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Smart to the Core: Medio / Imagen  
 
Al igual que todo el modo de existencia de los 
colectivos humanos cambia en el transcurso de 
largos períodos históricos, también lo hace su modo 
de percepción. La forma en que se organiza la 
percepción humana —el medio en el que se 
produce— está condicionada no solo por la 
naturaleza sino por la historia. 

 
Walter Benjamin, “La obra 
de arte en la época de su 
reproductibilidad 
tecnológica” (1936) 

 
El mundo que habitamos está saturado de 
imágenes. Pero ¿cuándo nos preguntamos cómo 
uno u otro medio —la pintura, la fotografía, el cine, la 
televisión, la pantalla del ordenador— da forma a 
nuestra experiencia sensorial? ¿Cuándo nos 
detenemos a preguntarnos cómo los medios 
visuales influyen en la historia de la percepción 
humana y, en particular, en la historia de nuestro 
presente? Solas o combinadas, las imágenes 
proporcionan acceso a la “realidad”, pero esa 
realidad siempre está mediada. La mediación —la 
producción, reproducción y circulación de imágenes 
fijas y en movimiento— subyace a las convicciones 
sobre lo que ocurrió y a las visiones de lo que podría 
ser. 



 
Desde que Platón denunció la imitación artística 
(mimêsis) en La República (circa 375 a. C.), los 
filósofos han deliberado sobre el papel del arte en la 
sociedad reflexionando sobre los distintos medios 
artísticos, desde la música y la poesía hasta la 
escultura y la arquitectura. Con no menos fuerza, los 
artistas plásticos han producido durante siglos 
obras de arte que ponen de relieve cuestiones de 
mediación, representación e ilusión. Han dejado 
claro que la imagen, por inmaterial que parezca, 
tiene tamaño, forma y peso. Las imágenes dependen 
de plataformas, de sustratos materiales, de la 
materialidad de los medios. 
 
Esta exposición reúne una amplia gama de obras —
desde pinturas hasta arte digital interactivo— que 
plantean estas cuestiones y exploran la relación 
entre los medios. Además, este proyecto también 
aborda el impacto social de la cultura visual, las 
formas en que las imágenes pueden formar y 
transformar la identidad individual y grupal. 
 
Desarrollada por el Centro Feitler para la 
Investigación Académica del museo, la exposición 
ofrece material de fuente primaria para profesores y 
estudiantes de muchos campos y disciplinas de la 
Universidad de Chicago. Se inspiró especialmente en 
el curso de Humanidades “Estética de los medios de 
comunicación”, impartido dentro del célebre 



programa del plan de estudios general de la 
Universidad, y fue comisariado por él. En el trimestre 
de otoño, este curso se centra en la “Imagen” 
(seguido del “Texto” y el “Sonido” en invierno y 
primavera). Con una amplia variedad de autores 
(desde Platón a Baudelaire, Ovidio a Suzan-Lori 
Parks), el curso se concentra en cuestiones 
persistentes sobre la imitación, sobre la producción 
y reproducción de imágenes y sobre las 
ramificaciones sociales de nuestra cultura de la 
imagen contemporánea. Smart to the Core: Medio / 
Imagen es la segunda iteración de una nueva serie 
de exposiciones en el Museo Smart diseñada para la 
enseñanza y para compartir estas cuestiones, a 
través de obras de arte significativas, con nuestros 
públicos más amplios. 
 
Organizada por el Centro Feitler para la 
Investigación Académica, Smart to the Core: Medio 
/ Imagen está comisariada por Berit Ness, curadora 
adjunta de iniciativas académicas; Bill Brown, 
profesor de servicio distinguido en Cultura 
Estadounidense Karla Scherer; Benjamin Morgan, 
profesor asociado del departamento de Inglés; e 
Issa Lampe, directora adjunta de asuntos 
académicos y curatoriales y directora del Centro 
Feitler para la Investigación Académica, con la 
ayuda de Calvin Wang (AB’20), Daisy Coates 
(AB’22) y Ruofan Zhao (AB’24). 
 



Esta exposición ha contado con el apoyo de la Carl 
and Marilynn Thoma Foundation, el Fondo del 
Centro Feitler para la Investigación Académica y los 
SmartPartners del museo. 
 
  



Metaimágenes 
 
En el marco de una larga tradición histórica del arte, 
los artistas suelen reflexionar sobre su propia 
práctica y la práctica general de la producción de 
imágenes refiriéndose directamente a sí mismos, a 
sus medios artísticos, a la dinámica de la 
representación y a los sistemas de recepción. Las 
metaimágenes —o imágenes sobre imágenes— 
llaman la atención de forma autorreflexiva sobre las 
estructuras que sustentan la percepción. Los artistas 
de esta sección participan conscientemente en estas 
tradiciones, ya sea explorando el medio mimético de 
los espejos, reinterpretando una pintura canónica a 
través del cine y la fotografía, reafirmando al artista 
en su trabajo o destacando las limitaciones y 
posibilidades de diversos medios artísticos. En una 
contraalegoría de nuestra cultura de la vigilancia, la 
obra digital interactiva de Daniel Rozin puede 
depender de una imagen tuya, ya que te conviertes 
en espectador y en espectáculo, pero esa imagen se 
disipa “en” el medio. Entre los muchos cuadros de 
Kerry James Marshall sobre la pintura, este exquisito 
ejemplo concede a su artista femenina, que mira al 
espectador, plena autoridad para representarse a sí 
misma. Puede parecer que está pintando 
mecánicamente, como si se le pidiera que siguiera 
un guion, pero está rompiendo las reglas con 
claridad y seguridad. Todos estos artistas abordan 
los aparatos pictóricos y sociales de los que puede 



decirse que funcionan como un orden diferente de 
medios, que median nuestras formas de ver y, por 
tanto, lo que vemos. 
  



