 del videojuego HALO.

Obra de nueva producción ganadora del Premio LABjoven_ Experimenta, convo-
catoria conjunta de LABoral y el Instituto Asturiano de la Juventud de la Conse-
jería de Presidencia del Principado de Asturias

DAVID MARTÍNEZ SUÁREZ 
(Asturias, 1984)

David Martínez Suárez, La Hueria, Asturias 
1984. Ha realizado proyectos como Menos 
da una piedra, Sala Rekalde, Bilbao. Punto 
de origen, Museo Barjola, Gijón (2016). No 
better no worse no change no pain, Galería 
Gema Llamazares, Gijón (2015). Inercia, La-
boral Centro de Arte, Gijón (2013). También 
ha expuesto de forma individual o colectiva 
en espacios como Museo Guggenheim, Bil-
bao. Museo Artium, Vitoria. Galería Moisés 
Pérez de Albéniz, Madrid. Galería Carreras 
Múgica, Bilbao. Galerie Lisi Hämmerle, Bre-
genz, entre otros. Junto a los artistas Lorea 
Alfaro, Manu Uranga y Jon Otamendi pone en 
marcha la iniciativa MLDJ en un espacio de 
Bilbao. Ha realizado residencias en diferen-
tes instituciones como Tabakalera, Donos-
tia-San Sebastián. l´Estruch, Sabadell. Fun-
dación Bilbaoarte o el Kunsthaus Bregenz, 
Austria. Desde 2007 a 2010 ha colaborado 
en la investigación y publicación del Calátogo 
Razonado de Escultura de Jorge Oteiza.

www.davidmartinezsuarez.net
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WAYS OF SEEING

Bevis Martin & Charlie Youle 
Instalación

Esta pareja de artistas, busca la confrontación en-
tre las nuevas tecnologías y los formatos tradicio-
nales de representación, no sin cierta ironía hacia 
la historia del arte, en un trabajo sobre formas y 
modelos realizado a partir de piezas procedentes 
de diferentes museos de Gijón. Tomando al pie de 
la letra el aspecto geométrico de la noción de tras-
lación, su trabajo se convierte en una confusión de 
perspectivas, una forma de extender las posibilida-
des escultóricas con la que los dos artistas crean y 
mantienen el artificio, reivindicando el desconcier-
to sobre el plano de las diferentes dimensiones en 
el espacio.

Obra de nueva producción para la exposición Traslaciones inscrita en el Festival 
el Arco Atlántico 2013 y producida por la Fundación Municipal de Cultura, Edu-
cación y Universidad Popular del Ayuntamiento de Gijón y LABoral Centro de 
Arte y Creación Industrial

BEVIS MARTIN & CHARLIE YOULE 
(Londres, 1975; Sheffield, 1977)

Bevis Martin y Charlie Youle colaboran ar-
tísticamente desde hace casi diez años. Tras 
sus estudios en la Sheffield Hallam Universi-
ty, se instalan en Nantes a comienzos del año 
2000, intercalando un postgrado internacio-
nal en la Escuela de Bellas Artes de la ciudad 
y una estancia en el Royal College of Arts de 
Londres. En ocasiones, sus trabajos se acer-
can al diseño gráfico y juntos han colaborado 
en el diseño de portadas de álbumes o de 
videoclips para la banda británica Hot Chip.

www.martinandyoule.com
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EL LÍMITE DEL TIEMPO

Fran Meana 
Instalación

El límite del tiempo (The Edge of Time) es una insta-
lación formada por un texto convertido en imagen, 
la chaqueta colgada de un cuerpo ausente y cuatro 
pistas de audio que, distribuidas en sendos alta-
voces, recrean el espacio de una conversación. La 
narración toma como punto de partida la novela 
A Woman in the Edge of Time de Marge Piercy, un 
clásico de ciencia ficción, para continuar el diálogo 
entre sus dos personajes principales: una mujer del 
presente y otra de un futuro no muy lejano. Dos 
cuerpos ausentes pero con voz, en una reflexión so-
bre la traslación de nuestro tiempo al porvenir y de 
la imagen al sonido, de la presencia a la ausencia 
física.

Obra de nueva producción para la exposición Traslaciones inscrita en el Festival el Arco 
Atlántico 2013 y producida por la Fundación Municipal de Cultura, Educación y Universi-
dad Popular del Ayuntamiento de Gijón y LABoral Centro de Arte y Creación Industrial

FRAN MEANA  
(Asturias, 1982 / Londres)

Fran Meana es licenciado en Bellas Artes por 
la Universidad de Vigo (2006), donde realiza 
cursos de doctorado y obtiene el Diploma de 
Estudios Avanzados (2009). Posteriormente 
consigue el título de Máster (MFA) en Piet 
Zwart Institute, Rotterdam (2012). Ha par-
ticipado en numerosas exposiciones a nivel 
internacional, entre las más recientes caben 
destacar: Labour, Motion and Machinery, 
TENT, Rotterdam (2015), Machines for Har-
drock, Avalanche, Londres (2015), Percussi-
ve Hunter, Akbank Sanat, Estambul, (2015), 
Feel the Discourse, Guest Projects, Londres 
(2015), y Aprender a Caer, La Casa Encendi-
da, Madrid (2014). 

www.franmeana.com

LOS QUE ATRAVIESAN EL TIEMPO

Fran Meana
Acero, cemento, madera, material impreso,
audio y amplificadores

Los que atraviesan el tiempo es una instalación que 
explora nuestra capacidad de imaginar el futuro 
partiendo de elementos presentes en nuestra vida 
diaria. La instalación recrea una cotidianeidad tan 
híbrida como la arquitectura de las Cuencas. Los 
artefactos generados por Meana, son el resultado 
de la recombinación de materiales —objetuales, 
constructivos y gramaticales— y de la translación 
del concepto de arquitectura híbrida, núcleo de 
este proyecto, a un presente alternativo donde lo 
natural, lo rural, lo industrial y lo urbano se entre-
mezclan. Algunos objetos remiten a usos y formas 
tradicionales y otros a elementos industriales obso-
letos. Todos ellos construyen una realidad llena de 
yuxtaposiciones y cruces temporales.

Obra producida para la exposición Aprendiendo de las Cuencas

Agradecimientos: Ayuntamiento de Castrillón, Archivo Histórico Asturiana 
de Zinc S.A., Castrillón y Muséu del Pueblu d’Asturies, Gijón.

Coproducen LABoral y Fundación SabadellHerrero
a
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LA MINA Y SU SONIDO

VV. AA.

Proyecto de LABoral, coordinado por José Manuel 
Costa en colaboración con Juanjo Palacios. En el 
marco del proyecto Aprendiendo de las Cuencas, 
comisariado por Nacho Ruiz Allén y Sara López 
Arraiza, de Zon-e Arquitectos y coproducido por 
LABoral Centro de Arte y Creación Industrial y 
del Banco SabadellHerrero.

La mina y su sonido se compone de cuatro piezas 
sonoras, realizadas con grabaciones del entorno 
(o las interioridades) de cuatro pozos destacados 
y que vienen a representar  los ambientes natural, 
rural, urbano y plenamente industrial donde se im-
plantaron las minas.

Obras de nueva producción producidas para exposición Aprendiendo de las Cuencas 

Coproducen LABoral y Fundación SabadellHerrero

RÉQUIEM
Edu Comelles

SAN FERNANDO
Daniel Romero

POZU ESPINOS
Óscar de Ávila

POZU CANDIN
Mind Revolution

Agradecimientos: trabajadores del from 
Pozu Candín, especialmente Graciano 
Álvarez Ardura y Aquilino Díaz Antuña
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MIND REVOLUTION 

(Asturias)

Mind Revolution es un dúo de artistas sono-
ros asturianos formado por Eugenia Tejón y 
Ángel González. Su trabajo se fundamenta 
en el patrimonio y la identidad del paisaje 
sonoro, así como en la experimentación mu-
sical. Sus composiciones se relacionan con 
la fonografía, la electroacústica y la música 
electrónica. 

Mind Revolution ha participado en diferentes 
tipos de acciones y proyectos junto a otros 
creativos como punto de partida para una 
investigación conjunta que presente nuevas 
vías de desarrollo y exploración artística. 
Desde 2012 es miembro del proyecto fono-
gráfico Mapa Sonoru. Sus últimos trabajos 
discográficos han sido publicados en el sello 
La Escucha Atenta.

www.mindrevolution.es

ÓSCAR DE ÁVILA 

(Asturias)

Comienza su andadura a mediados de los 90 como colabora-
dor en el Área de Medios Audiovisuales de la Universidad de 
Oviedo. En la segunda mitad de los noventa trabaja como téc-
nico de sonido en varios programas de TVE para productoras 
independientes y como colaborador de diversas productoras 
y empresas asturianas.

Imparte clases y cursos en diversas escuelas y academias pri-
vadas de la rama de comunicación, imagen y sonido y realiza 
tareas de supervisión y mastering. Como productor musical 
ha realizado producciones comerciales, músicas avanzadas y 
World Music en los sellos EDP, Platinium y Dunna Music. Así 
como varios trabajos como productor técnico y co-productor 
ejecutivo con la Editora discográfica del Principado.

En la actualidad realiza labores como productor audiovisual in-
dependiente y montador/diseñador de sonido, colabora profe-
sionalmente como profesor especialista y profesor para el em-
pleo en el area de post-producción de sonido para tv y cine en el 
Centro Integrado de Comunicación, Imagen y sonido de Langreo. 
Presta asistencia técnica e imparte cursos relacionados con el 
doblaje, post-producción y montaje de sonido….Asimismo admi-
nistra y es fundador de los blogs: www.geosound.info (dedicado 
al arte y sonoro y grabación de campo) y www.labobinasonora.
net (dedicado a la difusión del arte del sonido para cine español).

DANIEL ROMERO 

(Asturias/Montpellier)

Creador y músico que, partiendo de un profundo conocimien-
to del hardware y software de código abierto ha desarrollado 
su carrera en el campo de la experimentación sonora. Romero 
es un experto en creación multimedia con herramientas libres 
y en lenguajes de programación como Pure Data o Proces-
sing y en plataformas de hardware libre como Arduino. Desde 
2008 trabaja de diseñador de sonido para empresas de teatro 
tan importantes como la de Rodrigo García. Ha colaborado 
y colabora con otros colectivos artísticos programando, gra-
bando y editando instalaciones multimedia. Como creador y 
músico cuenta con una importante trayectoria, con trabajos 
publicados por NatureBliss en Japón, o por el sello Other-Elec-
tricities de Portland, Estados Unidos, así como por discográfi-
cas francesas, alemanas o españolas. Como artista ha creado, 
bajo el seudónimo de .tape. /dot tape dot, performances au-
diovisuales en México DF, Múnich, Viena, Londres, Copenha-
gue y Barcelona, cosechando un gran número de premios y 
distinciones, como el Premio sala4 ABC en ARCO 2011, o el 
Premio VIDA 15.0 Concurso Internacional de Arte y Vida Arti-
ficial 2013. En 2014 concibió y puso en marcha el Laboratorio 
de Sonido de LABoral Centro de Arte y Creación Industrial del 
que fue Responsable en el año 2014. En la actualidad es Di-
rector del Département Numerique de humain TROP humain 
CDN de Montepellier, Francia.

EDU COMELLES 

(Valencia)

Edu Comelles, vive y trabaja en Valencia; es creador sonoro, músico y gestor 
cultural. Actualmente se encuentra involucrado en diversos proyectos musi-
cales, sonoros, expositivos, curatoriales o educativos.  

Comelles es Doctor en Bellas Artes, Master en Diseño de Sonido por la Uni-
versidad de Edimburgo y Master en Artes Visuales y Multimedia por la Po-
litécnica de Valencia. Junto a Fernando Ortuño y en la Escuela de Superior 
de Diseño de Valencia desarrolla un proyecto de investigación que plantea 
modelos expositivos para el arte sonoro y las músicas experimentales. Desde 
2017 es miembro de AVVAC (Artistes Visuals de València, Alacant i Castelló) y 
de la Plataforma Sonora (Associació Valenciana de Compositors i Intèrprets 
Contemporanis i Artistes Sonors).

www.educomelles.com
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BORDER CHECK

Roel Roscam Abbing
Software

Border Check es un proyecto de software que ilustra 
y juega con las realidades físicas y políticas detrás de 
internet. A medida que se navega por la red, los da-
tos se envían desde el ordenador del usuario al servi-
dor de destino. Estos paquetes de datos comienzan 
un periplo saltando de un servidor a otro cruzando, 
potencialmente, varios países hasta que llegan a la 
página web elegida. En cada uno de los países que 
cruzan las leyes y prácticas que afectan a esos datos 
son diferentes, determinando si las autoridades pue-
den inspeccionar, almacenar o modificarlos.

Obra de nueva producción ganadora de la residencia Summer Sessions 2013

Con el apoyo de Acción Cultural Española y V2_, Lab for the Unstable Media

ROEL ROSCAN ABBING
(Paises Bajos, 1980)

Roel Roscam Abbing es un artista e investi-
gador cuyo trabajo trata con los problemas 
y las culturas en torno a la computación en 
red. Se relaciona con temas como las infraes-
tructuras en red, la política de la tecnología 
y los enfoques de DIY (do it yourself- hágalo 
usted mismo).

Posee un MA Networked Media del Instituto 
Piet Zwart en Rotterdam y un BA de Bellas 
Artes de la Willem De Kooning Academy, don-
de ejerce como profesor en los programas 
Digital Craft y Hacking.

https://roelof.info
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NICOLAS BERNIER
NEREA CALVILLO
MÓNICA COFIÑO
EDU COMELLES 

MARK FELL 
CRISTINA FERRÁNDEZ BOX
DAVID FERRANDO GIRAUT 

ALICIA FRAMIS 
RODRIGO GARCÍA 
ALICIA JIMÉNEZ 

SAM KRONICK 
LCC+ADRIÁN CUERVO 
LUZ, MICRO Y PUNTO

HUGO MARTÍNEZ TORMO 
METAHEAVEN 

ROSIE O’REALLY
JUANJO PALACIOS 

ENRIQUE RADIGALES
KARIN SANDER

YA-WEN FU
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FREQUENCIES (LIGHT QUANTA)

Nicolas Bernier
Instalación audiovisual

A partir de su cada vez mayor fascinación por la 
ciencia, la luz y los procesos básicos de generación 
sonora, el artista continúo en LABoral su investi-
gación centrándose en los cuantos (la cantidad de 
energía más pequeña que se puede medir). Todo 
el proceso se basa en las posibles relaciones con-
ceptuales entre los principios fundamentales de la 
física cuántica aplicados al proceso creativo audio-
visual: partículas, probabilidades, dualidad onda/
partícula y la discontinuidad. La composición au-
diovisual, que gira en torno a estos conceptos, parte 
de 100 fragmentos sonoros y lumínicos que se de-
sarrollan aleatoriamente generando una forma en 
continua expansión pero innovadora en el tiempo 
y en el espacio.

Obra coproducida por: LABoral Centro de Arte y Creación Industrial y Perte de Signal
Con el apoyo de: Conseil des Arts et des letres Québec y LEV Festival
Composición audiovisual, dirección artística: Nicolas Bernier
Dirección técnica y fabricación: Robocut Studio

NICOLAS BERNIER 
(Canadá, 1977)

Nicolas Bernier crea performances sonoras, 
instalaciones, música concreta, electrónica 
en vivo, post-rock, improvisación acústica y 
video arte, a la vez que trabaja con la danza, 
el teatro, las imágenes en movimiento y los 
contextos interdisciplinarios. En medio de 
este eclecticismo, sus inquietudes artísticas 
se mantienen constantes: el equilibrio entre 
lo cerebral y lo sensual, y entre las fuentes de 
sonido orgánico y el procesamiento digital.

El sonido de Nicolas Bernier está en algún 
lugar entre lo viejo y lo nuevo. Es música 
electrónica a partir de objetos del pasado: la 
máquina de escribir, máquinas antiguas, dia-
pasones, recuerdos de paisajes sonoros y, sí, 
los instrumentos musicales. Se hace con un 
aparato moderno, pero se percibe como to-
talmente artesanal. Se trata de texturas sua-
vemente articuladas junto a enormes masas.

www.nicolasbernier.com
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POLLEN IN THE AIR

Nerea Calvillo
Instalación interactiva

Pollen In the Air es un proyecto de visualización del 
polen, como una de las partículas microscópicas e 
invisibles que componen el aire. El polen es enten-
dido como polvo que contiene los agentes masculi-
nos reproductores de las plantas, pero también como 
atractor químico volátil que, una vez emitido al aire, 
comienza a formar parte de unas ecologías definidas 
por afinidades (polinización de las abejas) y repulsio-
nes (como el asma) entre insectos, humanos, vientos, 
líquenes, flores....

Por ello la visualización sitúa al espectador en el aire, 
entre nubes de polen que emergen de las distintas espe-
cies arbóreas de Gijón. El espectador puede navegar la 
ciudad a través de sus polinizaciones, estimulando una 
relación sensorial con este polvo activo.

Pollen In the Air se formaliza en una página web que pue-
da servir como herramienta de información ciudadana 
para las personas con asma, pero también para conocer 
la ciudad a través de sus especies vegetales y sus ritmos 
de floración. Además de los niveles de concentración en 
tiempo real, el proyecto pretende hacer emerger las dife-
rencias no sólo en términos de especie, sino también de 
distribución en la ciudad y en el tiempo. 

El proyecto propone una forma alternativa de enten-
der la ecología entre plantas y humanos a través de una 
intimidad inter-especies, para constituir nuevas “ecolo-
gías afectivas”.

Obra producida para la exposición Datascape

Creación y diseño: Nerea Calvillo
Colaboración: Marina Fernández
Programación: Martín Nadal
Con la colaboración de: Sección de Vigilancia Epidemiológica. Dirección General de Salud Pública 
Consejería de Sanidad. Gobierno del Principado de Asturias
Fuente de los datos sobre los árboles de Gijón: EMULSA/Ayuntamiento de Gijón

NEREA CALVILLO 
(Madrid, 1973)

Nerea Calvillo estudió en la ETSAM y en el Is-
tituto Universitario di Architettura di Venezia, 
ampliándolos con un postgrado de Diseño 
Avanzado en Columbia University de Nueva 
York gracias a una beca Fullbright. Desde 
2006 es profesora del Departamento de Pro-
yectos Arquitectónicos, Ciudad y Territorio en 
la Universidad Europea de Madrid, y desde 
2010 es profesora invitada en la Universidad 
de Alicante. Recientemente acaba de obtener 
la Poiesis Fellowship de la Universidad de 
Nueva York, y ha sido directora de la línea 
de trabajo dedicada a pantallas urbanas Me-
dia(nera)Lab en Medialab-Prado en Madrid y 
comisaria del Media Facades Festival Europe 
2010.

http://cmasarquitectos.net

XATA LA RIFA

Mónica Cofiño 
Danza y performance

Ensayos de la pieza Texto y danza para vacas, re-
encarnado por Xata la Rifa, un laboratorio que in-
vestiga otras formas de representación, reivindica 
nuevos circuitos del arte, cuestiona la mirada del 
espectador y responde a nuevas formas de finan-
ciación. Texto y danza para vacas explora la com-
plejidad de los hábitos rurales, de la danza, de lo 
sencillo de la observación, de lo natural de un ser 
asociado únicamente a consumir hierba, dar leche 
y morir para alimentarnos. 

La obra se ha representado por pueblos de Asturias 
en la segunda edición de La Xata la Rifa Festival. 
Después de realizar el XataTour del Cowshow y 
el Cowfunding Popular por EE.UU., Cuba, Costa 
Rica, Francia.

Colaboración en la producción a través de la Oficina de Proyectos

MÓNICA COFIÑO   
(Asturias, 1980)

Bailarina, performer y productora de aconte-
cimientos. Diplomada en Turismo, licenciada 
en ballet clásico-español por el Conservato-
rio Profesional de Danza de Madrid, comple-
ta formación en el centro Coreográfico de 
León, en el Institut del Teatre de Barcelona, 
y enriquece inquietudes en Budapest, Vie-
na, Berlín, Bruselas, París, San José de Costa 
Rica, Amsterdam…. En la actualidad desarro-
lla el proyecto de La Xata La Rifa, laboratorio 
donde investiga otras formas de presenta-
ción, reivindica nuevos circuitos y tiempos en 
el arte, cuestiona la mirada del espectador 
y responde a otros mecanismos de financia-
ción. Organiza en pueblos de Asturias la sex-
ta edición de La Xata La Rifa Festival y lleva 
su XataTour, Cowshows y su propio cowfun-
ding por ciudades y pueblos de EEUU, Cuba, 
Costa Rica, Francia, España. Crea espectácu-
los para vacas, un escenario flotante, la pues-
ta en escena para un Piano en el agua y un 
Musical industrial. Baila en cuadras, mares, 
aeropuertos, trenes y minas. Actualmente 
vive en La Estación de Tren de Carbayín com-
binando sus prácticas performativas con la 
elaboración de talleres y diferentes eventos, 
entretejiendo el desarrollo rural y las artes 
escénicas, con tradición, pasión e innovación.

www.simiaespacio.com/profesores/?id=29
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PAISAJES IMPOSIBLES
Edu Comelles 
Instalacion sonora generativa

Paisajes Imposibles es una instalación sonora gene-
rativa que pretende mostrar un paisaje inventado 
a partir de grabaciones de campo o paisajes sono-
ros de distintos lugares y geografías. La instalación 
muestra un paisaje sonoro recreado que viene de-
terminado por un reloj formado a partir de toques 
de campana de diversas localidades. El sistema in-
formático que activa este paisaje sonoro inventado 
es un dispositivo aleatorio que escala los cambios 
producidos en un período de 24 horas en dos horas 
de duración. Los husos horarios vienen determina-
dos por un reloj creado a partir de distintos toques 
de campana de diferentes pueblos.

El artista sonoro desarrolló esta instalación a partir 
del trabajo realizado en el Centro de Arte y Crea-
ción Industrial de Gijón y en Amposta, donde tie-
ne su sede Lo Pati.

Coproducido por: LABoral y Lo Pati – Centre d’Art de les Terres de l’Ebre

Obra de nueva producción ganadora de la Convocatoria LABoral  – Lo Pati, convocada 
conjuntamente por LABoral Centro de Arte y Lo Pati – Centre d’Art de les Terres de l’Ebre

EDU COMELLES 

(Valencia, 1984)

Edu Comelles, vive y trabaja en Valencia; es 
creador sonoro, músico y gestor cultural. 
Actualmente se encuentra involucrado en 
diversos proyectos musicales, sonoros, expo-
sitivos, curatoriales o educativos.  

Comelles es Doctor en Bellas Artes, Master 
en Diseño de Sonido por la Universidad de 
Edimburgo y Master en Artes Visuales y Mul-
timedia por la Politécnica de Valencia. Junto 
a Fernando Ortuño y en la Escuela de Supe-
rior de Diseño de Valencia desarrolla un pro-
yecto de investigación que plantea modelos 
expositivos para el arte sonoro y las músicas 
experimentales. Desde 2017 es miembro de 
AVVAC (Artistes Visuals de València, Alacant 
i Castelló) y de la Plataforma Sonora (Asso-
ciació Valenciana de Compositors i Intèrprets 
Contemporanis i Artistes Sonors).

www.educomelles.com

NO PUEDO ARREGLAR 
LO QUE TÚ ESTROPEASTE

Mark Fell
Instalación sonora 

No puedo arreglar lo que tú estropeaste es una insta-
lación que intenta sugerir una Gestalt del mundo 
propio más espacial que temporal. En esta pieza, 
nueve monitores de audio han sido distribuidos en 
torno a una estancia oscura. Cada monitor produce 
un solo tono sintético, grabado por Fell con un sis-
tema modular normalmente utilizado para gestionar 
modulaciones de sonido extremadamente complejas, 
empleando diversos procesos de base temporal. Sin 
embargo, en esta obra, los tonos no varían dentro de 
un marco temporal (aparte de las inestabilidades to-
nales presentes en síntesis parecidas). A diferencia del 
énfasis deliberadamente trascendental de gran parte 
del trabajo tonal, esta pieza alude a la desorientación, 
la alienación y la incredulidad... el vocabulario funda-
mental de la estética de Fell.
Obra de nueva producción para el LABoratorio de Sonido

Responsable de la programación del LABoratorio de Sonido: Daniel Romero

MARK FELL    
(Reino Unido, 1966)

Mark Fell es un artista multidisciplinar con 
base en Sheffield (Reino Unido). Es conocido 
por combinar estilos de la música popular 
como la electrónica y el techno con com-
posiciones más propias de la música digital, 
haciendo hincapié en el uso de algoritmos 
y sistemas matemáticos. Su trabajo más re-
ciente se nutre cada vez más de la música no 
occidental.

www.markfell.com
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PASO DE GIGANTES

Cristina Ferrández Box 
Instalación audiovisual

Paso de Gigantes nos remite, a modo de cartografía 
visual, a una geografía pronosticada: enclaves vin-
culados a las transformaciones del paisaje debido a 
grandes infraestructuras de obra pública en estado 
de suspensión, y a edificios singulares de ámbito 
cultural, científico o social en abandono, construi-
dos o rehabilitados con fondos públicos. Mediante 
el arte, como método de análisis de la contempo-
raneidad, se aborda el retrato de un tiempo y una 
geografía a través de sus arquitecturas y obras pú-
blicas abandonadas, estableciendo una nueva cate-
goría de lo sublime para la crónica del presente, 
cargado de urgencia de futuros.

Una producción de LABoral Centro de Arte en colaboración 
con el Festival Miradas de Mujeres 2014

CRISTINA FERRÁNDEZ BOX 
(Alicante, 1974 / Asturias)

Licenciada en Bellas Artes por la Universidad 
de Castilla la Mancha, comienza su implica-
ción en cuestiones relacionadas con la rege-
neración del territorio y la conciencia natural 
a través de la cultura y el arte, durante el 
periodo de Doctorado en la Universidad Mi-
guel Hernández de Alicante. Ha desarrollado 
proyectos artísticos inscritos en el marco del 
paisaje y la naturaleza.

www.cristinaferrandez.com
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PRÓTESIS DISCURSIVA
(UNA CONVERSACIÓN ALQUÍMICA) 

David Ferrando Giraut
Instalación audiovisual

Prótesis discursiva (Una conversación alquímica) su-
pone un intento de cuestionar la difícil relación 
entre investigación científica y procesos de toma 
de decisiones políticas, en un momento en el que 
resulta imposible seguir ignorando el impacto que 
el género humano ha tenido sobre el planeta a lo 
largo del último siglo, en lo que recientemente se 
ha denominado, el Antropoceno (una era geoló-
gica marcada por profundas transformaciones en 
la Tierra producidas por acción antropogénica). El 
proyecto se compone de una instalación audiovi-
sual – una proyección mural de grandes dimensio-
nes y sonido cuadrafónico – y una pieza de anima-
ción digital para monitor.

Obra de nueva producción ganadora de la II Beca de Producción DKV Seguros – 
Álvarez Margaride, convocada conjuntamente por LABoral y DKV Seguros

Agradecimientos: Jose Alba, Ricardo Anadón, Jose Antonio Ballesteros García, Manuel Mora, 
Paco Ramos, Adonina Tardón, Luis Miguel Terente
CIFP La Laboral, Gijón; Fundación EDP; Ibereólica; Gijón Impulsa

DAVID FERRANDO GIRAUT 
(A Coruña, 1978 / Gijón)

Graduado en Bellas Artes por la Universi-
dad Politécnica de Valencia y MFA en Bellas 
Artes por el Goldsmiths College. Su trabajo, 
centrado principalmente en vídeo, sonido e 
instalación, se encuentra en la intersección 
de varios hilos conceptuales, como son la hi-
bridación de elementos naturales, tecnología 
y organización sociopolítica y cómo ésta se 
ha gestionado a lo largo de la historia; las 
tensiones entre representación y realidad 
representada; la experiencia estética como 
herramienta cognitiva; un cuestionamiento 
del concepto moderno de temporalidad, y 
una búsqueda de continuidad, mediante no-
ciones como transversalidad, reminiscencia 
proustiana, la ruina, y el paralelismo entre 
esta y la grabación audiovisual.

www.davidferrandogiraut.com
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HISTORY OF DRONES

Alicia Framis
Instalación

History of Drones se inspira en el farmacéutico ale-
mán Julius Neubronner, quien durante la Primera 
Guerra Mundial recurrió a palomas para recibir las 
recetas de un sanatorio cercano y enviar de vuelta 
medicamentos urgentes. A Neubronner se le ocu-
rrió la idea de, para seguir los movimientos de sus 
palomas, equiparlas con cámaras en miniatura. No 
fue hasta después de la Primera Guerra Mundial 
cuando se introdujeron y perfeccionaron las aerona-
ves de vigilancia por lo que, en un primer momento, 
la fotografía con palomas se vio como una técnica 
de gran potencial para tomar imágenes detalladas de 
las zonas a estudiar desde baja altura.
Obra de nueva producción para la exposición Llega un grito a través del cielo

En colaboración con: Lighthouse

ALICIA FRAMIS 
(España, 1967 / Holanda)

Alicia Framis es una artista multidiscipli-
nar que combina en su obra arquitectura, 
diseño, moda y performance. Su trabajo se 
basa en proyectos centrados en diferentes 
aspectos de la existencia humana en la so-
ciedad urbana contemporánea. Nacida en 
Barcelona, Framis estudió en la Escuela de 
Bellas Artes de la Universidad de Barcelona 
y en el École de Beaux Arts de París. Así mis-
mo, realizó un máster en el Institut d’Hautes 
Etudes de París; y otro en el Rijksakademie 
Van Beelde Kunstende de Ámsterdam. Tras 
completar sus estudios artísticos, Alicia ha 
vivido y trabajado en Barcelona (1985-1990), 
París (1990-1993) y Ámsterdam desde 1995. 
Reconocida en todo el mundo por sus per-
formances y acciones, como Loneliness in 
the City (1999-2000), The Secret Strike Films 
(2003-2006); una instalación sólo para muje-
res, Minibar, en la segunda bienal de Berlín 
en 2001; y Anti_dog (2002-2003), obra que 
representó a Holanda en el pabellón de este 
país en la quincuagésima Bienal de Venecia 
en 2003. 

http://aliciaframis.com.mialias.net
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ESTUDIO INCOMPLETO ACERCA DE MI 
PROPIA CLAUSTROFOBIA QUE EMPEZÓ 
DE REPENTE UNA NOCHE A MIS 41 AÑOS

Rodrigo García
Instalación sonora 

Una serie de cascos de moto intervenidos sirven de 
vehículo narrativo a Rodrigo García para una pieza 
en la que, como su mismo nombre indica, y como 
es habitual en su trabajo, lo autobiográfico sirve de 
trasunto al autor para explorar ciertos aspectos de 
nuestra condición humana. La instalación presenta 
siete ambientes sonoros reactivos que, en respuesta 
a la respiración y los sonidos producidos cuando el 
propio usuario se pone un casco, generan una his-
toria y unas texturas sonoras que van apareciendo 
y despareciendo.

Obra de nueva producción para el LABoratorio de Sonido

Coproducción: LABoral y Humain Trop Humain Cente Dramatique National de Montpellier
Languedoc-Rousillon Montpellier

Responsable de la programación del LABoratorio de Sonido: Daniel Romero

RODRIGO GARCÍA 
(Buenos Aires, 1964)

Rodrigo García es director de teatro, drama-
turgo y escenógrafo. Fundador de la compa-
ñía La Carnicería Teatro, ha vivido en España 
desde 1986, donde se ha desarrollado princi-
palmente su carrera teatral. Ha colaborado, 
entre otras instituciones y festivales, con el 
Centro Dramático Nacional (España), el Festi-
val de Avignon o la Bienal de Venecia.  En la 
actualidad dirige el Centro Dramático Nacio-
nal de Montpellier humainTROPhumain

www.rodrigogarcia.es

Im
ag

en
: S

er
gi

o 
Re

dr
ue

llo
/L

AB
or

al



20
7

LA
Bo

ra
l C

en
tr

o 
de

 A
rt

e 
y 

Cr
ea

ci
ón

 In
du

st
ri

al
20

6
20

14

20
14

LA
Bo

ra
l C

en
tr

o 
de

 A
rt

e 
y 

Cr
ea

ci
ón

 In
du

st
ri

al

ECLÍPTICA TERRESTRE

Alicia Jiménez
Instalación interactiva

Alicia Jiménez propone, en Eclíptica terrestre, un 
acercamiento a la complejidad del cosmos. Gracias 
a una serie de viejos electrodomésticos dispuestos en 
orden, a la manera de planetas que giran en torno al 
Sol, la artista reflexiona sobre el rol activo que estas 
máquinas desempeñan en la vida cotidiana, al tiem-
po que trata de representar cómo se producen los 
cambios de estación al trasladarse la Tierra alrededor 
del eje del Sol. La artista desarrolló la interactividad 
de su instalación con el apoyo del equipo de Plata-
forma 0. Investigaron en el  campo del opensource, 
usando herramientas de código libre como proces-
sing, y tecnologías de detección de movimiento para 
traducir la posición del visitante en una constelación 
de puntos que emula la forma de una galaxia.

Obra de nueva producción para la exposición Traslaciones: Nueva estación, 
inscrita en el Festival del Arco Atlántico 2014 y producida por Fundación 
Municipal de Cultura, Educación y Universidad Popular del Ayuntamiento 
de Gijón y LABoral Centro de Arte y Creación Industrial
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THE SLOW INTERNET CAFÉ

Sam Kronick
Espacio de interacción, routers

The Slow Internet Cafe, es un espacio creado para 
contemplar lo que le sucede a la información cuan-
do viaja de un dispositivo a otro en una red global 
de una magnitud inimaginable. En The Slow Internet 
Cafe puedes elegir varias redes WiFi abiertas. Cada 
red enriquece, filtra o distorsiona de una manera di-
ferente el tráfico que fluye a través de ella. Los algo-
ritmos que determinan los equipos de procesamiento 
de la información que hay entre los usuarios no son 
en absoluto neutrales; la red inalámbrica en The Slow 
Internet Cafe amplifica estos conflictos políticos y so-
ciales con el fin de que podamos empezar a imaginar 
que otros mundos virtuales son posibles. 

Proyecto de nueva producción ganador de la convocatoria Next Things 
2014 convocada conjuntamente por LABoral y Telefónica I+D

SAM KRONICK 
(EE.UU)

Artista, diseñador y tecnólogo. Estudió Arte 
y Arquitectura en la Ingeniería en el Mas-
sachusetts Institute of Technology (MIT) y 
sus influencias eclécticas siguen guiando su 
trabajo a día de hoy. Le interesa servirse del 
arte y el diseño para comprender mejor el 
papel cultural y el espacio que ocupan las 
tecnologías de uso cotidiano. Ha realizado 
recientemente un Máster en Artes Visuales 
en la UC San Diego. Ha trabajado en vídeo, 
escultura, software, programación de insta-
laciones, productos y multimedia para diver-
sas audiencias que van desde galerías a es-
pacios públicos. Suele abordar su trabajo con 
producciones propias gracias a sus variadas 
habilidades para la fabricación: trabaja con 
madera, metales y plástico y desarrolla hard-
ware y software. Además de producir sus 
propias obras, Kronick dirige el laboratorio 
de investigación del Consortium for Slower 
Internet, organización que fundó en el vera-
no de 2013 para investigar sobre computa-
ción y comunicación, donde crea prototipos 
para clientes diseñados por encargo.

www.samkronick.com
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ALICIA JIMÉNEZ 
(Asturias, 1977)

Alicia Jiménez Sanchez es artista plástica y 
visual, investigadora y docente. Su trabajo 
se centra en el ámbito de la instalación mul-
timedia, la creación de intervenciones,  la 
participación de colectividades, la didáctica 
y el fomento de la creatividad y el diálogo. 

Es Doctora en Bellas Artes por la Universi-
dad de Granada, especialista en procesos 
creativos. Postgraduada en Arte y Video 
Digital en la UPF (Barcelona) y con forma-
ción en Construcción de la mirada, Artete-
rapia, Comunicación no violenta, Pedagogía 
y otras formas de integración social de la 
práctica artísitica.

Desde 1998 ha realizado varias exposicio-
nes individuales y colectivas en diferentes 
lugares de Europa y Oriente Medio. Durante 
varios años gestionó y coordinó el espacio 
cultural “El hervidero”(Gijón). 

Con gran experiencia en proyectos colabo-
rativos y en la gestión de colectivos, actual-
mente es directora del proyecto "saviabru-
ta.org", acompañando procesos creativos a 
varios niveles y generando espacios físicos 
y virtuales de encuentro y autodesarrollo.
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ON EL FUNAMBULISTA

Luz, Micro y Punto
Teatro de sombras

On el funambulista es una pieza de teatro de som-
bras artesano que utiliza tecnología analógica. La 
mezcla de la fabricación de siluetas y decorados a 
partir de técnicas tradicionales, con una puesta en 
escena personal que desvela los entresijos de este 
arte escénico, hace que la obra se enmarque en un 
teatro de sombras más contemporáneo. El espectá-
culo  utiliza proyectores overhead y linternas mági-
cas para generar imágenes, y un teclado, un meta-
lófono y un miniacordeón que hilan la parte visual 
con melodías.

Colaboración en la producción a través de la Oficina de Proyectos

LUZ, MICRO Y PUNTO 
(Asturias)

Luz, Micro y Punto es una compañía asturia-
na de teatro de sombras. Sus componentes 
son Chantal Franco, Verónica Rodríguez y Pa-
tricia Toral son creadoras e intérpretes que 
centran su trabajo en la experimentación y 
creación de historias visuales y sonoras en-
marcadas en este tipo de teatro.

Utilizan tecnología analógica y distintos for-
matos para la puesta en escena, que van 
desde el teatro de sombras más clásico al 
más experimental, siempre construyendo las 
imágenes en directo durante el transcurso de 
la representación. El alma de estas imágenes 
es la música, creada e interpretada específi-
camente para cada pieza.

www.luzmicroypunto.comD/EVOLUTION A/V LIVE

LCC + Adrián Cuervo
Vídeo

d/evolution a/v live parte del álbum d/evolution de 
LCC. En su trabajo LCC invitan a reflexionar sobre 
el paradigma de la evolución y la paradoja del avan-
ce-retroceso que encierra la relación actual del hom-
bre con la tierra. Partiendo de una estética audiovisual, 
plantea una, aproximación al modelo de crecimiento 
contemporáneo, fuertemente marcado por un desa-
rrollismo tecnofílico irracional.

d/evolution a/v live da forma a estos planteamientos 
en un espectáculo audiovisual en directo, con compo-
siciones de imágenes y sonidos captados del entorno 
y procesados digitalmente, o generados mediante sín-
tesis. Ese fluir entre lo grabado y lo generado, esta-
blece la atmósfera estética del espectáculo que evoca 
ambientes tanto naturales como urbanos.

Colaboración en la producción a través de la Oficina de Proyectos

LAS CASICASIOTONE (LCC)

LCC (acrónimo de Las CasiCasiotone) son 
un dúo procedente de Asturias. En mayo de 
2014 publican su primer LP,  d/evolution, en 
el prestigioso sello austriaco Editions Mego, 
seleccionado entre Los Mejores Discos de 
2014 por la prensa especializada. Ha sido re-
mezclado en formato EP en eMego. Han sido 
invitadas por EMS de Estocolmo, donde han 
comenzado a producir su próxima publica-
ción, trabajando con los legendarios sinteti-
zadores modulares Buchla 200 y Serge.

ADRIAN CUERVO 
(Asturias, 1981)

Adrián Cuervo es artista e investigador. Sus 
campos de acción son la performance vi-
sual, la instalación interactiva y las artes 
escénicas. Sus instalaciones audiovisuales 
han sido expuestas individualmente en LA-
Boral, MaS de Santander y Centro Valey de 
Piedras Blancas. Entre las exposiciones co-
lectivas destacan Science Gallery de Dublín 
(2014), LABoral Centro de Arte, las galerías 
Espacio Líquido y Lola Orato (2010-2011) y 
Matadero, entre otras. Ha recibido premios 
y desarrollado residencias artísticas en LA-
Boral (Premio LABjoven_Experimenta 2010), 
Intermediae-Matadero (Mata La Reina), Me-
dialab-Prado (Homeward Journeys), Muestra 
de Artes Plásticas del Principado (2009 y 
2010) y Premio Gobierno de Cantabria 2010).

www.adriancuervo.es
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NANOESENCIA_GRAFENO

Hugo Martínez Tormo 
Instalación audiovisual inmersiva de arte generativo

La instalación nanoEsencia_grafeno de Martínez 
Tormo, permite adentrarse en las profundidades 
de la materia, en este caso del grafeno, y percibir 
el color de los átomos que lo componen y su soni-
do análogo, despertándole así nuevas sensaciones. 
Partiendo del grafeno, un nanomaterial compues-
to por carbono puro, con átomos dispuestos en un 
patrón regular hexagonal que forman una lámina 
de un átomo de espesor, Hugo Martínez-Tormo 
plantea una investigación cuyo fin es dar contesta-
ción a la pregunta de qué olor tienen los átomos. El 
artista pretende responder a cuestiones como qué 
pasaría si fuéramos del tamaño de un átomo, cómo 
percibiríamos el mundo que nos rodea y de qué 
color es la materia a esa escala.   NanoEsencia_Gra-
feno muestra una representación del espacio que no 
vemos y de la materia y energía que lo conforma. 