Daniel Rozin 
Israelí, activo en Estados Unidos, nacido en 1961 
 
Espejo de genes egoístas 
2015 
 
Software generativo interactivo especializado 
(color, mudo), computadora, cámara de video, 
monitor 
Colección de la Carl & Marilynn Thoma Foundation 
 
 
Introducida por el biólogo Richard Dawkins en la 
década de 1970, la teoría del “gen egoísta” propone 
una visión de la evolución darwiniana centrada en 
los genes. En lugar de animales u organismos 
individuales que sobreviven y se reproducen, la 
teoría del gen egoísta sugiere que los genes y los 
rasgos que producen son la fuerza motriz de la 
selección natural.  
 
El Espejo de genes egoístas de Daniel Rozin simula 
el comportamiento de estos llamados genes 
egoístas sobre imágenes del espectador. Utilizando 
un software especializado, la obra de Rozin muestra 
imágenes en directo a través de una cámara de 
video, sobre las que las cadenas de pixeles compiten 
por propagarse. Aunque los espejos y los genes 
parecen no tener nada que ver, comparten la 
propensión a la reproducción: los espejos en su 



capacidad de reflexión y los genes en que pueden 
reproducirse con una fidelidad casi total. La práctica 
artística más amplia de Rozin explora la capacidad 
de la percepción humana construyendo y 
programando espejos cinéticos con materiales poco 
convencionales, como madera, peluches y basura. 
  



Edward Steichen 
Estadounidense, 1879–1973 
 
Autorretrato con pincel y paleta 
De Trabajo de cámara, núm. 2 
1901; impresión en abril de 1903 
 
Huecograbado 
Cortesía del Museum of Contemporary Photography 
del Columbia College Chicago 
 
Publicado por Alfred Stieglitz 
Estadounidense, 1864–1946 
 
Trabajo de cámara, núm. 2 
1903  
 
Libro impreso con huecograbados 
Hanna Holborn Gray Special Collections Research 
Center, University of Chicago Library 
 
 
Edward Steichen fue un miembro destacado de los 
Foto-Secesionistas, un grupo de artistas que 
defendían el valor artístico de la fotografía. En sus 
inicios, la fotografía estaba más asociada a usos 
científicos o comerciales y no se consideraba por su 
belleza o estética. Este autorretrato fotográfico de 
Steichen, publicado originalmente en la influyente 
revista trimestral de los Foto-Secesionistas, Trabajo 



de cámara, se realizó durante un período en el que 
seguía dedicándose tanto a la pintura como a la 
fotografía, como demuestran la paleta y el pincel 
que sostiene. La tensión entre los dos medios se 
extiende a la propia imagen. El retrato, ejemplo de 
un género llamado pictorialismo, fue manipulado por 
Steichen durante el proceso de impresión para crear 
un aspecto más suave y pictórico. 
  



Eve Sussman 
Estadounidense, nacida en Inglaterra, 1961  
 
De espaldas 
2004 
 
Fotograma de 89 segundos en Alcázar 
Cortesía de Locks Gallery, Filadelfia 
 
 
La obra de video 89 segundos en Alcázar de Eve 
Sussman deambula continuamente por la habitación 
representada en el conocido cuadro Las meninas de 
Diego Velázquez. Impresionada por el carácter 
transitorio e instantáneo de las figuras de este 
cuadro icónico en plena postura, Sussman trató de 
recrear la escena e imaginar los momentos de 
animación antes, durante y después de su pintura. 
Este fotograma del proyecto, De espaldas, se 
relaciona compositivamente con la obra de 
Velázquez y es, por tanto, desestabilizador, ya que 
reproduce y subvierte nuestras suposiciones sobre 
el original, que, como es sabido, muestra al propio 
artista trabajando en una pintura de personas 
situadas más allá del lienzo. 
 



 
 
Diego Rodríguez de Silva y Velázquez 
Español, 1599–1660 
Las meninas, 1656 
Óleo sobre lienzo, 126 x 111 pulg. 
Copyright © Museo Nacional del Prado 
  



Lee Godie 
Estadounidense, 1908–1994 
 
Margaritas / Hojas de otoño 
hacia mediados de la década de 1970 
 
Tinta y pintura sobre lienzo, con fotografía aplicada 
y puntadas 
Donación de Dennis Adrian en honor de  
Martha Renner 
2015.119 
  



Bill Brandt 
Británico, nacido en Alemania, 1904–1983 
 
René Magritte con su cuadro "La Gran Guerra", 
Bruselas 
1966 
 
 
Max Yavno 
Estadounidense, 1911–1985 
 
Aaron Siskind en la vieja cárcel de Yuma 
1947 
 
 
Felix H. Man 
Británico, nacido en Alemania, 1893–1985 
 
Max Liebermann y autorretrato 
1930 
 
Impresiones de plata sobre gelatina 
Donaciones del patrimonio de Lester y Betty 
Guttman 
2014.167; 2014.864; 2014.544 
  