Obra de nueva producción ganadora de la Beca de Producción convocada 
por LABoral y la colección OlorVisual

HUGO MARTÍNEZ TORMO 
(Valencia, 1979)

Licenciado en Bellas Artes e Ingeniero Agrí-
cola. Cuenta con un Máster en Artes Visuales 
y Multimedia por la Universidad Politécnica 
de Valencia y ha cursado un año de residen-
cia en el Master Interfaces Cutures de Linz, 
Austria. Consecuencia de su formación téc-
nica y científica, centra sus investigaciones 
en la relación existente entre Arte, Ciencia 
y Tecnología, abordando cuestiones como el 
medioambiente, la ecología, la identidad del 
Ser o la divulgación científica. 

www.hugomartineztormo.es
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SILENT DAZZLE

Metahaven 
Diseño gráfico sobre plotter de gran formato

El dazzle o pintura dazzle es un tipo de camuflaje 
naval que fue ampliamente utilizado durante las dos 
grandes contiendas mundiales. Atribuyéndose su in-
vención al artista Norman Wilkinson y al zoólogo 
John Graham Kerr, consistía en unos complejos pa-
trones de formas geométricas y de colores contrasta-
dos. Al contrario de otros tipos de camuflaje, el dazzle 
funciona no facilitando la ocultación, sino haciendo 
difícil estimar la amplitud, velocidad y rumbo del ob-
jetivo. Con el dazzle se intentaba más confundir al 
enemigo sobre la posición del objetivo que hacerle 
errar el tiro al disparar.

Obra de nueva producción para la exposición Llega un grito a través del cielo

Producción: LABoral
Colabora: LIghthouse

Con el apoyo del Ministerio de Educación, Cultura y Deporte. Secretaría de Estado de Cultura

METAHAVEN 
(Ámsterdam)

Metahaven es un estudio de diseño e inves-
tigación con base en Ámsterdam. El trabajo 
de Metahaven –tanto el que es por encargo 
como el que parte de ideas propias – refleja 
problemas políticos y sociales en objetos y 
medios de diseño gráfico del Center for De-
sign and Geopolitics en la University of Cali-
fornia, San Diego.

www.metahaven.net

LAS ESTACIONES COMO 
FORMAS FLUIDAS

Rosie O´Reilly
Instalación audiovisual

Rosie O’Reilly, artista visual y diseñadora, desarrolló 
durante su residencia en LABoral Las Estaciones como 
formas fluidas, una obra que a partir del cambio en 
los patrones de las mareas, en la forma de tierra o to-
pografía, temperatura y luz en la temporada, plantea 
una metáfora del contexto socio-cultural en que se 
muestra al público.

Obra de nueva producción para la exposición Traslaciones: Nueva estación, 
inscrita en el Festival del Arco Atlántico 2014 y producida por la Fundación 
Municipal de Cultura, Educación y Universidad Popular del Ayuntamiento 
de Gijón y LABoral Centro de Arte y Creación Industrial

ROSIE O´REILLY  
(Irlanda, 1978)

Rosie O’Reilly es una artista visual, creadora 
y diseñadora que trabaja en el campo textil 
y con instalaciones artísticas. Es licenciada 
en Filosofía y Sociología por el Trinity College 
Dublin y en Diseño de Moda por la University 
of Glamorgan. La filosofía moral, la teoría de 
sistemas y la sostenibilidad son algunas de 
sus áreas específicas de investigación. Desde 
2003 participa con regularidad en exposicio-
nes individuales y colectivas, destacando en-
tre las más recientes NLA III, en el Irish Mu-
seum of Contemporary Arte de Dublín, 2013; 
Dublin Fringe Festival, 2013; y una muestra 
en la Science Galllery Dublin, 2013-2014.
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VIAJE DE IDA Y VUELTA

Grupo Mapa Sonoru
Instalación sonora 

Instalación sonora que partiendo de las grabaciones de 
campo capturadas por el grupo Mapa Sonoru a lo lar-
go de 2014 para el proyecto Transporte, propone transi-
tar por los sonidos que se generan alrededor del trans-
porte. Omnipresente hoy en día en nuestras ciudades 
y cada vez más en las zonas rurales, el transporte se ha 
convertido en una de las causas más influyentes de la 
modificación del ambiente sonoro de nuestro entorno. 
Su impacto visual ha sido ya ampliamente señalado y 
su desarrollo ha transformado el paisaje, el urbanismo e 
incluso las relaciones sociales de nuestra época.

Con esta instalación sonora se pretende realizar un 
acercamiento al transporte desde el punto de vista del 
sonido, un aspecto que influye en los seres humanos 
mucho más de lo que nos imaginamos.

Obra de nueva producción para el LABoratorio de Sonido

Con la colaboración de: Alsa, Adif, Renfe, Aena. Aeropuerto de Asturias, Marprin, 
Autoridad Portuaria de Gijón, Marina Yates

Autores: Tomás Braña Sánchez, Eugenia Fernández Tejón y Ángel González Rodrí-
guez (Mind Revolution), Javier Suárez Quirós, Laura Fernández Llano, Rosario de la 
Fuente García, Ana Quiroga Olavarrieta y Uge Pañeda Palacio (LCC), Amado García 
Llera, Juanjo Palacios Martínez.

Agradecimientos a: Lucía Llaneza, Carlos Domingo San Martín, Antonio Leiva Mar-
tínez, Jesús Riera, Lucía Arias, Daniel Romero, personal de Adif y Renfe de las esta-
ciones de Oviedo y Gijón, y personal del aeropuerto de Asturias

Responsable de la programación del LABoratorio de Sonido: Daniel Romero

MAPA SONORU 

Mapa Sonoru es un proyecto creado en 2009 
por Juanjo Palacios con el que se pretende 
descubrir, conservar y difundir el patrimonio 
sonoro de Asturias. A través de un conjunto de 
acciones y bajo el soporte de una plataforma 
web este proyecto quiere fomentar el interés 
por el paisaje sonoro, la escucha atenta y la 
grabación de campo; al mismo tiempo que se 
elabora un mapa sonoro de Asturias en el que 
de forma participativa cualquier persona pue-
da incorporar grabaciones sonoras.

En 2011, LABoral Centro de Arte en colabo-
ración con Juanjo Palacios crea un grupo de 
trabajo en el marco del proyecto Mapa So-
noru. El grupo lo forman personas compro-
metidas con la escucha e interesadas en el 
paisaje sonoro y la fonografía, que se reúnen 
periódicamente para debatir y realizar traba-
jo de campo. El objetivo es escuchar, analizar 
y grabar los paisajes sonoros del territorio 
asturiano. A lo largo de este tiempo el grupo 
ha trabajado intensamente en la pedagogía 
de la escucha y se ha convertido en un re-
ferente para la formación teórico-práctica 
sobre conocimientos y herramientas de cap-
tación de ambientes sonoros, la edición de 
audio, la difusión de sonido en la web y la 
geolocalización de audio, así como sus apli-
caciones creativas. 

www.mapasonoru.com

JUANJO PALACIOS 
(Navarra / Asturias)

Juanjo Palacios es un artista, compositor y 
fonografista nacido en Estella. Vive y trabaja 
en Gijón. Creador del proyecto Mapa Sonoru, 
director del sello editorial La Escucha Atenta 
y codirector del Aula de Paisaje Sonoro de la 
Universidad de Oviedo. Es también colabora-
dor de LABoral Centro de Arte, del Grupo de 
investigación i3G y del Operador cultural Eco-
nodos. En los últimos años ha desarrollado di-
versos proyectos de producción, investigación 
y educación relacionados con la escucha y lo 
sonoro. Su principal interés es trabajar con 
el sonido en distintos ámbitos, tales como la 
grabación de campo, la composición electroa-
cústica, la fonografia social, el espacio público, 
la conciencia auditiva, la percepción acústica, 
la cartografía o la arquitectura.

www.juanjopalacios.com

PRIMER DIAGNÓSTICO TAXONÓMICO

Enrique Radigales
Instalación

Pericastó es el nombre de un terreno de secano de 
aproximadamente dos hectáreas situado en la comar-
ca de la Litera, en Huesca. En este territorio, el artista 
Enrique Radigales configuró la indexación y digitali-
zación del mismo. El proyecto Primer diagnóstico ta-
xonómico se divide en dos partes: una formalización 
física alojada en la sala de exposiciones que examina 
los ciclos biológicos de Pericastó a lo largo de un año, 
representados por 12 columnas formadas por píxeles 
de barro, una columna por cada mes del año y tan-
tos píxeles como especies vegetales (156 especies en 
total). La segunda parte del proyecto se produjo en 
formato web: una aplicación programada en JavaS-
cript que colonizó coloniza la página web de labo-
ralcentrodearte.org con las plantas ruderales (malas 
hierbas) clasificadas en Pericastó.

Obra de nueva producción para la exposición Datascape

Coproduce: LABoral y Borusan Contemporary, con el apoyo de: Goethe Institute

Agradecimientos: Vertice Resources, Madrid y Centro Integrado de Formación 
Profesional La Laboral, Gijón

ENRIQUE RADIGALES 
(Zaragoza, 1970)

Estudia pintura en la Escuela Massana de 
Barcelona y más tarde cursa Sistemas In-
teractivos en la UPC, Barcelona. Ha sido re-
sidente en Casa de Velázquez, en el Museu 
da Imagem e do Son de Sao Paulo o en Eye-
beam, Nueva York. Una de las referencias 
primordiales en la obra de Enrique Radigales 
es el paisaje fuera de todo espacio geográfi-
co. A través de las nuevas tecnologías de la 
información existe una deslocalización del 
sujeto observador frente a la naturaleza que 
da como resultado una expedición por una 
topografía incierta (real o virtual).

www.enriquecimiento.com
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XML-SVG CODE / SOURCE CODE 
OF THE EXHIBITION WALL
LABORAL CENTRO DE ARTE Y CREACIÓN INDUSTRIAL, GIJÓN, SPAIN, 2014

Karin Sander
Oracal 638, papel para plotter, tres colores 4700 x 620 cm

En la actualidad, los planos arquitectónicos gene-
rados por ordenador traducen el espacio a repre-
sentaciones tridimensionales. La obra de Sander 
escribe las figuras y los sistemas de signos emplea-
dos para representar y construir este espacio expo-
sitivo, dando así visibilidad a su código fuente real. 
Aquí, la arquitectura interna de la sala se repre-
senta en la pared del espacio expositivo como un 
código XML-SVG, revelando las figuras basadas 
en el volumen del espacio. Si esas figuras de código 
fuente se introdujeran en un ordenador, el cuerpo 
arquitectónico renacería en forma de imagen tri-
dimensional. Y si la serie de figuras emerge ante 
el espectador con la apariencia de patrones colo-
reados, este lenguaje, legible aunque indescifrable, 
actúa como referencia tangible a un dibujo espacial 
que es, a la vez, dibujo del espacio.

Obra de nueva producción para la exposición Datascape
Cortesía: la artista; Galería Esther Shipper, Berlín

Coproduce: LABoral y Borusam Contemporary con el apoyo de Goethe Institute

KARIN SANDER
(Alemania, 1957)

Sander se graduó en 1987 en la Staatliche 
Akademie der Bildenden Künste de Stuttgart. 
En 1990 cursó el programa independiente de 
estudios del Whitney Museum de Nueva York. 
Entre 1999 y 2007 fue profesora en la Kuns-
thochschule Weissensee de Berlín y desde 
2007 en la Eidgenössischen Technischen Ho-
chschule de Zúrich. Su obra propone una re-
flexión sobre el contexto en donde se exhibe, 
con frecuencia haciendo aflorar formas invisi-
bles, pero presentes, y exponiendo con exqui-
sita sutileza la escultura que habita en el in-
terior de los objetos que centran su atención. 
Piezas como huevos cuidadosamente pulidos 
o paredes pintadas, o sus réplicas de perso-
nas en miniatura fabricadas con la precisión 
de una máquina, nos invitan a cuestionarnos 
nuestra forma de ver las cosas dentro y fuera 
del espacio expositivo.

www.karinsander.de/en
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SPACE- IN- BETWEEN

Ya-Wen Fu
Performance

En Space–in-between, sesenta aros de acero inoxida-
ble colgaban del Plat0 conectados a cuatro laterales 
de la estructura metálica de la sala mediante muelles 
y cuerdas de lino. El balanceo del cuerpo de la artista 
provocaba el movimiento de la estructura y de las cuer-
das, generando fuerzas y tensiones que hacían cambiar 
la forma de los aros. Con el fin de aumentar la potencia 
del cuerpo y la elasticidad externa, Ya-Wen Fu elaboró 
una prenda en la que utilizó molduras de piel de ter-
nera que minimizaban la holgura entre el cuerpo y la 
ropa. 

Obra de nueva producción en el marco del acuerdo entre LABoral y 
el National Taiwan Museum of Fine Arts (NTMOFA)

YA-WEN FU  
(1980, Yunlin, Taiwan / Berlín)

Ya-Wen Fu se graduó en el National Tainan 
Girls’ Senior High School en 1999 y se licen-
ció en bellas artes en la National Taiwan Uni-
versity of Arts en 2003. Tiene una diplomatu-
ra y una licenciatura en Media Arts, de la HGB 
Academy of Visual Arts Leipzig, Alemania; y 
Meisterschüler of media arts HGB. Sus obras 
se han expuesto en Berlín, Leipzig, Wiesba-
den, Hamburgo y Taiwan entre 2008 y 2014. 
Desde 2011, entra a formar parte de la aso-
ciación artística tamtamART como directora 
donde desarrolla numerosas experiencias de 
comisariado.

www.bearfuinberlin.com
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MARÍA CASTELLANOS & ALBERTO VALVERDE
JULIA DROUHIN 

ANDREA FUSARO & ALBERTO BARONE
ANDY GRACIE

FERNANDO GUTIÉRREZ
ROC JIMÉNEZ DE CISNEROS

ANGÉLICA LIDDELL
PEI-YING LIN 

LORENA LOZANO & VERÓNICA G. ARDURA
RODRIGO MARTIN FREIRE

MARTA MEDINA 
COCO MOYA & IVÁN CEBRIÁN 

ANDRÉE-ANNE ROUSSEL
HECTOR SANDOVAL 

YURI SUZUKI
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ENVIROMENTAL DRESS 2.0

María Castellanos y Alberto Valverde
Vestido inteligente

Vivimos rodeados de agentes contaminantes, de fac-
tores que influyen en nuestro día a día, en nuestro es-
tado de ánimo y, en definitiva nuestra conducta. Las 
distintas variaciones de ruido, temperatura, presión 
atmosférica, radiación ultravioleta, o cantidad de mo-
nóxido de carbono son –entre otros factores– a lo que 
nos sometemos a diario. Estos agentes determinantes 
de nuestro estado de ánimo y nuestro comportamien-
to grupal con las demás personas. Environment Dress 
es un traje inteligente que gracias a sensores mide la 
agresividad del medio que nos rodea, detectando es-
tas variables ambientales y alertándonos de ellas, pues 
los sensores naturales de nuestro cuerpo no son ca-
paces de medir y avisarnos de un incremento de la 
radiación ultravioleta, polvo ambiente, etc... 

Proyecto de nueva producción ganador de Next Things 2015 convocado con-
juntamente por LABoral y Telefónica I+D

 MARÍA CASTELLANOS  
(Gijón, 1985)

Artista e investigadora. Doctora en Bellas 
Artes, premio extraordinario de doctorado 
2015 en la Universidad de Vigo, gracias a su 
tesis La piel biónica. Membranas tecnológi-
cas como interfaces corporales en la práctica 
artística. Donde investiga acerca de las pró-
tesis tecnológicas, centrando su atención en 
las hibridaciones entre cyborgs y wearables 
como paradigma de ampliación de las capa-
cidades sensoriales humanas.

www.mariacastellanos.net 

ALBERTO VALVERDE 
(Madrid, 1967 / Asturias)

Artista y tecnólogo. Con una amplia expe-
riencia en el diseño de sistemas, creación de 
entornos interactivos, espectáculos multime-
dia, diseño web y robótica, ha sido docente 
en asignaturas multimedia de la licenciatura 
de Bellas Artes de la Universidad de Vigo y en 
el Máster de Animación Audiovisual y Libro 
Ilustrado de dicha universidad.

www.a-valverde.net
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SOUNDLIKE

Andrea Fusaro y Alberto Barone
Aplicación para grabar y compartir experiencias 
de sonido geolocalizado

Soundlike es una aplicación para registrar y compartir 
experiencias de sonido geolocalizado. El sistema per-
mite grabar sonidos de alta calidad desde un smar-
tphone y subirlos a una plataforma en Internet donde 
se vinculan y comparten a través de distintas redes 
sociales para interactuar con otros usuarios. Según 
sus creadores, Soundlike es un paisaje sonoro 2.0, un 
sonido con el que el usuario se puede comunicar y 
compartir experiencias.

Residencia de producción fruto de la participación de LABoral en CupCake, 
un programa impulsado por el Politécnico de Milán que se propone promo-
ver el empleo y nuevas oportunidades en el sector cultural y las industrias 
creativas

www.soundlike.it
www.andrea-fusaro.com
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SWEET TRIBOLOGY

Julia Drouhin
Performance

Sweet Tribology es un proyecto que pone el acento en 
la evanescente belleza de los frágiles y olvidados cilin-
dros de cera utilizados por Thomas Alva Edison para 
reproducir sonidos grabados y reproducidos, por pri-
mera vez en 1876, a través del fonógrafo. Julia Drou-
hin durante su residencia en LABoral utilizó ese 
material para grabar discos de chocolate. El disco de 
chocolate de Sweet Tribology evoca, aquel nostálgico 
proceso sonoro de los cilindros de cera, pero cada vez 
que la aguja del reproductor toca la superficie el soni-
do impreso se va borrando. Al reproducir una y otra 
vez la placa de chocolate, se irá perdiendo el original, 
pero se empezarán a escuchar otros muchos sonidos. 

Obra producida para el LABoratorio de Sonido

Responsable de la programación del LABoratorio de Sonido: Daniel Romero

JULIA DROUHIN 
(Estrasburgo, 1983)

Artista y comisaria francesa que vive en 
Tasmania. Ha promovido eventos colectivos 
a través de pequeñas emisoras de FM o ra-
dios online en Francia, España y Australia. A 
menudo combina, sonido, comida y moda en 
sus acciones artísticas. Ha investigado el am-
biente embrujado de los pueblos fantasmas y 
la memoria fonográfica de Júpiter. Entre sus 
obras destacan Disco Ghost, con grabaciones 
hechas en chocolate o hielo, y Gleam Robot, 
que vincula la música al color y a las ondas 
digitales. Es cofundadora del Radiophonic 
Creation Day y del festival French Kontact 
sonoreS. Drohuin completó su doctorado en 
estética, ciencia y tecnología en Arte, con 
una tesis sobre el arte de caminar y los even-
tos radiofónicos, en 2011, en la Universidad 
Paris 8.

www.juliadrouhin.com
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GIMNÁSTICA

Fernando Gutiérrez
Instalación site-specific

Construidas a partir de trazos negros, siempre ele-
mentales y con algo de dubitativas, las figuras de Fer-
nando Gutiérrez sobresalen del espacio que ocupan 
en la sala gracias a la línea que convierte sus formas 
mutantes, siempre prestadas de multitud de cuer-
pos distintos, en un organismo. Una forma viva que, 
no obstante, se mueve por el espacio. Y que incluso 
puede interactuar con sus semejantes, haciendo de la 
pantalla de proyección un lugar expandido que tras-
ciende convenciones como la frontalidad.

En conjunto, las composiciones, componen un espa-
cio con tintes espectrales, donde las figuras aparecen 
y desaparecen. De esta forma, la animación vuelve a 
su esfera original, del lado de la magia, las fantasma-
gorías y otras animaciones de feria.

Obra de nueva producción para la exposición 
Universo Vídeo. El espacio de la ilusión

FERNANDO GUTIÉRREZ
(Asturias, 1973)

Fernando Gutiérrez ha desarrollado la ma-
yor parte de su actividad artística desde 
presupuestos pictóricos. En la última década 
centra su producción en el dibujo, experi-
mentando distintos procedimientos y técni-
cas que acaban por incorporar a su obra el 
collage como proceso de trabajo y la inter-
vención gráfica, la animación o la animación 
interactiva como soportes habituales. Su 
obra se caracteriza por el uso de narracio-
nes fragmentadas a través de un dibujo que 
utiliza yuxtaposiciones y pequeñas transfor-
maciones accidentales para reconfigurarse, 
para redibujarse articulando todo un imagi-
nario utópico de lo extraordinario, dentro de 
una poética subjetiva de carácter emocional, 
sensitivo y ocasionalmente lúdico.

www.fernandogutierrez.es
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200 METROS

Andy Gracie
Cápsula audiovisual submarina e instalación

200 metros es una instalación inmersiva que recoge los 
datos sensoriales y de mapeo obtenidos por un apa-
rato subacuático en el entorno del Cañón de Avilés, 
una brecha abisal localizada a unas siete millas de la 
costa asturiana, entre Colunga y Navia, que constituye 
uno de los ecosistemas más diversos de la plataforma 
del Mar Cantábrico. Conceptualmente, el proyecto se 
centra en la exploración de los cambios físicos, feno-
menológicos, geológicos y sensoriales que tienen lu-
gar en la frontera entre el mar y el mar profundo.