Kerry James Marshall 
Estadounidense, nacido en 1955 
 
Sin título (Pintora) 
2005 
 
Acrílico sobre PVC 
Colección del Museum of Contemporary Art 
Chicago, 
Donación de Katherine S. Schamberg por 
intercambio 
 
 
Las célebres pinturas de Kerry James Marshall se 
enfrentan a la omisión profundamente arraigada de 
los artistas y temas negros en la historia del arte 
occidental, a menudo incluyendo referencias a la 
historia del arte para interrogar y recontextualizar el 
canon. De su serie que pone en primer plano a los 
artistas negros en su trabajo, aquí una pintora se 
sienta con el pincel y la paleta en la mano ante su 
autorretrato inacabado, que está preparado en un 
sistema de pintura por números. Esta imagen en una 
imagen ofrece una meditación sobre las propias 
pinturas y su potencial democrático. Las pinceladas 
gestuales de la gran paleta de la artista, que 
recuerdan a las composiciones del expresionismo 
abstracto, contrastan con la fina representación del 
rostro de la figura, lo que demuestra la maestría de 
Marshall en el manejo del medio. 



  



El medio tiene un mensaje 
 
Las imágenes aparecen en muchos tipos de medios: 
no solo en medios artísticos como la pintura, la 
fotografía o el cine, sino también en los anuncios de 
las estaciones de autobuses, los garabatos en los 
márgenes de los libros, los tatuajes en la piel. El 
“medio” de una imagen es el material con el que 
está hecha y el contexto en el que aparece. A 
menudo ignoramos el medio y nos centramos en lo 
que la imagen representa. Pero el propio medio 
siempre transmite un significado. Aquí, un bodegón 
del siglo XVII pintado por Abraham van Beyeren 
retrata una mesa cargada de fruta, carne y plata 
fina. Pero su medio —el óleo— también dice algo: 
que su propietario es rico y que el cuadro en sí, 
como la fina vajilla que retrata, es una posesión 
valiosa. Aunque Laura Letinsky representa de forma 
similar los restos de una comida en Sin título #37, el 
medio de su obra comunica algo muy diferente. Su 
sutil combinación de recortes de revistas e 
imágenes recortadas de sus propias fotografías 
entre los objetos reales de esta mesa desfamiliariza 
el medio de la fotografía, subrayando la brecha 
entre la imagen presente y el objeto ausente que 
representa. Fotografiando réplicas de objetos que 
aparecían en los retratos de estudio de James Van 
Der Zee, Lorna Simpson explora cómo el “mismo” 
objeto cambia de significado al pasar de un medio a 
otro, pasando del fondo de una fotografía al primer 



plano de una litografía de rica textura impresa en 
lana. Gerhard Richter ha sobrepintado fotografías 
desde la década de 1980, llamando la atención sobre 
la idiosincrasia tanto de la pintura como de la 
fotografía y considerando los problemas y las 
posibilidades inherentes a ambos medios. 
  



Gerhard Richter 
Alemán, nacido en 1932 
 
7. Dez. 2014 
2014 
 
Óleo sobre fotografía en color 
Colección Brien O’Brien 
 
 
A mediados de la década de 1980, basándose en su 
práctica de traducir fotografías en pinturas, Gerhard 
Richter comenzó a embadurnar con pintura al óleo 
sus instantáneas de la vida cotidiana, que incluían 
imágenes de paisajes, amigos y familiares, fotos de 
viajes y visitas a museos. Estas fotografías 
sobrepintadas, que empezaron como experimentos 
privados, acabaron por abarcar tres décadas y 
combinar elementos cruciales de la obra de Richter. 
 
En 7. Dez. 2014, la fotografía se fragmenta y se 
complementa con brillantes capas de pintura. Sus 
vivos colores se corresponden con las sutiles 
tonalidades de la fotografía subyacente y la 
pincelada ondulante de Richter se hace eco de la 
relación entre las olas y la playa en la imagen 
inferior. Por el contrario, el brillo viscoso de la 
pintura difiere de la planitud de la fotografía y la 
resalta. Esta obra interviene en la breve 
temporalidad del momento fotográfico y la alarga, 



ampliando aún más el diálogo entre estos dos 
medios. 
  



Laura Letinsky 
Estadounidense, nacida en Canadá, 1962 
 
Sin título #37 
De la serie: Mala forma y vacío lleno 
2012 
 
Impresión archivística al pigmento sobre papel 
Hahnemule 
Encargo, Smart Museum of Art; donación de la 
artista 
2012.22 
 
  



Abraham van Beyeren 
Holandés, 1620–1690 
 
Bodegón 
hacia 1670 
 
Óleo sobre lienzo 
Krannert Art Museum, University of Illinois Urbana-
Champaign, compra del museo 
a través del Ellnora D. Krannert Fund, 1972-2-2 
 
 
Mientras que muchos pintores holandeses de 
bodegones del siglo XVII se especializaron en un 
tema concreto para competir mejor en el mercado 
del arte, Abraham van Beyeren era un generalista, 
muy versado en la representación de una gran 
variedad de objetos. En este cuadro, Van Beyeren 
demuestra su maestría al imitar las múltiples 
texturas de las superficies, acentuando el tacto 
suave de las telas variadas, el brillo de los 
recipientes de plata, las cualidades mate de la 
porcelana y la brillantez de las flores. Si se observa 
con detenimiento, una imagen del artista se refleja 
en la superficie de la jarra de plata pulida. Otras seis 
vasijas con el mismo autorretrato se encuentran en 
otros cuadros de Van Beyeren, lo que revela su 
manera de componer bodegones. Primero 
registraba los objetos perecederos y reflectantes en 
un estudio, que luego reproducía y reordenaba en 



sus otros cuadros, un proceso que llama la atención 
sobre los modos de reproducción anteriores a la 
llegada de la fotografía. 
 