Obra de nueva producción ganador de la Beca de Producción Ciencias del Mar, convocada 
conjuntamente por LABoral y la Autoridad Portuaria de GIjón

En colaboración con: Centro Oceanográfíco de Gijón

Agradecimientos: Jose Luis Acuña, Jorge Chachero, Capitán y tripulación del buque ocea-
nográfico Ramón Margalef, Ángel Merino Jiménez, Enrique Nogueira, Andrés Avelino Ro-
dríguez Gómez

ANDY GRACIE 
(Reino Unido, 1967 / España)

El trabajo artístico de Andy Gracie se sitúa en 
la intersección entre arte y ciencia que utiliza 
la teoría y la práctica científica como medio 
artístico para examinar las relaciones del 
hombre con el mundo post-natural y la no-
ción de la realidad. Su obra propone escena-
rios de intercambio entre sistemas naturales 
y artificiales y abarca géneros y disciplinas 
como la instalación, la robótica, el sonido, el 
vídeo y las prácticas biológicas. Más recien-
temente, su actividad involucra exámenes 
culturales de la ciencia de la astrobiología 
y la investigación basada en el espacio y 
nociones sobre los orígenes de la vida, jun-
to con nuevos análisis de sus fronteras. Sus 
creaciones se han mostrado en exposiciones 
en el Reino Unido, Francia, España, Austria, 
Alemania, Eslovenia, EE.UU., Japón, México y 
Australia

www.hostprods.net
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EMILY

Angélica Liddell
Instalación audiovisual

Emily surge de la fascinación de la escritora, directora de 
escena y actriz española Angélica Liddell por la poeta 
norteamericana Emily Dickinson, quien pasó gran par-
te de su vida recluida en una habitación de la casa de 
su padre en Amherst y cuya ingente obra permaneció 
inédita hasta muchos años después de su muerte.

La instalación estaba formada por una gran urna de me-
tacrilato en cuyo interior se metieron medio millar de 
abejorros. El zumbido de esos animales, la proyección 
del primer vídeo registrado sobre los indios americanos 
-contemporáneo a Emily Dickinson- y la de otro au-
diovisual que recogía los ensayos preparatorios de Esta 
breve tragedia de la carne, junto a una selección de textos 
de Shakespeare y el fragmento Jesus bleibet meine Freude 
(Jesús sigue siendo mi alegría) de la Cantata BWV 147 de 
Johann Sebastian Bach, generan una narrativa sonora y 
visual de la que surge Emily.

Obra de nueva producción para el LABoratorio de Sonido.

Coproducción: LABoral y la Bâtie-Festival

Dirección y puesta en escena: Angélica Liddell
Ayudante de producción y logística: Julio Provencio
Instalación: Enrique Marty
Sonido: Antonio Navarro con Angélica Liddell
Encargado de producción y difusión: Atra Bilis Teatro/ Iaquinandi, S.L. Mamen Adeva y 
Gumersindo Puche
Responsable de la programación del LABoratorio de Sonido: Daniel Romero

ANGÉLICA LIDDELL
(Figueres, 1966)

Escritora, directora de escena y actriz espa-
ñola. Angélica Liddell, seudónimo de Angé-
lica González inicia en los años ochenta su 
trayectoria artística como autora dramática. 
Su trabajo incluye prosa, poesía, instalacio-
nes y obras de teatro. Tras cursar estudios de 
Psicología y Arte Dramático, en 1993 funda la 
compañía Atra Bilis en el entorno de la Real 
Escuela Superior de Arte Dramático de Ma-
drid. Con ella llevará a la escena sus propios 
textos, iniciándose así en la dirección, la es-
cenografía y la interpretación. Sus obras han 
sido traducidas a diferentes idiomas como 
francés, inglés, ruso, alemán, portugués y 
polaco. 

www.angelicaliddell.es
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ALGO FLUORESCENTE

Roc Jiménez de Cineros
Instalación sonora multicanal

Buena parte del trabajo musical de Roc Jiménez de 
Cisneros parte de la idea de la deformación. La de-
formación como analogía simbólica y como elemento 
formal en un sentido estricto. Desde la perversión de 
estereotipos y cánones estéticos hasta el acto de defor-
mar sonidos y sus parámetros básicos para que estos 
dejen de ser fácilmente reconocibles.  Algo Fluorescente 
propone una experiencia de escucha prolongada para 
poder apreciar las distintas fases de esa deformación. 
Una red de sonidos comodín, iconos anónimos de la 
música de baile, se materializa y permanece aparen-
temente estática, un ensamblamiento de pequeños 
fragmentos sonoros más o menos reconocibles que 
pierden su identidad de manera muy lenta, hasta con-
vertirse en otros sonidos.

Obra de nueva producción para el LABoratorio de Sonido
Responsable de la programación del LABoratorio de Sonido: Daniel Romero

ROC JIMÉNEZ DE CISNEROS 
(Barcelona, 1975)

En 1996 Roc Jiménez de Cisneros fundó el 
grupo de música por ordenador EVOL, a 
través del cual ha articulado buena parte de 
su producción artística hasta la fecha. EVOL, 
que en la actualidad cuenta también con el 
artista británico Stephen Sharp, es una de-
construcción de la cultura rave y los estados 
mentales alterados a través del sonido. Sus 
trabajos han sido publicados por discográfi-
cas internacionales como Entr’acte, Editions 
Mego, Diagonal, Presto!?, o ALKU, sello que 
codirige desde 1997.

www.vivapunani.org
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TRANSFERENCIAS
ECONODOS. (Lorena Lozano y Verónica G. Ardura)
Encuentros abiertos en el contexto del LABoratorio de Filosofía 
de la exposición Materia prima sobre arte, ciencia y lo local

El proyecto de Econodos (Lorena Lozano y Veró-
nica G. Ardura) Transferencias. Las artes, las ciencias y 
las nuevas formas de lo local es un Laboratorio de Fi-
losofía en el contexto de la exposición Materia prima 
que plantea la idea de la pluralidad de las artes y las 
ciencias y la necesidad de generar procesos colabora-
tivos de transferencia de conocimientos para fortale-
cer el conocimiento común. Es una oficina abierta, un 
lugar participativo, propositivo y de escucha activa. El 
elemento principal es un módulo para el Archivo de 
Artistas Asturianos de LABoral, una invitación a pro-
ducir lecturas transversales en torno a él y buscar nue-
vas estrategias y lenguajes de representación de lo local.

A lo largo de seis encuentros abiertos, con presenta-
ciones, entrevistas y debates, se invita a la comunidad 
de creadores a reflexionar sobre el significado social y 
político de las tecnologías digitales y sus implicacio-
nes éticas y estéticas. Sus voces y pensamientos se van 
registrando en audio para la visualización de redes y 
micro-redes locales, mientras se redacta, de forma co-
lectiva, un manifiesto sobre las cuestiones planteadas.
Proyecto realizado para la exposición Materia Prima

Realizado en el marco del proyecto: EDASN. Red Europea de Arte Digital y Ciencia
Proyecto cofinanciado por el Programa de Europa Creativa de la Unión Europea

Con el apoyo de: Gobierno del Principado de Asturias / Fundación Daniel y Nina Carasso

LORENA LOZANO 
(Asturias, 1975)

Artista e investigadora. Licenciada en Biolo-
gía (Universidad de Oviedo) y Environmental 
Art (Glasgow School of Art). Realiza su tesis 
doctoral sobre el rol del arte contemporáneo 
en la mediación de la naturaleza (Universi-
dad de Oviedo y Coimbra). Su investigación 
conecta conocimientos y metodologías del 
arte y la ciencia. Es miembro fundacional y 
coordinadora de ecoLAB, laboratorio experi-
mental en Arte, Ecología y Electrónica abier-
ta (LABoral Centro de Arte 2011-12). 

www.lorenalozano.net 

VERÓNICA G. ARDURA 
(Asturias, 1976)

Artista plástica. Licenciada en Bellas Artes 
por la Universidad de Salamanca, especia-
lidad de Pintura, finaliza sus estudios en 
l`Academie Royale des Beaux Arts de Lièje 
(Bélgica). Su interés se centra en establecer 
espacios de reflexión, investigación y crea-
ción procesuales además de encuentros y 
desarrollo de proyectos entre artistas de dis-
tintas disciplinas. 

www.veronicagarciaardura.com
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KALEIDOSCOPE OF THE UNIVERSES

Pei-Ying Lin
Residencia de investigación

Kaleidoscope of the Universes (Caleidoscopio de los Uni-
versos) pretende reconceptualizar una nueva forma de 
pensamiento en el formato de un mandala moder-
no. En el budismo y el hinduismo los mandalas son 
meditaciones rituales en las que los monjes dibujan 
las complejas imágenes de su concepto del universo 
utilizando arenas de vivos colores con gran precisión.

Kaleidoscope of the Universes es un proyecto con unos 
dos años de investigación que comienza con un cultivo 
de microorganismos en un molde de agar formado con 
bacterias, hongos y limo. Los microorganismos repre-
sentan un mundo que hace tiempo pensábamos que 
no existía y ahora resulta predominante, ya que inte-
ractúan entre sí mediante la caza, la competición y la 
simbiosis, es decir, de un modo casi tan brutal como 
el mundo que podemos observar ante nuestros ojos. 
Estos microorganismos se imprimirán con una estruc-
tura simétrica y se incubarán para crear un pequeño 
universo, un mandala, realmente vivo en una caja Petri.

Residencia de producción en el marco del acuerdo entre LABoral, Centro de Arte y 
Creación Industrial de Gijón y el National Taiwan Museum of Fine Arts (NTMOFA) para el 
desarrollo de un programa de residencias de artistas digitales

Colabora: Industrias ROKO S.A.; Department of Cultural Affairs, Taipei City 
Government; Taiwanese Bioart Community, Dr. Chun-Yao Chen, 
Environmental Microbiology Laboratory. Tzu-Chi University, Taiwan

PEI-YING LIN
(Taiwan, 1986)

Pei-Ying Lin estudió un MA Design Interac-
tions en el Royal College of Art, Londres y 
se graduó en biología, informática, huma-
nidades en la National Tsing Hua University, 
Taiwán. Sus proyectos se centran en la inte-
racción entre ciencia y sociedad y e investiga 
cómo la tecnología puede ponerse al servicio 
de los deseos humanos ocultos con el fin 
de cambiar los aspectos culturales de una 
sociedad. Trabaja fundamentalmente en el 
ámbito de las humanidades, creando nuevas 
ficciones del conocimiento humano a partir 
de la filosofía y la semiótica. Le encanta utili-
zar experimentos biológicos y el teatro para 
representar y observar al ser humano, al que 
toma como fuente de inspiración para sus 
creaciones. Últimamente se ha centrado en 
el estudio del comportamiento humano ante 
enfermedades infecciosas y nuestra forma 
de entender el mundo a través de materiales 
biológicos.

www.peiyinglin.net
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BEHIND THE SCENE

Rodrigo Martin Freire
Instalación

El artista recurre en Behind the Scene a elementos de 
su contexto cotidiano y a recursos procedentes del 
diseño gráfico y de la publicidad para presentar una 
visión distorsionada de la realidad. La obra pretende 
desorientar y aturdir al espectador que intenta des-
cifrar el mensaje oculto tras la luz, simbolizando la 
desconexión que se produce hoy en día entre la idea 
primigenia del emisor y el entendimiento final del re-
ceptor.  A lo largo de la historia, el poder siempre ha 
ambicionado controlar los sistemas de comunicación 
que conectan el conocimiento individual, articulados 
por parte de la sociedad. El artista basa estas reflexio-
nes en las tácticas de manipulación mediática denun-
ciadas por el lingüista y activista Noam Chomsky. 

Obra de nueva producción ganadora de la III Beca de Producción DKV Seguros – Álvarez 
Margaride convocada conjuntamente por LABoral y DKV Seguros

RODRIGO MARTÍN FREIRE 
(Sevilla, 1975)

Su trabajo parte de dos premisas funda-
mentales. La primera es la investigación y el 
desarrollo de tácticas de intervención sobre 
espacios expositivos. La segunda es el pro-
tagonismo que en su trabajo tiene la idea de 
proceso mediante la cual muchas obras se 
presentan inacabadas, sin final posible.

www.martinfreire.es

a

MOV. ÁMATE UR.OX

Marta Medina
Performance e instalación

Esta instalación es el resultado final de una residencia 
artística y una presentación escénica previa, creada a 
partir de las inquietudes de la artista Marta Medina 
hacia los excesos (pulsiones, ausencias, catarsis, des-
parrames). Obras como Días de vino y rosas, El traje 
nuevo del emperador, Que se mueran los feos, El cluedo, 
The piano has been drinking not me...son la base de la 
creación de este proyecto, en el que se articulan va-
rios lenguajes como danza, audiovisuales, ambientes 
lumínicos y atmósferas sonoras desarrolladas por el 
músico NON-ERGO.

Mov. Ámate Ur.0x, se muestra al público como una 
instalación interactiva, convirtiendo al espectador 
en protagonista que forma parte de la proyección en 
tiempo real. La interactuación provoca una evolución 
y cambio constante sobre el audiovisual original a 
través de la superposición del material producido por 
acciones espontáneas del público. Las imágenes, de 
baja resolución y distorsionadas técnicamente, pre-
figuran una realidad revelada sobre el propio ser, no 
personal, en la que nos vemos inmerso.

Un proyecto desarrollado por la artista Marta Medina durante su residencia en 
LABoral, en el marco de RASPA (Red Asturiana de Performances y Acción)

MARTA MEDINA
(Asturias)

Compagina su vida profesional como diseña-
dora gráfica-interface, técnica multimedia, 
docente informática, tutora e-learning... con 
la creación de piezas escénicas utilizando di-
ferentes lenguajes como audiovisuales, dan-
za contemporánea, vídeo-danza, interpreta-
ción y teatro gestual, action theater…

Es socia activa de varias asociaciones y 
plataformas escénicas del Principado de 
Asturias, como el CAI (Colectivo de Artistas 
Independiente). 

Trabaja conjuntamente con otras intérpretes 
en la creación de piezas escénicas, centrán-
dose en la investigación corporal y la inclu-
sión de elementos audiovisuales. Ha colabo-
raciones en varios proyectos y propuestas 
de otros artistas de la región. Tras años de 
trabajo y colaboración con diferentes artistas 
y compañías de danza, teatro y otras disci-
plinas, da respuesta a sus inquietudes vitales 
uniendo diferentes lenguajes a través de la 
danza, multimedia y audiovisuales en la cía. 
La Infiltrada (2014).

RASPA
(Asturias)

RASPA Red Asturiana de Performance y Ac-
ción, es una iniciativa mediante la cual LA-
Boral desea hacer partícipe y protagonista a 
la comunidad de artistas y gestores de per-
formance en Asturias y, así, colaborar en el 
desarrollo y fomento de la teoría y la práctica 
de la performance.
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MENHIR INSTALACION 0 
Coco Moya e Iván Cebrián
Instalación audiovisual interactiva

Menhir Instalación 0 es una exploración del paisaje 
de Asturias y León a través de una instalación-ins-
trumento interactiva. La obra busca la conexión 
táctil de la música imaginada superpuesta al paisa-
je; donde sucede la presencia de lo corporal, lo co-
lectivo y lo ritual. Es un proceso de relación con la 
montaña, que profundiza en el movimiento inter-
no que se siente al recorrerla. La obra presenta el 
paisaje como una partitura, abriendo la experiencia 
a un espectador que se convierte en el intérprete de 
la pieza. En la sala, las piedras de carbón se expan-
den para formar un entorno que se puede recorrer 
y tocar. Estos fragmentos sirven de controladores 
de sonido de tal manera que al tocarlos, el especta-
dor-intérprete compone, in situ, un espacio sonoro.  
El carbón funciona aquí como un doble conductor. 
Por un lado, lleva la carga eléctrica de la persona a 
una placa de Arduino, que recibe la señal y lanza el 
sonido. Por otro, conecta el paisaje con los aspec-
tos sociales, económicos y ecológicos que lo cons-
truyen. El vídeo que completa la instalación nos 
muestra una montaña que amplía la visión más allá 
de las paredes de la sala, abriendo el espacio a la 
alucinación visual y sonora que produce el paisaje. 
Obra de nueva producción ganadora del Premio LABjoven_Los Bragales, convocado 
conjuntamente por la Colección Los Bragales y LABoral

Agradecimientos: Emilio Amor, Javier Hearing, Alberto Soto López, Refugio de Vega-
rredonda, Refugio de Vega de Ario, Refugio de la Tenerosa

COCO MOYA 
(Asturias, 1982 / Madrid)

Coco Moya es artista visual y música. Li-
cenciada en Bellas Artes por la Universi-
dad Complutense de Madrid y ha realizado 
un Máster en Arte e Investigación. En 2015 
está becada en el Vicedecanato de Cultura 
de la Facultad de Bellas Artes (BBAA) de 
dicha Universidad. Su obra se ha mostrado 
en exposiciones colectivas como Hacer de 
las Tripas tripis, 2015, Bellas Artes, Oporto; 
Impression.es/digital.es, 2015, BBAA, UCM; 
EAV, 2013, Museo de Artes Decorativas, 
Viana; Arte Sonoro y Música 13, 2012, Nau 
Coclea, Gerona; o Analogic Magic Project, 
2011, BaumanLab, Tarrasa, entre otras.

www.cocomoya.net

IVÁN CEBRIÁN
(Cuenca, 1980 / Madrid)

Iván Cebrián es músico, compone y crea 
espacios sonoros para compañías de danza 
contemporánea y, mientras continúa con su 
propia producción discográfica, produce a 
otros músicos. Licenciado en Psicología por 
la UNED, ha realizado un posgrado en Mu-
sicoterapia por la Universidad de Alcalá de 
Henares. 

www.thisdayin.es

AFINADO (THE WARM-UP)

Andrée-Anne Roussel
Instalación sonora inmersiva

Silencio. Después un instrumento de una orquesta 
comienza a emitir sonidos. Algunos más le siguen. 
Pronto, todos los instrumentos ensayan algunas me-
lodías. Surge un sonido que es a la vez caótico y me-
lódico. El sonido se acerca silenciosamente a los ins-
trumentos. Oímos la sutil fricción del arco sobre las 
cuerdas y de los dedos de los músicos deslizándose 
sobre las mismas, pero también el crujir de sillas, la 
respiración, el rozar de la ropa. Se trata de Afinando 
(Warm-Up), una instalación sonora inmersiva que se 
centra en el sonido caótico que emite una orquesta 
cuando los músicos se concentran para afinar sus ins-
trumentos.

Obra de nueva producción para el LABoratorio de Sonido

Coproducen: LABoral y AVATAR (Québec)
En colaboración con: Conseil des arts et des letres Québec
Agradecimientos: Orquesta Filarmónica de Asturias; Patricia Vázquez, flauta

ANDRÉE-ANNE ROUSSEL  
(Québec, Montreal)

Artista multidisciplinar formada como d.o.p. 
en su postgrado en la Université du Québec 
à Montreal. Muestra un gran interés por el 
cine sensorial en sus cortos cinematográfi-
cos e instalaciones. En su opinión una obra 
de arte debe entenderse como una experien-
cia sensorial. Sus intereses en términos de 
investigación y creación son, entre otros, la 
propiocepción y sensorialidad en el ámbito 
del cine y las instalaciones audiovisuales; la 
búsqueda e investigación de maneras alter-
nativas de conseguir el efecto háptico en los 
espectadores; la utilización del sonido como 
una herramienta sensorial completa que 
afecta también al tacto y el gusto; y la utiliza-
ción de las diferentes características del soni-
do (frecuencia, timbre, especialización, etc.) 
y la imagen (textura, movimiento, luz, etc.) 
para poder desarrollar técnicas capaces de 
provocar la inmersión de los espectadores. 

www.andreeanneroussel.com
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PARADIGMA

Héctor Sandoval / Tensal 
Instalación sonora

Paradigma es una pieza que consta de dos fases. La 
primera es la composición de un fragmento sonoro 
orientado al techno underground que consta de cua-
tro movimientos de unos cinco minutos de duración 
cada uno que van entrelazados entre sí. La insta-
lación reproduce una atmósfera similar a la que se 
podría encontrar en cualquier technoclub del mundo 
durante un momento de ocio y entretenimiento y 
recrea un ambiente similar al de un club underground 
para que el público pueda interactuar con la música 
y el espacio en un contexto social diferente. En la 
segunda fase, el artista utilizará los tracks resultantes 
para realizar un trabajo discográfico.

Obra de nueva producción para el LABoratorio de Sonido

Responsable de la programación del LABoratorio de Sonido: Daniel Romero

Coproducción: LABoral Centro de Arte y TENSAL

HÉCTOR SANDOVAL 
(Asturias)

Tensal es el proyecto en solitario de Héctor 
Sandoval orientado al techno más cíclico y 
mental. Nace en 2014 con una primera tri-
logía de publicaciones llamadas A, B y C, 
pensado para el uso exclusivo en la pista de 
baile. Héctor Sandoval comienza su carrera 
como DJ techno a principios de los 90 en pe-
queños clubs de Asturias. Después de pasar 
por las mejores salas de Asturias, como el 
Rocamar (Gijón) o La Real (Oviedo), desa-
rrolla paralelamente su faceta de productor 
y su relación con las máquinas hasta editar 
su primer trabajo discográfico en 1999 bajo 
el alias Exium (proyecto que comparte con 
Valentín Corujo).

EL SONIDO DE LAS OLAS

Yuri Suzuki
Instalación sonora 

El sonido de las olas es una instalación que recrea los 
patrones de las olas del mar, tomando datos pro-
cedentes de determinadas playas del mundo, entre 
ellas Gijón, y reproduciéndolos acústicamente a tra-
vés de un palo de lluvia o palo de agua africano. La 
impredecible naturaleza de los patrones de oleaje es 
conocida por sus efectos relajantes sobre el ser hu-
mano. El artista Yuri Suzuki crea en el LABorato-
rio de Sonido "ruido blanco", -sonido aleatorio cuya 
densidad espectral de potencia es una constante, es 
decir presenta una gráfica plana- para despertar, con 
esta obra, la percepción de confort y disfrute.

Obra de nueva producción para el LABoratorio de Sonido

Responsable de la programación del LABoratorio de Sonido: Daniel Romero

YURI SUZUKI 
(Tokio, 1980 / Londres)

Yuri Suzuki es un artista sonoro, diseñador y 
compositor de música electrónica cuya obra 
explora el mundo del sonido a través de pie-
zas exquisitamente diseñadas.

www.yurisuzuki.com
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MYRIAM BLEAU 
CRISTINA BUSTO

MARÍA CAÑAS
COLECTIVO DE ARTISTAS INDEPENDIENTES

COLECTIVO OFFMOTHERS 
JAVIER DE LA CRUZ & PELAYO BERNARDO

MARY FLANAGAN
FERNANDO GUTIÉRREZ  

CHI PO-HAO
ROBERT HENKE

DAVID HERGUEDAS & IZAR GAYO & LAURA CUETO  
LORENA LOZANO & JUANJO PALACIOS 

GRETA LOUW
LUZ, MICRO Y PUNTO 

ESTHER MAÑAS & ARASH MOORI
PEDRO MENCHACA & ANIBAL MENCHACA & DIEGO LÓPEZ 

ROMÁN TORRE & ANGELES ANGULO
FERNANDO VALLESA 

AMARANTA VELARDE & ALBA G. CORRAL
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AUTOPSY.GLASS

Myriam Bleau
Performance y vídeo documental 

Autopsy.glass es una performance audiovisual que ex-
plora el potencial sonoro, visual y simbólico de la copa 
de vino. Mediante manipulaciones en vivo, unas veces 
delicadas y otras violentas, la performer construye un 
universo de música y luz a base de resonancias y es-
quirlas de vidrio, catalizando esa singular tensión que 
se asocia a la destrucción anticipada. Con este proyecto, 
Bleau se plantea profundizar en sus experimentos con 
la tensión, el riesgo y la anticipación en la performance 
audiovisual. Con autopsy.glass la artista quiere llevar la 
idea de peligro presente en trabajos anteriores más allá 
todavía, manipulando de forma tosca, o simplemen-
te destruyendo, objetos frágiles, no sólo para implicar 
físicamente al espectador: también para crear unos 
ricos paisajes sonoros. Para representar la fragilidad, 
eligió la copa de vino por ser un objeto fuertemente 
conectado con un miedo a la rotura que casi todos 
hemos experimentado en nuestra vida cotidiana.
Obra de nueva producción realizada a través de una residencia artística de ENCAC Red 
Europea de Creación Audiovisual Contemporánea. Presentada en el LEV Festival 2015 y 
en la exposición Demo 01

Con el apoyo de: Programa Europa Creativa de la Unión Europea, 
Conseil des art et des lettres du Quebec, Producciones Recto -Verso, LEV Festival

MYRIAM BLEAU 
(Canadá, 1988)

Compositora, artista digital e intérprete. Ex-
plora los límites entre la performance musi-
cal y las artes digitales para crear sistemas 
audiovisuales que van más allá de la panta-
lla, como instalaciones sonoras e interfaces 
musicales específicas para performance. El 
hecho de formar parte de la escena de la 
música popular influencia su práctica elec-
trónica híbrida que integra elementos del 
hiphop, el techno y la música pop. Su trabajo 
ha sido expuesto y reconocido a nivel inter-
nacional: Prix Ars Electronica 2015 (AT), So-
nic Arts Award (IT), Elektra (CA), ISEA 2015 
(CA), Transmediale (DE).

www.myriambleau.com
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ALMAS DE METAL

María Cañas
Vídeo

Robots artificiales naturalmente…¿La naturaleza 
supera a la ficción? ¿Lo artificial supera a la natura-
leza? Un mundo artificial naturalmente. Inquietante 
muestrario de autómatas, de su adaptabilidad y de 
su biomimetismo.

Obra de nueva producción ganadora del Prmio FICXLAB, convocado por el 
Festival Internacional de Cine de Gijón, Laboral Centro de Arte y Hamaca

MARÍA CAÑAS 
(Sevilla)

Archivera de Sevilla, iconoclasta audiovisual, 
salvaje mediática, invita con sus obras a re-
flexionar sobre la extraña mezcla de diver-
sión y tremendismo, de imaginería lúgubre y 
sensual que nos rodea, operando en el ca-
nibalismo iconográfico. Practica una «video-
maquia» (videoguerrilla, cinefagia militante) 
que se introduce en los tópicos y géneros 
para dinamitarlos. Licenciada en Bellas Ar-
tes, cursó el Doctorado en Estética e Historia 
de la Filosofía en la Universidad de Sevilla y 
un máster en Postproducción digital C.E.A. 
Dirige Animalario TV Producciones, un espa-
cio de creación dedicado a la cultura del re-
ciclaje, el apropiacionismo y la experimenta-
ción artística; una resistencia a la distracción 
en pos del cultivo del fuego interior. Su arte 
ha sido exhibido en festivales, ferias, even-
tos, centros de arte, museos y galerías nacio-
nales e internacionales. Primer Premio-Beca 
de Residencia Universo Vídeo otorgado por 
LABoral Centro de Arte y Creación Industrial, 
el Festival Internacional de Cine de Xixón y 
HAMACA.

SER ABSURDO

Cristina Busto
Instalación audiovisual

La intimidad de una habitación es el espa-
cio en el que nos dejamos llevar por nuestro 
instinto sin prejuicios, donde podemos ser 
quien queramos, conectarnos a Internet y 
reinventarnos. Sobre la mesa un ordenador 
encendido emite una película que nos guía 
por una cadena de información infinita. Sin 
embargo, esta aparente libertad sólo se nos 
concede con el fin de que permanezcamos 
alienados y adictos a nuestro smartphone. 
En el contexto del capitalismo, cuando no 
cobras por algo es que tú eres el producto: 
las redes sociales se alimentan de nuestras 
imágenes y pensamientos; deciden qué es 
lo que vamos a recordar y qué no. Las for-
mas de comunicación actuales, en lugar de 
unir a las personas, se convierten en herra-
mientas de soledad y aislamiento con las 
que alcanzamos un estadio absurdo en el 
que dejamos de reconocernos, en que nues-
tra personalidad se desdibuja en una deriva 
de imágenes. 

A través del uso de animación tradicional la 
artista crea una ruptura en la narración con 
la que nos propone un retorno a lo que nos 
ancla a la realidad y nos devuelve a quienes 
somos. Toda la apariencia y el imaginario 
de las redes se transforma, buscando la vi-
sión de la mente pre-internet. Lo étnico se 
abre paso manifestándose ante lo moderno, 
poniendo en valor temas como los ritos, los 
animales, la naturaleza, los oficios, el len-
guaje o el folklore.

Obra producida para la exposición Los Monstruos de la Máquina

En el marco del proyecto: EDASN. Red Europea de Arte Digital y Ciencia
Proyecto cofinanciado por el Programa Europa Creativa
de la Unión Europea

Con el apoyo de: Fundación Daniel y Nina Carasso

CRISTINA BUSTO 
(Asturias, 1976)

Cristina Busto empieza sus estudios de ar-
tes plásticas en la Escuela de Artes Aplica-
das de Oviedo y se licencia en Bellas Artes 
en la Facultad de Cuenca. De la fusión de 
las artes plásticas y el vídeo, a partir de 
2006 crea una serie de cortos animados en 
stop-motion, protagonizados por dibujos, 
pinturas y objetos. 

Ese mismo año recibe el Premio Injuve de 
Creación Audiovisual, en 2008 una Mención 
de Honor en “Generaciones 08”, Obra Social 
Caja Madrid, en 2009 recibe el Premio Sec-
ción "Anime" en el concurso de vídeo "En 
piezas", organizado por La Casa Encendida. 
En 2010 en Berlín, cambia la línea de tra-
bajo, la posibilidad de conectar la cámara 
al proyector abre el campo hacia la acción, 
integrando la instalación como lugar que se 
construye para generar imagen en movi-
miento, la cámara es la que se mueve sobre 
las cosas.
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INCITACIONES II

CAI (Colectivo de Artistas Independientes)
Residencia de investigación 

Llevando la atención sobre el cuerpo e introducién-
dose en los distintos ámbitos artísticos, la actividad 
performática ha constituido una herramienta - casi 
siempre marginal - para poner en cuestión el alcance 
y funciones de los conceptos de arte que se manejan 
de modo normativo. Así pone de manifiesto las pa-
radójicas relaciones o estructuras sociales y econó-
micas en las que se inscriben esos conceptos, cómo y 
dónde se generan, a qué fines sirven, etc.

Con Incitaciones II el Colectivo de Artistas Inde-
pendientes quiere promover una  reflexión sobre 
las decisiones que vertebran procesos creativos, 
evidenciar las intenciones y utilizarlas como ma-
terial directo desde el que iniciar una colaboración. 
Ofrecer un espacio de conocimiento común, don-
de observar el modo en que materiales, procesos 
e ideas adquieren significado y se abren líneas de 
investigación.

Residencia artística en el marco de RASPA, Red Asturiana de Performance y Acción

RASPA
(Asturias)

RASPA Red Asturiana de Performance y Ac-
ción, es una iniciativa mediante la cual LA-
Boral desea hacer partícipe y protagonista a 
la comunidad de artistas y gestores de per-
formance en Asturias y, así, colaborar en el 
desarrollo y fomento de la teoría y la práctica 
de la performance.
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PÁJAROS EN LA CABEZA

Colectivo OFFMOTHERS
Instalación: material documental, audiovisuales, 
performance y cajas de artista con documentación

El Colectivo OFFMOTHERS presenta los re-
sultados de su investigación sobre arte y materni-
dad. El colectivo realizó una presentación abierta 
al público de su proyecto Pájaros en la cabeza en 
las Antiguas Lavanderías de Ciudad de la Cultura. 
Las artistas llevaron a cabo una investigación que 
tuvo como objeto de análisis la maternidad pero no 
abordándola desde una perspectiva académica, ni 
tampoco como meta-reflexión institucional sobre 
las condiciones del arte contemporáneo, sino como 
conflicto político y de género.

Residencia de investigación y producción de la Oficina de Proyectos

OFFMOTHERS
(Asturias)

OFFMOTHERS, colectivo formado por Susa-
na Carro, Elena de la Puente, Natalia Pas-
tor, Roxana Popelka, Blanca Prendes, Gema 
Ramos y Eugenia Tejón. Analizan en su tra-
bajo, desde diversas perspectivas, el patrón 
ejemplar, ideas y conceptos que se derivan 
de la vivencia de la maternidad. Cuestionan 
todas aquellas referencias que a modo de 
arquetipo modelan el conjunto de la socie-
dad. Y conforman la idea de maternidad que 
muchas veces en la práctica se halla comple-
tamente alejada de la realidad.
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BLUE

Javier de la Cruz y Pelayo Bernardo
Drone acuático

Javier de la Cruz y Pelayo Bernardo plantean un 
proyecto de diseño de vehículo marino autónomo 
no tripulado para creadores independientes. Se 
trata de una propuesta innovadora y con un uso 
potencial para la comunidad científica y artística. 
El proyecto desarrolla una herramienta de código 
abierto, disponible para cualquier usuario, ponien-
do el arte y el diseño al servicio de la ciencia.

Obra de nueva producción ganadora de la II Beca Ciencias del Mar convocada 
conjuntamente por la Autoridad Portuaria de Gijón y LABoral

PELAYO BERNARDO
(Asturias, 1985)

Su formación básica es en Diseño de produc-
to, pero también está versado en Gestión del 
Diseño y en Ingeniería del Diseño. Su tesina 
sobre la Interacción entre el Diseño y la In-
novación presentada en Escuela Técnica Su-
perior de Ingeniería del Diseño de Valencia 
en 2013, le otorga una destacada calificación 
como investigador en diseño, y además co-
labora en proyectos de investigación para 
el Grupo I3G de la Escuela Politécnica de In-
geniería de Gijón. Tras este periodo investi-
gador se incorpora como profesor asociado 
del Máster en Gestión del Diseño Industrial 
y simultáneamente pone en marcha su pro-
pio proyecto empresarial en diseño, PAUSA.
pro, donde desarrolla proyectos de diseño 
industrial, pero también de diseño de interio-
res, web o gestión y lanzamiento de nuevas 
marcas. 

www.pelayobernardo.com 

JAVIER DE LA CRUZ 
(Asturias, 1986)

Javier de la Cruz es diseñador de productos.
Su naturaleza creativa y vanguardista le hizo 
acercarse al mundo del arte. Su pasión por 
el mar, la naturaleza y su obsesión por rea-
lizar diseños accesibles para todo el mundo 
le llevaron al mundo de la investigación y de-
sarrollo, especializado en el mundo marino.

www.domestika.org/es/javier_de_la_cruz/portfolio
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HELP ME KNOW THE TRUTH

Mary Flanagan
Software interactivo

Help me Know the Truth es una pieza de arte participa-
tivo en la que los visitantes, conforme avanzan por el 
espacio expositivo, se vuelven parte de la obra. Al acce-
der a la exposición, los participantes se hacen una foto 
digital en un pequeño fotomatón ubicado en la entra-
da. Una vez en la sala, pueden elegir entre dos retratos 
que han sido ligeramente alterados para responder a 
la pregunta que se muestra en la pantalla. La selección 
de esas ligeras variaciones provoca la aparición de fac-
ciones diferentes que hacen aflorar creencias subcons-
cientes sobre los rasgos de la cara o sobre tendencias 
relacionadas con la cultura y la identidad. La obra as-
pira a plantear y cuestionar la capacidad de las técnicas 
computacionales para revelar los sistemas clasificato-
rios de la mente, y cómo éstos se ven condicionados 
por miedos y valores construidos socialmente. La pieza 
se interroga también sobre los conceptos de veracidad. 
¿Es realmente la neurociencia la mejor vía para ana-
lizar la compleja interacción de los pensamientos, los 
sentimientos y las creencias personales?
Obra de nueva producción para la exposición Los Monstruos de la Máquina

En el marco del proyecto: EDASN. Red Europea de Arte Digital y Ciencia
Proyecto cofinanciado por el Programa de Europa Creativa de la Unión Europea

Con el apoyo de:
Gobierno del Principado de Asturias / Fundación Daniel y Nina Carasso

MARY FLANAGAN 
(EE.UU., 1969)

En su trabajo Mary Flanagan explora la rela-
ción —tensa y profunda— que se da entre los 
sistemas tecnológicos y la experiencia huma-
na, centrándose en los juegos y el acto de ju-
gar, en la emoción, y en sesgos inconscientes 
profundamente arraigados. Su práctica artís-
tica va de sistemas basados en el juego a vi-
rus informáticos, de interfaces corporeizadas 
a textos interactivos. Ha expuesto internacio-
nalmente en lugares como The Whitney Mu-
seum of American Art, The Guggenheim, Tate 
Britain, Postmasters, Steirischer Herbst, Ars 
Electronica, Artist’s Space, Telfair Museum o 
ZKM Medienmuseum. El trabajo de Flanagan 
sobre los juegos y los sistemas tecnológicos 
habita el espacio de la pantalla pero también 
su exterior, llevando sus reflexiones sobre 
las relaciones familiares al juego, la política 
y lo personal. Es profesora en Dartmouth 
College, donde dirige el laboratorio de inves-
tigación de juegos Tiltfactor. Vive entre New 
Hampshire y Nueva York.

www.maryflanagan.com
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THE BRAIN OF THE PLANET
Fernando Gutiérrez
Intervención gráfica site-specific

El artista muestra un mural que explora la relación 
entre hombre y máquina y establece interrogantes 
acerca de las problemáticas de nuestra identidad en 
relación a los experimentos biotecnológicos con-
temporáneos y las máquinas genéticamente malea-
bles. The Brain of the Planet presenta un ejército de 
criaturas biónicas disfuncionales, dentro de una es-
tética distópica y retrofuturista. El proyecto plantea 
un romántico paleofuturo, el futuro que se imaginó 
en el pasado, de serie B, lúdico, irónico y profunda-
mente emocional. El proyecto se articula en torno 
a la estética Weird Menace (amenaza extraña) de los 
clásicos de la literatura pulp de las primeras déca-
das del siglo XX, donde los pioneros de la ciencia 
ficción, herederos de Mary Shelley y del miedo a 
que las máquinas se rebelarán contra sus creadores, 
proyectaban mundos perdidos y remotos.

Obra de nueva producción para la exposición Los Monstruos de la Máquina

En el marco del proyecto: EDASN. Red Europea de Arte Digital y Ciencia
Proyecto cofinanciado por el Programa de Europa Creativa de la Unión Europea

Con el apoyo de: Fundación Daniel y Nina Carasso

FERNANDO GUTIÉRREZ  
(Oviedo, 1973)

Fernando Gutiérrez ha desarrollado la ma-
yor parte de su actividad artística desde 
presupuestos pictóricos. En la última década 
centra su producción en el dibujo, experi-
mentando distintos procedimientos y técni-
cas que acaban por incorporar a su obra el 
collage como proceso de trabajo y la inter-
vención gráfica, la animación o la animación 
interactiva como soportes habituales.Su 
obra se caracteriza por el uso de narracio-
nes fragmentadas a través de un dibujo que 
utiliza yuxtaposiciones y pequeñas transfor-
maciones accidentales para reconfigurarse, 
para redibujarse articulando todo un imagi-
nario utópico de lo extraordinario, dentro de 
una poética subjetiva de carácter emocional, 
sensitivo y ocasionalmente lúdico.

www.fernandogutierrez.es
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LIGHTSCAPE PROJECT
Chi Po-Hao
Instalación audiovisual

El proyecto Lightscape se centra en la relación entre la 
experiencia sensorial y las estructuras externas de las ciu-
dades. Las sociedades y ciudades modernas mantienen 
su orden a través de la cuantificación y la estandariza-
ción. Emily Thompson, historiadora de la tecnología en 
Princeton, afirma que en los paisajes sociales, la influen-
cia de la ciudad supera con creces la de la naturaleza. Más 
aún, estos paisajes están en un estado constante de cam-
bio. El ruido y la luz producida por el ser humano son los 
subproductos inevitables de la vida moderna. Los des-
plazamientos y comportamientos diarios en los espacios 
públicos conforman nuestras memorias de la ciudad. Las 
distintas rutas y calles son los elementos que construyen 
la memoria colectiva y evocan la variedad de vida urba-
na. Las personas instintivamente, evitan la oscuridad, y 
este uso del espacio público, en función de la presencia y 
ausencia de luz influye en el paisaje sonoro de la ciudad.

Este sistema audiovisual generativo transforma las or-
denadas luces de la ciudad en resonancias armónicas. 
La luz y el sonido se enmascaran el uno al otro, funcio-
nando como base para la interacción visual y aural que 
puede verse en los vídeos y en la instalación.

CHI PO-HAO  
(Taiwan, 1989)

Chi Po-Hao es un músico y artista sonoro tai-
wanés nacido en Taipéi. Tiene un Máster en 
música (Goldsmiths College, Universidad de 
Londres) y una licenciatura en económicas 
(Universidad Nacional de Taiwán). Su área 
de trabajo primordial es el sonido, principal-
mente (pero no solo) la electrónica en vivo, 
las instalaciones y composiciones electroa-
cústicas. Por lo general, en sus actuacio-
nes en directo utiliza objetos que él mismo 
ha diseñado o que ha recuperado de algún 
dispositivo electrónico, materiales cotidia-
nos y deshechos. Su obra actual se centra 
principalmente en la percepción del ritmo 
y las interacciones que tienen lugar en ese 
proceso de percepción. Al artista le interesa 
descubrir cómo escuchamos e interpretamos 
el sonido que nos rodea y la forma en que se 
representa.

www.chipohao.com
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Proyecto ganador de una residencia de pro-
ducción en colaboración con el National Taiwan 
Museum of Fine Arts (NTMOFA)
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FALL

ROBERT HENKE
Instalación

Robert Henke realiza una emotiva y espectacular ins-
talación audiovisual que rinde homenaje a una pe-
queña aldea alemana de nombre Fall, hoy en día su-
mergida bajo las aguas de un embalse. 