  



Lorna Simpson 
Estadounidense, nacida en 1960 
 
9 accesorios 
1995 
 
Litografía, técnica mixta 
Cortesía del Museum of Contemporary Photography 
del Columbia College Chicago 
 
 
En 9 accesorios, Lorna Simpson se inspira en el 
aclamado fotógrafo James Van Der Zee, cuya obra 
está incluida en la pared cercana, y también rinde 
homenaje a este. Van Der Zee, un destacado artista 
del Renacimiento de Harlem, es célebre por sus 
retratos de neoyorquinos negros, a menudo 
realizados en su estudio ornamentado. Simpson 
trabajó con otros artistas para recrear los jarrones, 
los cuencos y la cristalería que decoraban los 
retratos de Van Der Zee. A continuación, fotografió 
estos objetos y los imprimió en fieltro —material que 
ha utilizado a menudo— junto con una leyenda que 
describe cuidadosamente la obra original de Van 
Der Zee. Mediante el acto de Simpson de replicar y 
volver a fotografiar, así como de emparejar las fotos 
con las descripciones de los retratos originales, 
estos objetos se convierten en sustitutos de las 
mismas escenas que una vez adornaron, lo que 



homenajea a una vanguardia artística que vino 
antes. 
  



El registro fotográfico 
 
Huellas dactilares, fósiles, plantillas y máscaras 
mortuorias: estos objetos se han utilizado como 
metáforas para entender cómo las fotografías 
parecen imprimir físicamente un momento en el 
tiempo y el espacio. Como dijo el teórico Roland 
Barthes, tratando de captar la magia del medio: “De 
un cuerpo real, que estaba allí, proceden radiaciones 
que en última instancia me tocan a mí, que estoy 
aquí”. Y, sin embargo, desde su aparición en la 
década de 1830, la fotografía se ha visto envuelta en 
un amplio abanico de debates: sobre qué realidad 
revela de hecho la imagen fotográfica, sobre su 
impacto en el arte, sobre su poder social. Lo que 
Edgar Allan Poe aplaudió (en 1840) como “quizá el 
triunfo más extraordinario de la ciencia moderna”, lo 
denunció el poeta y crítico de arte Charles 
Baudelaire (en 1859), afirmando que la “invasión de 
la fotografía” confirmaba la estupidez de las masas 
al satisfacer su adicción a la realidad. Y, sin 
embargo, Frederick Douglass, una de las personas 
más fotografiadas en el siglo XIX, consideraba la 
fotografía como un arte democrático que podía 
documentar los horribles hechos de la esclavitud y a 
la vez retratar, a través del retrato, la humanidad de 
los negros estadounidenses. Por supuesto, los 
propios fotógrafos han demostrado repetidamente 
la inmensa capacidad de manipulación del medio, lo 
que no disminuye necesariamente su efecto de 



realidad. Esta sección reúne una amplia gama de 
fotografías, a través del tiempo, el lugar y la técnica, 
para explorar las variaciones y las innovaciones 
tecnológicas dentro de este medio que ayudó a 
definir la modernidad alterando fundamentalmente 
la ecología mediática del mundo. 
 
  



Rafael Lozano-Hemmer 
Mexicano y canadiense, nacido en 1967 
 
Índice de pulso 
2010 
 
Software generativo interactivo especializado 
(color, mudo), computadora, microscopio digital, 
cámara industrial, monitor de plasma 
Colección de la Carl & Marilynn Thoma Foundation 
 
 
La indexación es una faceta de importancia crítica 
de la fotografía, en la que los rastros de una imagen 
representados a través de la luz en el papel 
fotosensible expresan un acontecimiento real y 
auténtico. Incluso en una época en la que las 
imágenes digitales pueden ser fácilmente 
manipuladas, las fotografías siguen siendo 
consideradas como reales y veraces. 
 
Índice de pulso, de Rafael Lozano-Hemmer, capta y 
muestra una imagen de la huella dactilar del 
espectador que participa en la obra, la cual late al 
ritmo de su pulso. El título es un juego de palabras 
que hace referencia tanto al dedo índice como a la 
indexación de una huella dactilar. Además, la obra 
vincula este rastro dejado por el espectador a un 
acto más amplio de “rastreo” —vigilancia—, un tema 
común en la obra de Lozano-Hemmer. Las imágenes 



pulsantes parecen permanecer en la pantalla sin fin, 
haciéndose más pequeñas con cada nuevo dedo 
introducido. Sin embargo, las imágenes se pierden 
una vez que son expulsadas por cientos de otras. Al 
describir esto, Lozano-Hemmer señaló: “No se trata 
de un depósito o un archivo de estas huellas, sino 
más bien de un flujo. Lo llamamos memento mori, 
porque es solo un recordatorio de que estamos aquí 
solo por un tiempo”. 
 
Se le invita a participar introduciendo su dedo en 
el escáner. 
  