En los años 50 del siglo pasado, el pueblo llamado 
Fall, al sur de Baviera, desapareció lentamente bajo 
las aguas desbordadas del recién construido embalse 
de Sylvenstein. La instalación sitúa al visitante bajo el 
nivel del agua y le coloca boca abajo. Ruinas y edifi-
cios, iluminados por la luz parpadeante de dos láseres, 
emergen sobre su cabeza. Los láseres proyectan líneas, 
formas geométricas, objetos orgánicos en movimiento 
y en ocasiones números, sobre varias pantallas flotantes 
de tela semitransparente. El efecto recuerda los refle-
jos dispersos de luz sobre el lago, pero también for-
mas propias de un plano arquitectónico. Una mezcla 
de sonidos modificados de agua, campanas de iglesia 
congeladas en el tiempo, canciones del folclore bávaro 
transformadas en distantes nubes granuladas y señales 
técnicas forman  el contrapunto sonoro. La aldea ima-
ginaria de Fall sigue viva bajo el lago, frente a la salvaje 
naturaleza abierta a las montañas.
Producción del Estudio de Robert Henke en colaboración con L.E.V. Festival y el apoyo de 
LABoral Centro de Arte y Creación Industrial.

La instalación estaì integrada en las actividades de la Red Europea de Creación Audiovisual 
Contemporánea (ENCAC) con motivo del X Aniversario del L.E.V.

ROBERT HENKE 
(Alemania, 1969)

www.roberthenke.com

Im
ag

en
: P

ir
u 

de
 la

 P
ue

nt
e_

LE
VF

es
tiv

al

Fo
to

gr
af

ía
: V

en
an

ci
o 

J. 
M

ay
o



DIÁLOGO SOCIAL

Lorena Lozano & Juanjo Palacios
Residencia de investigación e instalación

Ante el declive de la industria pesada y la emergen-
cia de un modelo de ciudad basado en la cultura 
como capital, este proyecto recoge diferentes voces 
involucradas en el diálogo social en Europa. Esta 
instalación sonora es una forma de visualización de 
datos, una polifonía del mundo de la industria que 
muestra las dificultades de encontrar un consenso.

La exposición ofrece una visión artística del mun-
do de la industria, al mismo tiempo que establece 
procesos de transferencia de conocimientos de la 
investigación académica a la esfera pública.

Colaboración en la producción a través de una residencia de la Oficina de Proyectos

Producen:
Universidad de Oviedo, Departamento de Sociología, Programa Marie Curie "Changing 
Employment". Proyecto: Employment relations as multi-level bargaining arenas in 
transformation de Mona Aranea (2013-2016)

Supervisores académicos: Prof. Holm-Detlev Köhler y Dr. Sergio González Begega.

Desarolla: Econodos

LORENA LOZANO 
(Asturias, 1975)

Artista e investigadora. Licenciada en Biolo-
gía (Universidad de Oviedo) y Environmental 
Art (Glasgow School of Art). Realiza su tesis 
doctoral sobre el rol del arte contemporáneo 
en la mediación de la naturaleza (Universi-
dad de Oviedo y Coimbra). Su investigación 
conecta conocimientos y metodologías del 
arte y la ciencia. Es miembro fundacional 
y coordinadora de ecoLAB, laboratorio ex-
perimental en Arte, Ecología y Electrónica 
abierta (LABoral Centro de Arte 2011-12). 
Cofundadora de la plataforma econodos_eco-
logía& comunicación. Desarrolla el proyecto 
Herbarium en la Fundación Cerezales Anto-
nino y  Cinia, León. 

www.lorenalozano.net

JUANJO PALACIOS 
(Navarra / Gijón)

Fonografista, artista y compositor. Su prác-
tica está comprometida con el acto de la 
escucha y gira en torno al sonido, el espacio 
y la percepción. En los últimos años ha de-
sarrollado diversos trabajos de producción, 
investigación y educación centrados en la 
cultura aural y la exploración del fenómeno 
sonoro. Creador de Mapa Sonoru, proyecto 
de paisajismo sonoro en Asturias. Fundador 
y director de La Escucha Atenta, plataforma 
dedicada a la fonografía. Es también colabo-
rador de LABoral Centro de Arte y co-editor 
de MASE, proyecto en torno a la historia y 
presencia del Arte Sonoro en España. 

www.juanjopalacios.com
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Y AL SALIR DE LA TIERRA

David Herguedas, Izar Gayo y Laura Cueto
Performance

El artista David Herguedas y la actriz Izar Gayo, se 
unen a la coreógrafa y bailarina de danza contem-
poránea Laura Cueto, para proponer, bajo el título Y 
al salir de la tierra…, un proceso de creación abierto, 
desde el que reflexionar, confrontar ideas, cuestio-
nar y abrir fronteras, para alojar el encuentro en el 
espacio que le corresponde: lo desconocido. Tales 
caminos, recorridos por agentes de distintas disci-
plinas al introducirse en ámbitos que les son ajenos, 
van dando forma a un lenguaje común o que pue-
da adquirir una validez aunque sea frágil, tan breve 
como el tiempo que duran las imágenes y las ac-
ciones. Los artistas buscan articular un lenguaje que 
permita prestar atención a lo inesperado, propicie la 
generación de narrativas que vinculen experiencias 
distantes, y que vendrá a configurarse de interrogar 
su propio proceso creativo. 

Residencia artística en el marco de RASPA, Red Asturiana de Performance y Acción

RASPA
(Asturias)

RASPA es una iniciativa mediante la cual LA-
Boral desea hacer partícipe y protagonista a 
la comunidad de artistas y gestores de per-
formance en Asturias y, así, colaborar en el 
desarrollo y fomento de la teoría y la práctica 
de la performance.
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FUTURE PRESENT DESERT

Gretta Louw
Vídeoinstalación

Esta obra consiste en un nuevo vídeo monocanal, que 
se presenta como una instalación compuesta de ele-
mentos físicos y videoproyección. La pieza fue crea-
da in situ en Lajamanu, una comunidad del pueblo 
warlpiri situada a 900 km de Darwin, en los lími-
tes del Desierto de Tanami, en Australia Central. La 
obra mezcla de forma surrealista y distópica la reali-
dad del remoto desierto australiano, relatos tradicio-
nales sobre fantasmas e historias oníricas, vivencias 
personales de los artistas warlpiri y ciencia ficción. 
Alejándose de estereotipos conocidos y marcos cul-
turales tradicionales, la obra obliga al público a fijarse 
en los elementos críticos contenidos en la pieza, en la 
crónica social que se desprende de la experiencia vital 
contemporánea del pueblo warlpiri. Una perspectiva 
contemporánea que se nos presenta vibrante, vivien-
te, y con capacidad propia para sintetizar el presente 
desde la tradición, el pasado y el futuro. Se investigan 
las formas en las que la cultura y tecnología se entre-
lazan y cómo comunidades marginadas se apropian 
de la tecnología y la utilizan para sus propios fines.

Obra de nueva producción para la exposición Los Monstruos de la Máquina

Agradecimientos: comunidad Lajamanu y ancianos Lajamanu, a los propietarios originales 
de las tierras y a Warnayaka Art and Cultural Aboriginal Corporation

En el marco del proyecto: EDASN. Red Europea de Arte Digital y Ciencia

Proyecto cofinanciado por el Programa de Europa Creativa de la Unión Europea

Con el apoyo de: Gobierno del Principado de Asturias / Fundación Daniel y Nina Carasso

GRETA LOUW  
(Sudáfrica, 1981 / Australia)

Tras licenciarse en 2001 en la University of 
Western Australia y con honores en Psico-
logía en 2002, Gretta Louw vivió en Japón y 
Nueva Zelanda antes de asentarse, en 2007, 
en Alemania. En la última década se ha bene-
ficiado de una serie de becas de organismos 
alemanes y australianos y obtenido diversas 
distinciones, como el Heinrich-Vetter-Preis o 
el Bahnwärter Stipendium. Ha participado 
además en residencias en Australia, Israel y 
EE.UU. Louw expone su trabajo con regulari-
dad, habiéndolo hecho, entre otros lugares, 
en Nueva York, Berlín, Yakarta y Tel Aviv, en 
instituciones públicas de la importancia del 
Kunstmuseum Solothurn, Stadtgalerie Man-
nheim o Kunstverein Ludwigshafen. Además 
de su práctica artística individual, lleva tiem-
po trabajando con el Warnayaka Aboriginal 
Art Centre de Australia central. 

www.grettalouw.com
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PANACOUSTIC VORTEX

Esther Mañas y Arash Moori
Instalación

Antenas en forma de espiral, capturan las frecuen-
cias electromagnéticas del espacio, para transmitirlas 
a proyectores láser que dibujan con luz ondas eléc-
tricas mediante las vibraciones de sus motores. Este 
acoplamiento de la energía magnética de un sistema 
a otro, que hace visible y audible lo que antes era 
imperceptible, es la base de Panacoustic Vortex. Las 
instalaciones de cobre que encierra nuestro entorno, 
escondidas en paredes, techos y suelos, permiten la 
conductividad de la electricidad y a su vez, la con-
versión de las relaciones humanas y su actividad, en 
señales electrónicas. Esto hace del preciado metal 
un importante valor de poder, progreso tecnológico 
y control en la sociedad contemporánea.

Las antenas y láseres actúan como un sistema pa-
nóptico de amplificación de las emisiones electro-
magnéticas y del ruido presente en las redes de cobre. 
Junto a este sistema, Mañas y Moori han realizado 
una serie de fotografías analógicas en las que aplican 
descargas eléctricas de alto voltaje sobre fragmentos 
de este metal, que dejan la impronta de la energía 
en el papel a modo de trazos fractales. El elemento 
central de la investigación de Mañas y Moori es el 
cobre, uno de los primeros metales utilizados por el 
ser humano, así como su relación con las minas pre-
históricas asturianas. Este material resulta esencial 
en la transmisión y recepción de datos en las redes 
de telecomunicaciones que se integran en nuestros 
espacios.

Obra de nueva producción ganadora de la IV Beca de Producción DKV Seguros – Álvarez 
Margaride, convocada conjuntamente por DKV Seguros y LABoral

ESTHER MAÑAS Y ARASH MOORI 
(Madrid, 1974 / Birmingham, 1977)

Esther Mañas y Arash Moori colaboran artís-
ticamente desde el año 2005 con trabajos so-
noros espaciales que investigan la acústica, 
la historia y las características simbólicas del 
lugar, resultado de la interacción de las prác-
ticas individuales de ambos artistas. 

www.esthermanas.com
www.arashmoori.com
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AÑOS LUZ

Luz, Micro y Punto
Teatro de sombras

Años Luz narra la historia de Segunda, una mujer 
mayor que se ha propuesto desertar de su propia 
biografía. La búsqueda de las razones que conducen 
a este olvido voluntario vertebra la progresión de un 
relato visual que contará con música en directo crea-
da expresamente para esta obra y donde se conjugan 
títeres y sombras para encarnar el presente y el pasa-
do de la protagonista.

Obra de nueva producción realizada a través de una residencia 
en la Oficina de Proyectos

LUZ, MICRO Y PUNTO 
(Asturias)

Luz, Micro y Punto es una compañía asturia-
na de teatro de sombras. Sus componentes 
son Chantal Franco, Verónica Rodríguez y Pa-
tricia Toral son creadoras e intérpretes que 
centran su trabajo en la experimentación y 
creación de historias visuales y sonoras en-
marcadas en este tipo de teatro.

Utilizan tecnología analógica y distintos for-
matos para la puesta en escena, que van 
desde el teatro de sombras más clásico al 
más experimental, siempre construyendo las 
imágenes en directo durante el transcurso de 
la representación. El alma de estas imágenes 
es la música, creada e interpretada específi-
camente para cada pieza.

www.luzmicroypunto.com
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TOUR MALLETS

Pedro Menchaca, Aníbal Menchaca, y Diego López
Concierto ciclo-tímbrico para 3 intérpretes, bicicletas y cosas

Tour Mallets surge de la idea de tres músicos de Gijón 
(Pedro Menchaca, Diego López, Aníbal Menchaca) 
de crear una pieza audiovisual en torno al mundo de 
la bicicleta, utilizando como principales instrumen-
tos piezas de la misma, además de otros más con-
vencionales. Combinado con visuales relacionados 
con el mundo de las dos ruedas y su evolución a tra-
vés de los tiempos, acompañan al espectador en un 
viaje de carácter experimental pero también lúdico y 
desenfadado. Tour Mallets es un concierto en varios 
movimientos cíclicos interpretado por una agrupa-
ción de cámara de aire. Algunos de los instrumentos 
han sido fabricados especialmente para la ocasión 
utilizando piezas de bicicleta, como el “timbráfono” 
o la “biela de gamba”.

Obra de nueva producción realizada a través 
de una residencia de la Oficina de Proyectos

PEDRO MENCHACA 
(Asturias, 1977) 

Tiene como principal objetivo en la vida lle-
nar el planeta de música rara, ya sea a tra-
vés del programa “Vericuetos” (Radio Kras) 
y el festival del mismo nombre, o haciendo 
ruido en grupos como Colmena, Improviso 
o Antón/Menchaca, además de puntuales 
ambientaciones sonoras para exposiciones, 
performances y lo que se ponga por delante.

ANIBAL MENCHACA 
(Asturia, 1981) 

Músico y diletante, nunca aprendió según qué 
cosas. En cambio realizó bandas sonoras para 
cortometrajes (Humo, 2011 y Pera, 2013, que 
también dirigió). Y aunque a dios puso por 
testigo de que nunca volvería a pasar hambre, 
se dedica principalmente a la música (ha gra-
bado una docena de discos con varias bandas 
asturianas) y al sonido de cine. Tiene además 
publicado un poemario, Circunscipción de la 
Garrapata (Suburbia, 2015). 

DIEGO LÓPEZ
(Asturia, 1981) 

Diego es un joven de Avilés que durante su 
labor como dependiente en una tienda de 
deportes descubre el efecto causado por las 
vibraciones de los timbres de bicicleta en el 
comportamiento de los clientes y otros ma-
míferos. 
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ARQUEOLOGÍAS DEL FUTURO

Fran Meana
Instalación multimedia

Arqueologías del futuro toma como punto de parti-
da la obra del arquitecto asturiano Joaquín Vaque-
ro Palacios, creador de las centrales hidroeléctricas 
de Salime (1954), Selviella (1958-1962) y Proaza 
(1964-1965) propiedad de EDP. Las centrales están 
cubiertas de figuras que representan diferentes for-
mas de energía, su origen y transformación. La tec-
nología industrial aparece como un poderoso agen-
te de cambio, capaz de dominar la naturaleza. Este 
proyecto analiza el papel mediador que la tecnología 
industrial tuvo y tiene entre naturaleza y sociedad.

La instalación es un archivo expandido, una cápsu-
la temporal, que nos traslada a un momento inde-
terminado en el tiempo. Un futuro hipotético don-
de el encuentro con fragmentos de estos relieves 
evidencia la desaparición de un impulso innovador, 
capaz de proponer alternativas a un modelo de ges-
tión energética obsoleto. Retazos de historia y de 
futuro nos invitan a analizar y repensar los vínculos 
entre trabajo, tecnología, naturaleza y sociedad.

Obra de nueva producción ganadora del VIII Premio LABjoven_Los Bragales, 
convocado conjuntamente por la Colección Los Bragales y LABoral. 

Con la colaboración de EDP

El proyecto de robot texto ha sido producido bajo el marco 
del programa de residencias internacionales de Tabakalera

Agradecimientos:
Visionique studio, fabLAB Asturias, Pinturas Ángel, Lucía Cortina, Raúl Fernández, Rose 
Cook, Familia Meana Hermida

FRAN MEANA 

Fran Meana es licenciado en Bellas Artes por 
la Universidad de Vigo (2006), donde realiza 
cursos de doctorado y obtiene el Diploma de 
Estudios Avanzados (2009). Posteriormente 
consigue el título de Máster (MFA) en Piet 
Zwart Institute, Rotterdam (2012). Ha par-
ticipado en numerosas exposiciones a nivel 
internacional, entre las más recientes caben 
destacar: Labour, Motion and Machinery, 
TENT, Rotterdam (2015), Machines for Har-
drock, Avalanche, Londres (2015), Percussi-
ve Hunter, Akbank Sanat, Estambul, (2015), 
Feel the Discourse, Guest Projects, Londres 
(2015), y Aprender a Caer, La Casa Encendi-
da, Madrid (2014). 

www.franmeana.com
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THERO

Rotor Studio. (Román Torre y Ángeles Angulo)
Escultura interactiva

Román Torre y Ángeles Angulo crean THERO, se 
presenta como una escultura pesada de materiales 
nobles en cuyo interior hay un dispositivo que con-
trola el grado de privacidad del usuario en internet 
mediante la manipulación directa de la propia es-
cultura. THERO es capaz de encriptar, discrimi-
nar y evitar distracciones o cortar finalmente todo 
contacto digital con el exterior. La pieza consta de 
tres partes claramente diferenciadas. Por un lado, el 
hardware que encripta todo el tráfico de datos que 
salga hacía el exterior de THERO. Por otro lado, la 
armadura o carcasa que recoge este dispositivo y que 
será activada mediante el giro físico del objeto con 
nuestra mano. Y finalmente la aplicación, que será 
instalada en cada dispositivo para ayudar a THERO 
en la configuración.

Obra de nueva producción ganadora de Next Things 2016 – Visible, 
convocada por LABoral y Telefónica I+D

ROMÁN TORRE 
(Asturias, 1978 / Barcelona)

Su trabajo no se basa en ningún formato en 
particular, sus intereses son variados y trata de 
tomar el camino que necesita en cada pieza de 
una manera más o menos intuitiva. Usualmen-
te usa esas herramientas digitales de manera 
intensiva y éstas claramente influyen en todas 
las fases de creación de sus propuestas. 

Después de algunos años recorriendo algu-
nos de los rincones y las posibilidades crea-
tivas del uso de la tecnología aplicada a la 
experiencia visual, últimamente le interesan 
especialmente las narrativas visuales y es-
peculativas inspiradas en la ciencia ficción. 
“Me gusta recrear este tipo de situaciones de 
forma consciente o inconsciente a través de 
instalaciones, dispositivos y otras series de 
formatos artísticos que me permiten com-
binar la investigación técnica y visual, el in-
terés en temas contemporáneos que rodean 
al ser humano en su entorno tecnológico y 
social, científico”.

ÁNGELES ANGULO 
(Murcia, 1972 / Barcelona)

Con una formación en danza clásica y con-
temporánea y con más de 20 años trabajando 
activamente en escenarios de todo el mun-
do con su propia compañía "Erre que Erre 
Danza”, siempre se ha sentido atraída por la 
hibridación de las artes. Ya en 2001 tendría 
sus primeras experiencias en el mundo del 
audiovisual, realizando vídeo-danza rodada 
en 16mm, obras que continuan girando por 
todo el mundo obteniendo numerosos pre-
mios y reconocimiento y resultando ser una 
de las compañías pioneras y de referencia en 
el mundo de la danza. En 2009 comienza una 
colaboración con Román Torre con el proyec-
to Avatar *, un solo de danza con intensivo 
uso de tecnología. Tras esta experiencia sus 
intereses de nuevo se expanden hacia las he-
rramientas digitales más allá del arte escéni-
co, como es el caso de Thero. Actualmente, 
desarrolla su trabajo en Espai Erre (Barce-
lona), centro de investigación y desarrollo 
de propuestas artísticas relacionadas con la 
escena y la fabricación digital. Impulsa y de-
sarrolla varios proyectos como la plataforma 
Muvers en la que también participa Román 
Torre, proyecto de vídeos interactivos en for-
mato 360 y el Festival Fenòmens, una venta-
na de exhibición de nuevos formatos híbridos 
cuyo eje principal es la idea del cuerpo y su 
cruce con otras disciplinas. Hasta el momen-
to han participado Fundació Tàpies, Fábrica 
Moritz, Institut Français, Cinemes Girona, 
Sala Hiroshima y La Caldera. 

romantorre.net
rotor-studio.net

ROTOR STUDIO

Ángeles Angulo y Román Torre forman Rotor 
Studio. La unión de su experiencia en campos 
tan amplios como las artes escénicas o el arte 
creado con un fuerte componente tecnológico, 
da lugar a diferentes propuestas artísticas que 
intentan reflexionar sobre diferentes aspectos 
contemporáneos de nuestra tecnología / cien-
cia / sociedad. Prácticamente, su trabajo se 
basa en la creación de dispositivos físicos a me-
dio camino entre la artesanía digital, el diseño 
industrial y la experiencia audiovisual.
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ESTUDIO DEL GESTO

Fernando Vallesa
Instalación

Fernando Vallesa quiere exponer al espectador a la 
experiencia de visualizar una serie de retratos, con 
casi idénticas características externas; idéntica luz, 
dimensiones similares, técnica idéntica –blanco y 
negro-. Tan solo unos pequeños cambios en el gesto 
de la modelo hacen ver que no son la misma foto 
que difiere una de otra en sutiles variaciones. Para 
su investigación, el artista se servirá de dos soportes 
diferentes; la tecnología química para unas y tecno-
logía digital para otras.

Obra de nueva producción realizada a través 
de una residencia de la Oficina de proyectos

FERNANDO VALLESA
(Madrid, 1974 / Asturias)

Artista multidisciplinar, inicio su incursión en 
las artes en el campo de la escena dentro del 
teatro alternativo de la escena madrileña a 
finales del sXX.

Fotógrafo e iluminador, con amplia experien-
cia en la mediación cultural.

Algunas intervenciones recientes son: dua-
lidades, miradas en polaroid, life project de 
Jordi Vallamora o salvia mater de rabos de 
lagartija.
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MIX-EN-SCENE

Amaranta Velarde y Alba G. Corral
Danza work in progress

Mix-en-scene plantea una experiencia acústica, vi-
sual y coreográfica en la que el bailarín, que es a 
la vez performer y DJ, pincha en directo al mismo 
tiempo que baila y acciona partituras coreográficas 
acompañadas de piezas visuales generadas en tiem-
po real. Iniciado originalmente por la coreógrafa y 
bailarina Amaranta Velarde en solitario, al proyec-
to se ha sumado la artista y tecnóloga creativa Alba 
Corral con el objetivo de presentar una experiencia 
en la que toma relevancia el plano audiovisual. De 
este modo, se construye una sesión acústica y visual 
que reproduce, versiona y mezcla fragmentos sam-
pleados de determinados hitos históricos e icónicos 
de la danza, la música y los visuales. La propuesta 
realiza un viaje que experimenta con la cronología 
y la superposición de estilos y principios artísticos, 
utilizando estrategias de la postproducción y el espí-
ritu DJ de apropiación, manipulación y versionado 
de materiales.

Colaboración en la producción a través de una residencia de la Oficina de Proyectos

AMARANTA VELARDE
(Asturias / Barcelona)

Amaranta Velarde comienza sus estudios de 
danza en Oviedo, continúa en Madrid y se 
gradua en CODARTS, Universidad de Danza 
de Rótterdam (2004) Después de su activi-
dad profesional en Holanda se muda en el 
2011 a Barcelona donde  inicia sus propios 
proyectos coreográficos (Lo Natural, Hacia 
una estética de la buena voluntad y Mix-en-
scene). Paralelamente trabaja para creado-
res escénicos como Cris Blanco, el Conde de 
Torrefiel y Ola Maciejewska.

www.amarantavelarde.wordpress.com

ALBA G. CORRAL 
(Madrid, 1977 / Barcelona) 

Artista y tecnóloga creativa. Con formación 
en ingeniería informática, Corral ha estado 
creando arte utilizando el software durante 
la última década. Su práctica se extiende a 
través del vivo, vídeo, los medios digitales y 
la instalación. A través de diferentes prácti-
cas artísticas explora narrativas abstractas y 
expresa la sensibilidad y el gusto por el color. 
Mediante la combinación de sistemas gene-
rativos con técnicas de dibujo improvisados, 
el lenguaje digital se convierte en orgánico y 
crea paisajes digitales fascinantes.

www.blog.albagcorral.com
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ADAM BASANTA Y GIL DELINDRO
JACOBO BUGARÍN

MARÍA CASTELLANOS Y ALBERTO VALVERDE
MÓNICA COFIÑO

COLECTIVO OFFMOTHERS
HIPNÓTICA CIRCO TEATRO

LUZ, MICRO Y PUNTO
MAOTIK

MERAKI CIA.
N.U. COLLECTIF

LORENZO SANDOVAL
DENICA VESELINOVA
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DEL ARTE MÁS QUE DEL FRÍO

Jacobo Bugarín
Instalación

Del arte más que del frío reflexiona sobre el cambio de 
modelo al que las instituciones se ven sometidas. El 
avance tecnológico ha proporcionado una expansión 
rápida y una fragmentación del conocimiento, pero 
sobre todo un cambio en los modos de acceso. La 
democratización de la información facilitará el paso 
del conocimiento general consensuado al particular 
subjetivado. El eje principal sobre el que se asienta el 
proyecto es la supresión de la distancia (y por tanto 
de contemplación): la que mantenemos con la obra, 
la que existe entre el artista y las instituciones pero 
también aquella que nos aleja de los afectos. El pro-
yecto propone un acercamiento entre personas que 
es tratado de manera literal a través de un juego que 
involucra, de un modo u otro, a todos los agentes 
implicados y altera los tiempos y las formas tradi-
cionales de recepción de las ‘obras’.

Del arte más que del frío es el proyecto ganador del IX Premio LABjoven_Los Bragales, 
convocado conjuntamente por LABoral Centro de Arte y Creación Industrial y la Colección 
Los Bragales

JACOBO BUGARÍN 
(Santiago de Compostela, 1983)

Desarrolla su trabajo centrado en la percep-
ción y la relación entre el espacio-objeto e 
individuo-sociedad. Entre las exposiciones en 
las que participa cabe destacar las instalacio-
nes creadas para la Sala Amadís en Madrid, 
Baleiro en Santiago de Compostela, el Museo 
de Arte Contemporáneo Gas Natural Fenosa 
de A Coruña, la Igrexa da Universidade de 
Santiago, el Auditorio de Galicia y el Pazo 
de Cultura de Pontevedra: o las exposicio-
nes colectivas en el cGac Centro Gallego de 
Arte Contemporáneo de Santiago, Interview 
room en Edimburgo, Es Baluard en Palma de 
Mallorca, el MARCO de Vigo, la Ciudad de la 
Cultura de Santiago o el Museo Kloster As-
bach de Passau en Alemania entre otras. Ha 
sido reconocido con becas o premios como 
los que concede la Diputación de A Coruña, 
la Xunta de Galicia, el INJUVE, Sant Andreu 
Contemporani o el Auditorio de Galicia.

www.jacobobugarin.es
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PERMAFROST

Adam Basanta y Gil Delindro
Instalación efímera

El proyecto tiene como eje central el concepto geo-
lógico del permafrost, una capa de la tierra cuya tem-
peratura se encuentra siempre en el punto de conge-
lación del agua, o por debajo de él. En este proyecto, 
la congelación es un modo conceptual para "retener" 
la materia en el tiempo. En esta instalación, varios 
bloques de tierra congelada cuelgan del techo de la 
sala. Los fragmentos caen continuamente sobre una 
membrana sensible conectada a un software que in-
terpreta el impacto, el tiempo, el peso y el desplaza-
miento de los pedazos de tierra que se desprenden, 
creando una pieza sonora en tiempo real. La instala-
ción confronta los tiempos de los procesos naturales 
y geológicos con la velocidad y aceleración de la tec-
nología digital. El sonido se produce en el momento 
en el que ambos se encuentran y continúa hasta que 
los bloques de materia orgánica hayan terminado de 
descongelarse. 

Obra de nueva producción realizada a través de una residencia artística de ENCAC Red 
Europea de Creación Audiovisual Contemporánea. 

Proyecto cofinanciado por el Programa Europa Creativa de la Unión Europea

ADAM BASANTA 
(Canadá, 1985)

Artista sonoro, compositor e intérprete de 
música experimental. Su obra incluye insta-
laciones sonoras, composiciones de música 
electrónica y de cámara experimental, inter-
venciones diseñadas para espacios concretos 
y actuaciones con ordenador portátil. Desa-
rrolla su trabajo creativo en diversas discipli-
nas y medios, explorando las intersecciones 
entre la dimensión conceptual y la sensorial 
de la escucha, la materialidad de los disposi-
tivos tecnológicos y las inestabilidades de la 
instrumentalidad. Sus instalaciones sonoras 
han sido presentadas a nivel internacional en 
galerías, festivales e instituciones y han sido 
reconocidas con varios galardones interna-
cionales.

http://adambasanta.com/

GIL DELINDRO 
(Portugal, 1989)

Artista multidisciplinar. Su obra, a camino 
entre cine, sonido, instalaciones, performan-
ce e investigación de campo, sirve de puente 
entre diferentes medios, aborda conceptos 
como el animismo, la memoria y los conflic-
tos postdigitales. Delindro trabaja fundamen-
talmente con elementos orgánicos crudos y 
procesos analógicos de creación propia, 
creando una obra sonora muy física, directa 
y potente que evocan una tierra imaginaria 
tan concreta como imaginaria. Su obra ha 
sido reconocida con diferentes galardones 
y ha sido mostrada en infinidad de lugares, 
desde zonas rurales en África y Europa y mu-
seos e instituciones en Toronto, São Paulo, 
Marrakech, Nueva York y especialmente en 
Europa. Su práctica artística se basa en la 
investigación de campo continua en parajes 
aislados.

www.delindro.com

a
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ENSAYO Y ERROR DEL POSTUMANO

María Castellanos y Alberto Valverde
Instalación

Ensayo y error del posthumano es un estudio escul-
tórico del posthumano a través del cual se trata de 
establecer el canon del futuro humano amplificado. 
A lo largo de la historia del arte, la escultura se ha 
constituido como una herramienta para la represen-
tación del cuerpo. Persiguiendo con ella el ideal de 
belleza; cuerpos armónicos en los que se buscaba la 
perfección a través de las proporciones. Sin embargo 
los cánones que establecían estos cuerpos perfectos 
no han permanecido inmóviles. A finales de la dé-
cada de los noventa, en plena era cyborg, comienza a 
popularizarse el concepto de posthumano para re-
ferirnos a un nuevo ser que emerge a través de una 
cultura de nuevas tecnologías, de cirugía plástica y 
modificaciones genéticas, abogando por un mundo 
natural modificado.

Este proyecto ha recibido la Beca Antón de ayuda a la Creación e Investigación
Escultórica, del Centro de Escultura de Candás Museo Antón, patrocinada por
la Fundación EDP.

Residencia de investigación y producción a través de la Oficina de Proyectos

MARÍA CASTELLANOS  
(Gijón, 1985)

Artista e investigadora. Doctora en Bellas 
Artes, premio extraordinario de doctorado 
2015 en la Universidad de Vigo, gracias a su 
tesis La piel biónica. Membranas tecnológi-
cas como interfaces corporales en la práctica 
artística. Donde investiga acerca de las pró-
tesis tecnológicas, centrando su atención en 
las hibridaciones entre cyborgs y wearables 
como paradigma de ampliación de las capa-
cidades sensoriales humanas.

www.mariacastellanos.net 

ALBERTO VALVERDE 
(Madrid, 1967 / Asturias)

Artista y tecnólogo. Con una amplia expe-
riencia en el diseño de sistemas, creación de 
entornos interactivos, espectáculos multime-
dia, diseño web y robótica, ha sido docente 
en asignaturas multimedia de la licenciatura 
de Bellas Artes de la Universidad de Vigo y en 
el Máster de Animación Audiovisual y Libro 
Ilustrado de dicha universidad.

www.a-valverde.net

EL MÚSICA INDUSTRIAL

Mónica Cofiño
Teatro musical

Una Xata Minera que viene del futuro pero con re-
traso, recorre las cuencas en su nave del tiempo (el 
tren). Ablaña convertida en escenario western de 
decandencia post industrial; Carbayín, el Broadway 
de la lucha minera bailada en la barriada con ba-
rricada cultural ochentera, y un banquete futurista 
de fabada para niños en Tuilla ante el Villano Bross 
que arrepentido, construye un presente re-converti-
do, devolviendo el desfalco con un maletín de mi-
llones de papeletas. Añoranza de tiempos que nunca 
fueron buenos, personajes mitológicos-guerrilleros, 
mineros deshauciados, hijos de la patria individual y 
de pseudoprotagonista: Villa. Pieza escénica-fílmi-
co-musical alrededor de la minería y de lo cotidiano 
de las cuencas del Nalón y el Caudal. Una apuesta 
colectiva de realismo y ficción contundente, viajan-
do en un híbrido de performance, documentación y 
participación popular.

Residencia de investigación y producción a través de la Oficina de Proyectos

MÓNICA COFIÑO   
(Asturias, 1980)

Bailarina, performer y productora de aconte-
cimientos. Diplomada en Turismo, licenciada 
en ballet clásico-español por el Conservato-
rio Profesional de Danza de Madrid, comple-
ta formación en el centro Coreográfico de 
León, en el Institut del Teatre de Barcelona, 
y enriquece inquietudes en Budapest, Vie-
na, Berlín, Bruselas, París, San José de Costa 
Rica, Amsterdam…. En la actualidad desarro-
lla el proyecto de La Xata La Rifa, laboratorio 
donde investiga otras formas de presenta-
ción, reivindica nuevos circuitos y tiempos en 
el arte, cuestiona la mirada del espectador 
y responde a otros mecanismos de financia-
ción. Organiza en pueblos de Asturias la sex-
ta edición de La Xata La Rifa Festival y lleva 
su XataTour, Cowshows y su propio cowfun-
ding por ciudades y pueblos de EEUU, Cuba, 
Costa Rica, Francia, España. Crea espectácu-
los para vacas, un escenario flotante, la pues-
ta en escena para un Piano en el agua y un 
Musical industrial. Baila en cuadras, mares, 
aeropuertos, trenes y minas. Actualmente 
vive en La Estación de Tren de Carbayín com-
binando sus prácticas performativas con la 
elaboración de talleres y diferentes eventos, 
entretejiendo el desarrollo rural y las artes 
escénicas, con tradición, pasión e innovación.

www.simiaespacio.com/profesores/?id=29
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CASA TOMADA

Colectivo OFFMOTHERS
Instalación audiovisual

El hogar no es sólo un espacio físico sino el lugar que 
alberga todo el entramado conceptual asociado a la 
crianza, la familia y la distribución de funciones por 
razón de género. Sin duda alguna es en este espacio 
donde las diferencias biológicas se van configuran-
do como desigualdades políticas y donde la mujer 
queda definida por su condición de madre, esposa y 
ama de casa. Así entendido el hogar dificulta, cuan-
do no imposibilita, la superación de lo doméstico, 
entorpece el devenir hacia cualquier otro proyecto 
que trascienda los ritmos y hábitos del mismo.

Si bien en el relato de Cortázar del mismo título, los 
moradores abandonan la casa ante fuerzas que dis-
torsionan su orden vital, en la Casa tomada de Off-
mothers se distorsiona el orden para perseverar en él 
y explorar una nueva redefinición de hogar.

Residencia de investigación y producción a través de la Oficina de Proyectos

OFFMOTHERS
(Asturias)

OFFMOTHERS, colectivo formado por Susa-
na Carro, Elena de la Puente, Natalia Pas-
tor, Roxana Popelka, Blanca Prendes, Gema 
Ramos y Eugenia Tejón. Analizan en su tra-
bajo, desde diversas perspectivas, el patrón 
ejemplar, ideas y conceptos que se derivan 
de la vivencia de la maternidad. Cuestionan 
todas aquellas referencias que a modo de 
arquetipo modelan el conjunto de la socie-
dad. Y conforman la idea de maternidad que 
muchas veces en la práctica se halla comple-
tamente alejada de la realidad.
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BUCEANDO EL CIELO

Hipnótica Circo Teatro
Obra de teatro

Minerva Álvarez (Hipnótica Circo Teatro) realizó 
durante su residencia en LABoral Centro de Arte, 
una investigación artística, donde combina la danza, 
el circo y la poesía con recursos tecnológicos como 
la luz negra, malabares con leds y/o proyecciones. 
Buceando El Cielo es una obra inspirada en el fondo 
marino y los seres de luminiscencia, que narra de 
forma simbólica el complejo entramado de las rela-
ciones entre los seres vivos.
Residencia de investigación y producción a través de la Oficina de Proyectos

MINERVA ÁLVAREZ 
(Asturias, 1981)

Es natural de El Entrego, pertenece al grupo 
de artistas contemporáneos del Nuevo Circo, 
que usa espacios no convencionales como 
teatros, calles y salas para desarrollar las ar-
tes circenses. La artista se expresa a través 
de la danza, la acrobacia aérea, los malaba-
res y la improvisación. Ha recibido numero-
sos cursos en Europa y Latino América, aun-
que se define como una autodidacta que, en 
cada actuación aprende algo nuevo.

http://minerflu.wixsite.com/circo
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UNA CIUDAD EN VELA

Luz, Micro y Punto
Teatro de sombras

El proyecto Una Ciudad en Vela surge de la idea de 
trabajar en un espacio no convencional para las ar-
tes escénicas y desarrollar un proyecto performativo 
de luces y sombras, adaptado a la estructura espacial 
del lugar y su significado social. El interior del Co-
legio Oficial de Arquitectos de Asturias es el lugar 
a partir del cual Luz, Micro y Punto profundiza en 
la idea de "Ciudad" como espacio físico que alber-
ga individuos y sociedad. Una "Ciudad" imaginada 
por Luz, Micro y Punto, se abre paso a partir de la 
oscuridad, en una vigilia de la que surgen imágenes 
y sonidos que llenan el espacio. Cuando todos duer-
men, Luz, Micro y Punto se inspira, proyecta y crea 
sus fantasías.

Residencia de investigación y producción a través de la Oficina de Proyectos

LUZ, MICRO Y PUNTO 
(Asturias)

Luz, Micro y Punto es una compañía asturia-
na de teatro de sombras. Sus componentes 
son Chantal Franco, Verónica Rodríguez y Pa-
tricia Toral son creadoras e intérpretes que 
centran su trabajo en la experimentación y 
creación de historias visuales y sonoras en-
marcadas en este tipo de teatro.

Utilizan tecnología analógica y distintos for-
matos para la puesta en escena, que van 
desde el teatro de sombras más clásico al 
más experimental, siempre construyendo las 
imágenes en directo durante el transcurso de 
la representación. El alma de estas imágenes 
es la música, creada e interpretada específi-
camente para cada pieza.

www.luzmicroypunto.com

AERYON

Maotik
Instalación

Aeryon realiza una interpretación artística de la vi-
sión de un dron de vigilancia, cuya línea argumental 
se desarrolla en función del lugar de partida. Es un 
sistema visual de navegación avanzado que analiza 
una fuente de datos múltiple para recrear la belleza 
de un paisaje visto desde el aire. Concebida como 
performance e instalación, su línea argumental va 
evolucionando gradualmente hasta generar un en-
torno multimedia que proporciona varios niveles 
de inmersión y modifica la percepción del espacio 
físico. La instalación es una «forma abierta», que 
ofrece al intérprete varias opciones combinatorias. 
El sonido envolvente traduce lo visual en una ex-
periencia sónica capaz de transportar al espectador 
al corazón mismo de este paisaje electrónico. Con 
esas fuerzas opuestas de lo virtual y lo real se invita 
al público a vivir una experiencia contemplativa en 
la que la composición visual cambia con la locali-
zación virtual del dron, con lo que esa experiencia 
nunca es la misma.

Obra de nueva producción realizada a través de una residencia artística de ENCAC Red 
Europea de Creación Audiovisual Contemporánea.

Proyecto cofinanciado por el Programa Europa Creativa de la Unión Europea
Con la colaboración de: LEV Festival

Agradecimientos: Aluminios y vidrios Joisa

MAOTIK 
(Canadá)

La obra del artista digital con base en Mon-
treal, Mathieu Le Sourd (Maotik) se centra 
en la creación de entornos multimedia in-
mersivos y visuales generativas. Siempre a 
la búsqueda de nuevos desafíos, Le Sourd 
diseña sus propias herramientas generando 
animaciones a partir de algoritmos y crean-
do mundos tridimensionales para alterar la 
percepción del espacio. Colabora con músi-
cos, artistas sonoros y científicos con el fin de 
ahondar en su investigación sobre la relación 
entre el arte, la ciencia y la tecnología.

www.maotik.com
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A FEW SECONDS AFTER DARKNESS

N.U. Collectif
Instalación inmersiva

A few seconds after darkness es una pieza inmersiva que 
crea, en tiempo real, un universo en el cual el público 
es uno de los actores principales. Esta obra intenta re-
tomar el contacto con los lazos carnales que nos unen 
al mundo dentro de los movimientos de la luz y de los 
sonidos; su universo se imagina como tantos espectros 
luminosos habitados de una esencia – o de un espíritu – 
que convoca nuestros imaginarios más allá de lo visible.