Dawoud Bey 
Estadounidense, nacido en 1953 
 
Mark y Eric 
1994 
 
Seis impresiones en Polacolor ER 
Donación parcial del artista y compra parcial, Paul 
and Miriam Kirkley Fund for Acquisitions 
2006.14a–f 
 
 
Después de desarrollarse como fotógrafo callejero 
con una pequeña cámara de 35 mm, Dawoud Bey se 
centró en retratos formales de estudio para forjar 
una relación más recíproca con sus sujetos. Se dio 
cuenta de que las interacciones fugaces de la 
fotografía callejera solían “privilegiar al fotógrafo en 
detrimento del sujeto”. En cambio, el estudio ofrecía 
un espacio más neutral y contemplativo.  
 
Para esta serie de retratos a gran escala, Bey obtuvo 
acceso a una enorme cámara Polaroid de 20 x 24, 
que pesaba 265 libras, e invitó a amigos y 
compañeros artistas a sentarse para él. Aunque la 
Polaroid producía impresiones instantáneas, Bey 
descubrió que manejar la monumental cámara junto 
con un técnico podía ser lento y laborioso. Mark y 
Eric, como otros de la serie, es un retrato 
compuesto por múltiples imágenes. Esta disposición 



proporciona una mayor expansión del tema y 
explora cómo las fotografías pueden abarcar 
múltiples momentos en lugar de un único instante. 
 
  



Eadweard Muybridge 
Estadounidense, nacido en Inglaterra, 1830–1904 
 
Galope: Yegua pura sangre baya (Annie G.) 
De Locomoción animal, placa 626 
1887 
 
Colotipo en porfolio impreso 
Hanna Holborn Gray Special Collections Research 
Center, University of Chicago Library 
 
  



 
1. Hannah Höch 
Alemana, 1889–1978 
 
Máscaras: De un museo etnográfico  
(Masken: Aus einem ethnographischen Museum) 
1929–1935 
 
Impresión de plata sobre gelatina 
Donación del patrimonio de Lester y Betty Guttman 
2014.400 
 
 
2. Tina Modotti 
Estadounidense, nacida en Italia y activa en México, 
1896–1942 
 
Marioneta de Yank y policía 
1929 
 



Impresión de plata sobre gelatina 
Donación del patrimonio de Lester y Betty Guttman 
2014.606 
 
 
3. Toshiko Okanoue 
Japonesa, nacida en 1928 
 
Flotante 
1952 
 
Fotocollage 
Donación del patrimonio de Lester y Betty Guttman 
2014.635 
 
 
4. Manuel Álvarez Bravo 
Mexicano, 1902–2002 
 
Parábola óptica 
1931 
 
Impresión de plata sobre gelatina 
Donación de Joel Snyder 
1981.83 
 
 
5. Kenneth Josephson 
Estadounidense, nacido en 1932 
 



Polapan  
1970 
 
Impresión por difusión interna de tinta 
The Art Institute of Chicago, donación de Ralph y 
Nancy Segall, 2000.561 
 
 
6. Bertha Evelyn Jaques 
Estadounidense, 1863–1941 
 
Sin título [Fotograma de espécimen vegetal] 
hacia 1900 
 
Cianotipo 
Donación del patrimonio de Lester y Betty Guttman 
2014.432 
 
 
7. Gordon H. Coster 
Estadounidense, 1906–1988 
 
Fotograma (Cigarrillos, manos y cerillos) 
1936 
 
Impresión de plata sobre gelatina 
Donación del patrimonio de Lester y Betty Guttman 
2014.232 
 
 



8. Abelardo Morell 
Estadounidense, nacido en Cuba, 1948 
 
Imagen de cámara oscura de un grupo de edificios 
en una oficina, LaSalle Bank, Chicago 
2005 
 
Impresión de plata sobre gelatina, edición 2/30 
The Art Institute of Chicago, donación de Abelardo 
Morell, 2005.125 
 
 
9. Louis Faurer 
Estadounidense, 1916–2001 
 
Homenaje a Muybridge, calle Chestnut, Filadelfia, 
PA 
1940, impresión en 1991 
 
Impresión de plata sobre gelatina 
Donación del patrimonio de Lester y Betty Guttman 
2014.323 
 
 
 
10. Elio Luxardo 
Italiano, 1908–1969 
 
Marinetti 
1930 



 
Impresión de plata sobre gelatina 
Donación del patrimonio de Lester y Betty Guttman 
2014.531 
 
 
11. Lee Friedlander 
Estadounidense, nacido en 1934 
 
Ciudad de Nueva York 
1964, impresión en 1978 
 
Impresión de plata sobre gelatina 
Donación del patrimonio de Lester y Betty Guttman 
2014.335 
 
 
12. Sonia Landy Sheridan 
Estadounidense, nacida en 1925 
 
Sonia a tiempo 
Del porfolio: Fotografías de la Escuela del Instituto 
de Arte de Chicago 
1975 
 
Impresión por Versatile Quality Copier (VQC-I) 
Donación de Arnold Gilbert 
1981.61 
 
 



13. Timothy H. O’Sullivan 
Estadounidense, posiblemente nacido en Irlanda, 
1840–1882 
 
Título desconocido 
De la serie:  Expedición de 1871. 1er teniente George 
M. Wheeler. Cuerpo de Ingenieros, comandante 
1871 
 
Estereograma 
Compra, donación de la Smart Family Foundation en 
honor del 30o aniversario del Smart Museum 
2003.147.1d 
 
 
14. André Adolphe-Eugène Disdéri 
Francés, 1819–1889 
 
Sin título [Modelo no identificado, placa anulada] 
hacia 1860 
 
Impresión en albúmina de un negativo al colodión 
húmedo sin montar 
Donación del patrimonio de Lester y Betty Guttman 
2014.271 
 
15. William Henry Fox Talbot 
Británico, 1800–1877 
 



Efigie de Maida, perra favorita de Sir Walter Scott, 
al lado de la puerta del pasillo en Abbotsford 
De Imágenes de sol en Escocia, 1845 
1844 
 
Impresión en papel salado de un negativo al calotipo 
Donación del patrimonio de Lester y Betty Guttman 
2014.795 
 
16. James Van Der Zee 
Estadounidense, 1886–1983 
 
Retrato de estudio de una mujer 
1943 
 
Impresión de plata sobre gelatina 
Donación del patrimonio de Lester y Betty Guttman 
2014.819 
 
 
17. Artista desconocido 
 
Sin título [Mariposa] 
sin fecha 
 
Cianotipo 
Donación del patrimonio de Lester y Betty Guttman 
2014.871 
 
18 Samuel Bourne 



Británico, 1834–1912 
 
Pueblo bengalí 
1868 
 
Impresión en albúmina de un negativo al colodión 
húmedo 
Donación del patrimonio de Lester y Betty Guttman 
2014.159 
 
19. Ottomar Anschütz 
Alemán, 1846–1907 
 
Ocelote en embestida 
1889 
 
Impresión en albúmina 
Donación del patrimonio de Lester y Betty Guttman 
2014.95 



Daguerrotipos 
Colección de Nicholas W. Skezas, MD 
 
 
1. Atribuido a Platt D. Babbitt 
Estadounidense, 1823–1879 
 
Sin título [Cataratas del Niágara] 
década de 1850 
 
2. Artista desconocido 
Estadounidense 
 
Sin título [Daguerrotipo en miniatura en pulsera de 
pelo tejido] 
década de 1850 
 
3. Artista desconocido 
Estadounidense 
 
Sin título [Niño con perro] 
mediados de la década de 1850 
 
4. Artista desconocido 
Estadounidense 
 
Sin título [Retrato de un hombre coloreado a 
mano] 
década de 1850 
 



5. John Adams Whipple 
Estadounidense, 1822–1891 
 
Sin título [Foto de clase de la Facultad de Medicina 
de Harvard] 
1850–1851 
 
6. Artista desconocido 
Estadounidense 
 
Sin título [Retrato de una mujer coloreado a mano] 
década de 1850 
 
7. Artista desconocido 
Estadounidense 
 
Sin título [Retrato de una mujer coloreado a mano] 
década de 1850 
  
8. Artista desconocido 
Británico ? 
 
Sin título [Retrato militar] 
década de 1850 
 
9. Artista desconocido 
Estadounidense 
 
Sin título [Retrato de una mujer] 
mediados a finales de la década de 1840 



10. Artista desconocido 
Estadounidense 
 
Sin título [Retrato de una mujer] 
década de 1850 
  



La copia original 
 
En uno de los ensayos más leídos del siglo XX sobre 
la obra de arte, el teórico crítico Walter Benjamin 
sostuvo en 1936 que los medios de reproducción 
(especialmente la fotografía y el cine) alteran 
fundamentalmente el estatus de toda obra de arte. 
La reproducibilidad tecnológica destruye el “aura” 
de la obra de arte, su “existencia única en un lugar 
concreto”, el “aquí y ahora del original que subyace 
al concepto de su autenticidad”. Pero esta “ruptura 
de la tradición” también “emancipa la obra de arte”, 
poniendo su imagen a disposición de cualquiera 
que, por ejemplo, coja una revista. La destrucción 
del aura tiene un efecto democratizador.  
 
A medida que las tecnologías fotográficas y de 
impresión avanzaban rápidamente a finales del siglo 
XIX, los propios artistas se plantearon cuestiones 
sobre el estatus del original y el de la copia. Los 
objetos de esta sección complican las suposiciones 
directas sobre la originalidad y la reproducción. La 
comparación entre el cuadro de Childe Hassam de 
la Exposición Universal Colombina de Chicago y 
una “reproducción” litográfica revela diferencias 
que oscurecen la noción de la mera copia. Y el 
“museo portátil” de Marcel Duchamp consiste en 
réplicas en miniatura cuidadosamente elaboradas 
de sus principales obras, incluidos varios de sus 
“readymades” y “readymades asistidos”, 



concebidos originalmente a partir de objetos 
ordinarios fabricados en masa que ponen en 
entredicho cualquier sugerencia de autenticidad. 
Partiendo de una perspectiva posmoderna que 
demuestra la originalidad de la copia, las litografías 
de Sherrie Levine, realizadas a partir de 
reproducciones fotográficas de las pinturas 
modernistas de Franz Marc, cuestionan cómo el arte 
puede ser regenerativo, acumulando nuevos 
significados a lo largo del tiempo. 
  