CREACION Y REALIZACION:
Dirección: Axelle Carruzzo
Asistente de dirección: Sébastien Lenthéric
Creación sonora: Bertrand Wolff
Compositor y músico: Damien Ravnich - músico | Postcoïtum
En escena: Diane Peltier (coreógrafo), Gaëtan Rusquet (performer, soprano), Sébastien 
Lenthéric (actor) y el duo Postcoïtum
Ingeniero multimedia: Daniel Romero
Creación de luces: Guillaume Allory
Mirada externa: Mathias Beyler

COPRODUCCIÓN:
Humain trop humain | Centro Dramático Nacional de Montpellier

RESIDENCIAS:
Mèq | Departmento Digital de hTh — Mix´Art – Colectivo de artistas autogestionado de 
Toulouse — LABoral Centro de Arte y Creación Industrial

APOYO:
Instituto Francés (Bilbao);  Drac Occitanie (Arts Plastiques & Théâtre); Ayuntamiento de 
Montpellier

Apoyo a la producción  a través de una residencia artística de ENCAC Red Europea de 
Creación Audiovisual Contemporánea. 
Proyecto cofinanciado por el Programa Europa Creativa de la Unión Europea

N.U. COLLECTIF  
(Francia, 2001)

N.U Collectif está formado por Sébastien 
Lenthéric - actor y Axelle Carruzzo, artista 
visual, que aquí actúan como directores de 
escena. Juntos, desarrollan un texto total-
mente escénico para crear posibles espacios 
de intercambio y compartir. En paralelo, se 
abordan de otro modo preguntas planteadas 
sobre espectáculos, exposiciones y actuacio-
nes. Nu collectif ha expuesto en: LAC-Sigean, 
L'Aspirateur-Lieu d'Art contemporain-Nar-
bonne, Les Bains Révélateurs-Roubaix, Le 
Générateur-Paris, en el Festival Boutogra-
phies-Montpellier (Francia). Colabora con 
Lucille Calmel, Annie Abrahams, Xavier De-
ranlot (Fanadeep); con performers como 
Isabelle Sorente, Christophe Donner, Orión 
Scohy y con escritores como Philippe Genty, 
Bérangère Vantusso, Matthieu Hocquemiller, 
directores de escena como JM Boug y com-
positores como MA Pérez Ramírez.

www.nucollectif.com

AMALGAMA

Meraki CIA.
Danza

Amalgama es una pieza que aborda la unión entre el 
flamenco, la danza contemporánea y la danza urba-
na, una propuesta que pretende romper los límites 
entre estas disciplinas. De esta forma se crea un diá-
logo entre las diferentes construcciones de cada in-
térprete para producir un lenguaje donde cada una 
conserva su esencia, pero no se reconoce con exacti-
tud la procedencia pura del movimiento.
Residencia de investigación y producción a través de la Oficina de Proyectos

MERAKI CIA 
(Asturias)

Es una compañía emergente de danza con-
temporánea y urbana, afincada en Asturias, 
España, e integrada por bailarines proceden-
tes de diferentes disciplinas, cuyo objetivo es 
la búsqueda de un lenguaje común.

Meraki, del griego μεράκι, se refiere a “el 
alma, creatividad o amor puestos en algo; la 
esencia de uno mismo puesto en el trabajo”.

Como colectivo, Lucas García, quien proviene 
del bboying, y Paula Castañón, quien viene 
del hip hop y la danza contemporánea, in-
tentan investigar el intercambio entre dichas 
disciplinas. Analizando sus similitudes y dife-
rencias a la hora de abordar el movimiento, 
su intención es la creación de un vocabulario 
propio e innovador.

www.merakicia.com 
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MOUTHSAIC

Denica Veselinova
Instalación interactiva

Mouthsaic explora la forma en que las herramientas 
digitales alteran o incluso destruyen el mensaje hu-
mano original, imposibilitando la comunicación entre 
personas de diferentes idiomas y produciéndose en “la 
nube” una interesante conversación entre humanos y 
máquinas mediante diferentes códigos. Dicha nube 
puede ser visualizada y escuchada por un instante en 
forma de gran torre de babel contemporánea. Reco-
nocimiento de voz, reconocimiento facial, traducción 
simultánea y otras herramientas de actualidad, lleva al 
visitante no solo a participar, sino a formar parte, por 
un breve instante, de la propia obra.

Proyecto seleccionado entre los artistas ganadores de la edición XXVII de Circuitos de 
Artes Plásticas de la Sala de Arte Joven de la Comunidad de Madrid, para realizar una 
residencia de producción en LABoral Centro de Arte y Creación Industrial, gracias a un 
convenio de colaboración entre el Gobierno del Principado y la Comunidad de Madrid

DENICA VESELINOVA 
(Bulgaria, 1983 / España)

Inicia sus estudios de arte con 12 años en 
Bulgaria, continuando su formación en la 
Escuela Nacional de Bellas Artes Ilia Petrov 
(Bulgaria) con la especialidad de pintura. 
Es licenciada en Bellas Artes por la Univer-
sidad Complutense de Madrid. Ha realizado 
el Máster en Arte, Creación e Investigación 
en la misma universidad. Ha participado en 
numerosas exposiciones en España, Italia, In-
glaterra, Taiwán, Bulgaria, Macedonia y Gre-
cia. Ha sido premiada en la XXVII Edición de 
Circuitos de las Artes Plásticas de la Comu-
nidad de Madrid. Su trabajo también ha sido 
expuesto en diversos festivales de videoar-
te: MADATAC, España; Miden de Kalamata, 
Grecia; DAFT de Digital Art Center, Taiwán 
y Espacio Enter, Canarias, España. En 2010 
ganó el Premio Artista más prometedor de 
videoarte MADATAC. Entre sus exposiciones 
individuales, destacan: Ensoñaciones, Alcalá 
de Henares; Trazando nudos, galería Báculo, 
Madrid; Criptogramas: una ensoñación líqui-
da, sala de exposiciones del Centro Hispano- 
Búlgaro, Madrid; Schegge di vita, Centro de 
Grabado Contemporáneo del Ayuntamiento 
de Santa Cruz de Tenerife, y Galería Alma Ma-
ter de la Universidad de Sofía San Clemente 
de Ohrid, Bulgaria.

www.denica.es

SHADOW WRITING (ALGORITMO/QUIPU)

Lorenzo Sandoval
Instalación

El proyecto comienza formal y conceptualmente des-
de dos elementos: el origen de los algoritmos y de 
los Quipus. La primera investigación toma su pun-
to de partida en la figura de Muhammad ibn Mūsā 
al-Khwārizm. Este erudito musulmán del s. IX fue 
el inventor de un gran número de descubrimientos 
matemáticos, tales como el álgebra. Desde su figura, 
el proyecto explora cómo las matemáticas fueron un 
lenguaje transnacional que cruzaron todo el Medite-
rráneo y conectaron diferentes tradiciones de pensa-
miento. El segunda punto de partida, estudia diversas 
teorías que proponen los quipus de los Incas como 
un sistema de computación y escritura. Los quipus 
eran un sistema de registro usado por los Incas. El 
dispositivo estaba hecho de una serie de cuerdas en 
las que se anotaba con un sistema de nudos. El pro-
yecto toma estos dos elementos como dos líneas que 
se entrelazan en la narración para poner en cuestión 
los orígenes de la computación. El desarrollo formal 
del proyecto utiliza, combinándolas, las herramientas 
estéticas de ambos sistemas de pensamiento.

Obra de nueva producción ganadora de la III Beca de Producción DKV Seguros – Álvarez 
Margaride convocada conjuntamente por LABoral y DKV Seguros

LORENZO SANDOVAL 
(Madrid, 1980 / Berlín)

Se ha especializado en estudios Audiovi-
suales en Bellas Artes en la Universidad 
Politécnica de Valencia, donde se encuentra 
finalizando su tesina de Máster. Después de 
sus estudios, Sandoval ha recibido becas de 
residencia en Berlín, Oporto y Nairobi. Fui 
uno de los miembros fundadores de LaTeje-
doraCCEC y BarraDiagonal en Valencia. En la 
misma ciudad, ayudó a impular y fue el pri-
mer presidente de AVVAC. En Berlín, donde 
reside desde 2009, fue uno de los miembros 
que iniciaron el Projektraum Altes Finan-
zamt, del que ha formado parte hasta 2015. 
En España ha desarrollado proyectos para La 
Casa Encendida en Madrid, Can Felipa y No-
gueras Blanchard en Barcelona, y  EACC en 
Castellón.

www.lorenzosandoval.net 
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LABoral Centro de Arte pone 
a disposición de la comunidad 
artística local un espacio de en-
sayo con el objetivo de servir a la 
escena musical de Asturias como 
una herramienta de producción 
y difusión de contenidos. El pro-
grama está enmarcado en un pro-
yecto de residencias artísticas que 
se ofrecen a las bandas por un 
periodo de seis meses para la rea-
lización de un proyecto musical. 
Además de utilizar este espacio, 
acondicionado con el equipo del 
Centro, los músicos participan de 
la programación de LABoral. De 
esta forma, se involucran en ex-
posiciones, talleres o sesiones en 
abierto. 

ARKANINE (El Entrego)

Entre la densidad y la humedad de la Cuenca 
Minera de Asturias allá por 2013 nace Arkanine 
un dúo de no músicos formado por Hugo Mu-
ñoz y Daniel Vicente. Post-Rock, electrónica y 
ruido forman el resto de la ecuación. En 2014 

ganan una residencia de artistas en LABoral 
Centro de Arte para trabajar en su siguiente 
proyecto. También salen entre los mejores Eps 
para los redactores de la revista “Fuck y “Young". 
Su último trabajo hasta la fecha es Tri ( 2017)
https://arkanine.bandcamp.com

CICADA (Gijón)

Proyecto musical de Sara Muñiz, violista, y Jose A. 
Rilla, programador; dos compositores e intérpre-
tes con una larga trayectoria como colaboradores 
en proyectos muy notables de la escena musical 
independiente española, entre los que figuran Pa-
blo Und Destruktion, Melange, Captains, Nacho 
Vegas, Manta Ray o Viva Las Vegas. Su disco 
debut homónimo, mezclado por Óscar Mulero y 
autoeditado a través del sello Framily, plantea un 
viaje onírico en el que instrumentos electrónicos 
y acústicos sirven de vehículo para recorrer un ca-
mino lleno de nudos y cambios de rasante. Hip-
nóticos drones, sinuosos loops de viola y densas 
polirritmias invitan al tránsito entre distintos es-
tados de consciencia, en un intenso itinerario que 
nos lleva desde la introspección y la abstracción al 
éxtasis atávico del baile.
https://es-es.facebook.com/acicada

FASENUOVA (Mieres)

Roberto Lobo y Ernesto Avelino llevan 20 
años agitando y transgrediendo los límites de la 
electrónica más áspera y experimental. Sonidos 
hipnóticos y asfixiantes que nacen desde lo más LA
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profundo de la cuenca minera asturiana, donde 
la naturaleza salvaje se enfrenta al legado indus-
trial. Podríamos hablar de Throbbing Gristle, 
Suicide, Esplendor Geométrico o Cabaret Vol-
taire, pero lo cierto es que Fasenuova ha conse-
guido esculpir una identidad totalmente propia 
y magnética, un imaginario apasionante y abso-
lutamente imprescindible donde el folk ocultis-
ta y la música industrial se dan la mano en una 
amalgama extrema, que nos invita a bailar y a 
dejarnos llevar por ritmos obsesivos y descargas 
eléctricas que nos conducirán a una verdadera y 
única experiencia física y sonora.
http://fasenuova.bandcamp.com

MARESIA  (Gijón)

Maresia son Javier ( Jahzzar) y Pedro (Hare, 
Koyaziu, S.U.M Xixón), dos amigos con estilos 
diferentes pero mismas inquietudes que deciden 
unirse en una nueva propuesta musical. Como 
punto de partida se proponen la creación de un 
mapa musical de su ciudad, Xixón, recogiendo 
sus sonidos y transformándolos, buscando pun-
tos en común entre paisaje sonoro, ambient, 
IDM, techno o música concreta. Un proyecto 

para describir espacios y rincones de la ciudad, 
pero también para desarrollar las herramientas 
y procesos que permitan crear “in situ” atmósfe-
ras, ritmos y melodías a partir del paisaje sonoro 
de cualquier lugar, en cualquier momento.
http://maresiaxixon.tumblr.com

XELAR (Gijón)

Xelar nace en 2010. Ese mismo año auto-edita 
digitalmente su primer trabajo titulado Un. En 
2011 ve la luz Mayu. En ambos casos Xelar desa-
rrolla unas líneas ambient y minimalistas inspi-
radas en los paisajes asturianos. En diciembre de 
2011 presenta Trabayos en progresu, una recopila-
ción de sus últimas demos. La primera presenta-
ción en público de sus canciones fue en el Centro 
de Cultura Antiguo Instituto de Gijón (diciem-
bre 2010) dentro de los actos de presentación de 
la “Videoteca de Gijón”. En 2015 es selecciona-
do como músico residente en LABoral, además 
este mismo año se une al proyecto el guitarrista 
Iván González. La música de Xelar se mueve en 
diferentes géneros: ambient, drone, minimalismo, 
incluso, el pop o el shoegaze.
https://xelar.bandcamp.com

YUNCLAS (Gijón)

Adolfo Fernández (conocido bajo el pseudó-
nimo de Yunclas) comienza su actividad en 
campos muy alejados de la música electrónica, 
tocando la guitarra en diferentes bandas dentro 
de la escena hardcore-punk-rock asturiana.

Años después descubre la música electrónica a 
través del techno, y tras un período pinchan-
do música de otros, ya bajo el pseudónimo de 
Yunclas. Comienza a producir techno oscuro y 
atmosférico.

Con una filosofía punk, apostando por el DIY y la 
autogestión, creó un sello non profit (sin beneficio) 
de cassettes (Grabaciones Autobombo) con el que 
sacó ya tres álbumes. Es su primera aportación en 
el terreno de la experimentación aunque ya había 
trabajado antes en el procesamiento de field recor-
dings o grabaciones de campo.
https://grabacionesautobombo.bandcamp.com
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LISTADO 
DE ARTISTAS

://R.AW.CC
Aeracoop
AA Records
Van Abbema, Jelte
Arkanine
Álava, Chechu
Ampudia, Eugenio
Angulo, Ángeles
Armesto, Pablo
Asociación Cultural La Bisogno
Audry, Sofian
De Ávila, Oscar
Baecker, Ralf
Bajević, Maja
De la Banda, Pilar
Baranda, Noé
Barone, Alberto
Basanta, Adam
Basurama
Beggs, Neal
Bernardo, Pelayo
Bernier, Nicolas
Bettini, Cristian
Bilbao, Íñigo
Bleau, Myriam
Boj, Clara
Boredomresearch
Borrego, Ángel
Bugarín, Jacobo
Busto, Cristina
Calvillo, Nerea
Cano, Álvaro
Cantón, Carmen
Cañas, María
Castellanos, María
Cebrián, Iván
Centol, Maite
Cicada
Cirio, Paolo
Colectivo Artistas Independientes
Colectivo Offmothers
Cofiño, Mónica
Comelles, Edu
Córdoba, Soledad
Coronas, Carlos
San Cristóbal Orquesta
De la Cruz, Javier
Cuervo, Adrián
Cueto, Laura
Chi Po-Hao
Da-Rin, Maya

Damm, Ursula
Dejiménez, Regina
Delindro, Gil
Derteano, Rodrigo
DeSoto, Pablo
Díaz, Diego
Dolven, A K
Drouhin, Julia
Einstein 's Brain Project
Elahi, Hasan
Escoitar.org
Esparza, Gilberto
Faithfull, Simon
Fasenuova
Fell, Mark
Fernández, Juan
Fernández, Paula
Ferrández, Cristina
Ferrando Giraut, David
La Fiambrera Obrera 
Fium
Flanagan, Mary
Fluxá, Bárbara
Framis, Alicia
Foglia, Efrain
Fusaro, Andrea
G. Corral, Alba
García Ardura, Verónica
García-Dory, Fernando
García, Rodrigo
Gayo, Izar
Gil, Karlos
Gillik, Liam
González, Dionisio
De Gonzalo, Marta
Gottlieb, Baruch
Gracie, Andy
Grupo Mapa Sonoru
Guerra, Eduardo
Gutiérrez, Fernando
Henke, Robert
Herguedas, David
Hill, Gary
Hipnótica Circo Teatro
Howland, Annabel
Interactivos
Ikeda, Ryoji
Jenniches, Isabelle
Jiménez, Alicia
Jiménez de Cisneros, Roc
Kelly, Stephen

Kirschner, Roman
Koblin, Aaron
Kronick, Sam
Kudla, Allison
Kurbak, Ebru
Kusolwong, Surasi
Lara, Santiago
LCC
Liddell, Angelica
Longobardo, Javier
López, Diego
López, Juan
Lorenzo, Roberto
Louw, Gretta
Lozano, Lorena
Ludic Society
Luque, Félix
Luz, Micro y Punto
Lynnerup, Mads
MacLennan, Alastair
Malinverni, Laura
Manzano, Adolfo
Mañas, Esther
Maotik
Mar de Niebla
Maresia
Maris, Alexander
Maris, Susan
Martin, Bevis
Marcaccio, Fabian
Martín Freire, Rodrigo
Martínez Suárez, David
Martínez-Tormo, Hugo
Martínez, Juan Carlos
Maurer, Luna
Mazuelas, Alejandro
Meana, Fran
Medina, Marta
Menchaca, Aníba
Menchaca, Pedro
Menéndez, Benjamín
Menné, Henrik
Meraki Cia.
Meron, Alon
Metahaven
Mind revolution 
Minipimer.tv
Moori, Arash
Moya, Coco
Neokinok.tv
Nieto, Blanca

Noval, Héctor
N.U. Collectif
De Oliveira Nascimiento, Ricardo
O'Reilly, Rosie
Orbitando satélites
Palacios, Juanjo
Pastor, Natalia
Pei-Ying Lin
Pérez, Publio
Pope, Simon
PSJM
Pulgar, Juan José
Radigales, Enrique
Ramos, Gema
Redruello, Fernando
Ribas, María José
Rodríguez-Méndez
Rolón, Carlos (Dzine)
Romero, Daniel
Roscam Abbing, Roelof
Roussel, Andrée-Anne
Rysenbry, Nic
S. Lorences, Nerea
Sala, Avelino
Salter, Chris
Sander, Karin
Sandoval, Héctor
Sandoval, Lorenzo
Savicic, Gordan
St. Aubin, Samuel
SUE-C + AGF
Suárez, Aurora
Suárez, Cuco
Titchner, Mark
Tomás, Enrique
Torre, Román
Torres, Helena
Troika
Suzuki, Yuri
Szyhalski, Piotr
Valbuena, Pablo
Vallesa, Fernando
Valverde, Alberto
Velarde, Amaranta
Verschaere, Fabien
Veselinova, Denica
Villafuerte, Lilia
Xelar
Ya-Wen Fu
Youle, Charlie
Yunclas

109
177

51
83

289
23

145
266

24, 52
116
178
190
84

157
135
167
227
274
110
179
250
197
85
53

245
54
111
112
275

158, 246
113, 198

114
146
247

 225, 276
238

25, 86
289
115

248
249, 278
199, 277
191, 200

26
28, 30

116
250

117, 150, 208
256
253
180

118
183
274

31
55
54
58

226
59
87

60, 88, 119
120

61
289
201

23
89

202
203

62
90

251
91, 181

121, 204
114
227
269
233

94, 95
205
256
182
47
34
96

122
228
214
151

97, 229, 252
254
256
159
279

63
123
160
124

125, 206
230
178

128
35

207
130
166

36
98

208
231
99

265
100

66
259

161, 233, 257
67

101
209, 260, 280

162
164
165

37
261
281
62

290
68
68

184
47

236
185
210

38, 47
131
69

186, 187, 264
237
265
265
102
132

284
70

212
190
133
261
238
134
47

135
285
166
213
152
257

39, 46
232
96
71

46, 74
167
215
168
40

139
170

32
191
192
239

75
171

41, 46
172
218
240
286

76
178
173
42
43
44
88

77, 266
153
78

241
104, 105

141
268

225, 269, 276
269

45
287
165
290
220
184
291
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PATRONATO

La Fundación La Laboral. Centro de Arte y Creación Industrial es una entidad de carácter cultural, decla-
rada de interés general, que rige los destinos del Centro de Arte. El objeto de la Fundación se determina 
en el artículo 6.1 de sus Estatutos y es “la promoción y difusión del arte y la creación industrial a través 
de la gestión de LABoral Centro de Arte y Creación Industrial”.

Patronato de La Fundación La Laboral. Centro de Arte y Creación Industrial

Presidente: Vicente Domínguez, en representación del Gobierno del Principado de Asturias

Vicepresidente primero: Genaro Alonso Megido, en representación del Gobierno del Principado de Asturias

Vocales Patronos
Gobierno del Principado de Asturias, representado por Otilia Requejo Pagés
Ayuntamiento de Gijón, representado por Xandru Fernández
Autoridad Portuaria de Gijón, representado por Laureano Lourido
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