DE IZQUIERDA A DERECHA 
 
 
Childe Hassam 
Estadounidense, 1859–1935 
 
En el paseo del lago, Exposición Universal 
Colombina 
1893 
 
Óleo sobre lienzo 
Legado de Harold H. Swift, 1962 
1976.146 
 
 
Un día de otoño en el North Strand 
Del porfolio: Exposición Universal Colombina: El 
libro de constructores 
Publicado por The Columbian Memorial Publication 
Society 
1894 
 
Litografía 
Compra, The Paul and Miriam Kirkley Fund for 
Acquisitions 
2015.61.22 
  



Sherrie Levine 
Estadounidense, nacida en 1947 
 
Después de Franz Marc: 1–6 
1982 
 
Seis litografías en offset 
The Art Institute of Chicago, donación del Sr. y la 
Sra. de Stanley M. Freehling, 1984.1558a–f 
 
 
Sabemos que un cuadro no es más que un espacio 
en el que una variedad de imágenes, ninguna de 
ellas original, se mezclan y chocan.    
—Sherrie Levine 
 
Pionera del arte de la apropiación y miembro 
destacado del vago grupo conocido como la 
Generación de las Imágenes, Sherrie Levine es 
conocida por sus reproducciones fotográficas de 
artistas masculinos canónicos, como Walker Evans, 
Edward Weston y, en este caso, Franz Marc, una 
figura clave del expresionismo alemán conocida por 
sus pinturas de animales. La práctica de Levine 
aprovecha al máximo el medio fotográfico y 
presenta reproducciones casi exactas de estos 
originales. Sus obras no solo abordan cuestiones de 
autenticidad y originalidad en las reproducciones 
fotográficas, sino que también instan a una nueva 
consideración crítica de los artistas y las obras que 



reproduce. Siempre consciente de la dinámica de 
género en la historia del arte occidental y en los 
medios de comunicación, Levine desafía el estatus 
dominante tanto de los artistas masculinos como de 
la pintura recontextualizando la obra de Marc. Al 
hacerlo, ofrece un lugar generador de nuevas 
asociaciones, interpretaciones y significados. 
  



Marcel Duchamp 
Estadounidense, nacido en Francia, 1887–1968 
 
Caja en una valija (Boîte-en-valise) 
1963 
 
Técnica mixta 
Donación de la Sra. de Robert B. Mayer 
1983.30.1–15 
 
 
En 1941, tras alcanzar el éxito y la notoriedad como 
pintor, artista multimedia y pionero del 
“readymade”, Marcel Duchamp presentó sus obras 
más importantes como réplicas miniaturizadas 
montadas en una maleta de mano. A lo largo de 
tres décadas, Duchamp produjo más de 300 de 
estos llamados museos portátiles, que combinan el 
formato de una exposición retrospectiva con el de 
un álbum.  
 
La mayoría de las reproducciones contenidas en 
estas maletas, que posteriormente se convirtieron 
en cajas más simplificadas, fueron reproducidas por 
artesanos mediante una técnica llamada pochoir, un 
minucioso proceso que utilizaba plantillas y colores 
aplicados deliberadamente a mano. Para recrear su 
icónica readymade Fuente, un urinario comercial 
que Duchamp invirtió y firmó, encargó a un alfarero 
que hiciera un molde miniaturizado basado en 



fotografías del original, que luego se utilizó para 
fundir múltiples. A través de este proceso de 
reproducción, Duchamp afirmó y privilegió una vez 
más el acto creativo del artista como elección. 
 
  



Mirar  
 
¿Cómo se entrelaza el simple acto de mirar con las 
estructuras sociales y cómo aumentan las imágenes 
las relaciones de poder que sostienen esas 
estructuras? A finales del siglo XX, los críticos 
comenzaron a analizar la persistencia de las 
políticas de género en la cultura visual. Escribiendo 
sobre el cine de Hollywood, por ejemplo, la teórica 
Laura Mulvey argumentó que “el placer de mirar se 
ha dividido entre activo/masculino y 
pasivo/femenino”, con la “determinante mirada 
masculina” proyectando “su fantasía sobre la figura 
femenina, que es estilizada en consecuencia”. 
También señaló las prácticas vanguardistas que 
destruyeron ese placer al desafiar esa división 
fundamental.  
 
Las obras de esta sección se enfrentan a la mirada 
de género, raza y jerarquía. Los autorretratos 
compuestos de Sophie Thun presentan a la artista 
(que es a la vez sujeto y objeto de la mirada) 
mirando fijamente al espectador mientras agarra el 
cable del disparador de su cámara y se hace el 
amor. La serie ¿Soy lo que buscas? de Endia Beal, 
que pone en primer plano figuras que también 
devuelven con fuerza la mirada del espectador, 
dramatiza el espacio constrictivo y subyugante de 
los entornos de oficina. Mientras que Kenneth 
Knowlton y Leon Harmon sitúan la innovadora 



llegada del arte digital dentro de la larga tradición 
de representación del desnudo femenino, la 
práctica de Jason Salavon de agregar y superponer 
una década de páginas centrales de Playboy 
desfamiliariza estas imágenes que se han 
convertido en sinónimo del “placer de mirar”. Y el 
pionero trabajo en video de Dara Birnbaum pone de 
relieve cómo productos culturales de masas 
aparentemente benignos refuerzan los códigos 
sociales y de género interiorizados. 
 
  



Endia Beal 
Estadounidense, nacida en 1985 
 
Sabrina y Katrina 
De la serie: ¿Soy lo que buscas? 
2015 
 
Impresión con inyección de tinta 
Cortesía del Museum of Contemporary 
Photography del Columbia College Chicago 
 
 
El mundo corporativo de Estados Unidos es 
intimidante, pero mi esperanza de tener éxito 
permite que también sea prometedor. Siento que 
tendré que luchar el doble para superar a mis 
competidores en cuanto al respeto y salario. 
Sabrina, 23 años  
 
Me uno al grupo de mujeres de minorías en el 
mundo corporativo de Estados Unidos como una 
heroína sin rostro. Creo que las empresas han 
dejado de prestar su servicio a la humanidad y me 
siento obligada a proporcionarlo. Katrina, 23 años 
 
De la serie ¿Soy lo que buscas?, este retrato de las 
hermanas Sabrina y Katrina ilumina la naturaleza 
asfixiante de un entorno de oficina de cuello blanco. 
Endia Beal introduce un pasillo corporativo 
arquetípico en el segundo plano de los hogares de 



sus modelos, lo que desfamiliariza este entorno 
reconfortante. Aunque las modelos, todas jóvenes 
negras, y su entorno varían a lo largo de la serie, 
este fondo intrusivo permanece constante y sin 
cambios. Beal entrevistó a las mujeres mientras las 
retrataba, dándoles espacio para que relataran sus 
experiencias personales en la fuerza de trabajo 
ofreciendo testimonios críticos de experiencias de 
alienación y conformidad forzada. 
 
  



Dara Birnbaum 
Estadounidense, nacida en 1946 
 
Besa a las muchachas: Hazlas llorar 
1979 
 
Video (color, sonido), 6 min 50 seg 
Cortesía de Electronic Arts Intermix (EAI), Nueva 
York 
 
 
Descripción de audio: 
 
El video se abre con un rítmico y una mujer cantar. 
Ella canta repetidamente la letra a medida que se 
escribe en la pantalla; su voz resuena. Suena el solo 
de la cantante Cheryl Lynn en la canción disco de 
1979 de Toto, "Georgy Porgy", que repite la misma 
letra: 
 
Georgy Porgy Puddin ’y Pie 
 
Besa a las chicas y hazlas llorar 
 
Cuando la pantalla se vuelve negra, la mujer del 
comienzo del video comienza a cantar nuevamente, 
su voz sigue resonando. Suena la canción disco de 
Ashford & Simpson de 1979, "Found a Cure". La 
pantalla se vuelve negra nuevamente y la mujer 
canta de nuevo mientras se escribe la letra; su voz 



se distorsiona mientras repite "El amor lo arreglará". 
El video se vuelve amarillo con dos personas 
cantando la letra tal como está escrita en un tono 
alto, están desafinados. Sus voces continúan a 
través de los créditos. 
  



Lynn Hershman Leeson 
Estadounidense, nacida en 1941 
 
Seducción 
1988, impresión en 2004 
 
Impresión de plata sobre gelatina sobre papel 
Colección de la Carl & Marilynn Thoma Foundation 
 
 
Las fotografías, esculturas, obras en video y 
performances de Lynn Hershman Leeson presentan 
rutinariamente a “cíborgs” femeninos, 
combinaciones híbridas de tecnología mediática y 
cuerpos femeninos, a menudo el suyo. En esta 
fotografía en blanco y negro, una mujer está 
acostada sugestivamente a los pies de una cama. 
Lleva un pequeño vestido negro y tacones altos y 
su cabeza es reemplazada por un televisor que 
muestra un primer plano de sus ojos, que están 
cerrados. En esta serie de fotografías titulada 
Miembros fantasma, Hershman Leeson reemplaza 
partes del cuerpo femenino con maquinaria, a 
menudo aparatos visuales como cámaras, pantallas 
y prismáticos. Este acto de hibridación no solo 
explora la naturaleza cada vez más misteriosa de 
los avances tecnológicos, sino que, lo que es más 
importante, considera cómo las imágenes de la 
feminidad son capturadas, difundidas y reflejadas 



en los nuevos medios, así como también cómo las 
mujeres las consumen. 
  



Carrie Mae Weems 
Estadounidense, nacida en 1953 
 
No el tipo de Manet 
2001 
 
Fotolitografía en offset 
Compra, posible gracias al generoso apoyo del 
Feitler Center Fondo de Adquisición de Arte 
Curricular 
2021.30 
 
  



Sophie Thun 
Alemana, nacida en 1985 
 
Selbstbedienungstankstelle, 24.06.2019, KVG 
2019 
 
Konkordia Strasse,1.-2.06.2019, PMST 
2019 
 
Martin Kremmer Strasse, 28.05.-7.06.2019, PMST 
2019 
 
Impresiones de plata sobre gelatina con 
impresiones por contacto y fotogramas sobre papel 
Baryta en marcos de la artista Compra por una 
donación de Dmitry Aksenov y Valentina Aksenov, 
adquisición seleccionada por estudiantes de la 
University of Chicago en la feria de arte 
ViennaContemporary 
2020.2, 2020.1, 2020.3 
 
 
Me interesa la fotografía como medio, y lo que este 
medio hace a las personas.  
—Sophie Thun 
 
Sophie Thun utiliza su cuerpo como aparato para 
desafiar la violencia inherente que ve en la 
producción de imágenes. Aunque Thun es la 
protagonista de cada una de sus fotografías, no las 



considera autorretratos. Más bien, se utiliza a sí 
misma como sujeto para evitar la posible 
explotación de los demás. En este caso, Thun 
asume tanto la posición dominante como la sumisa 
de los actos sexuales para hablar de forma directa, 
y con humor, de la dinámica de poder 
históricamente presente en la fotografía. Al 
sostener las fotografías durante el proceso de 
impresión —lo que bloquea intencionadamente la 
luz para que no incida en la emulsión del papel sin 
revelar y deja una imagen de sus manos— afirma su 
propio papel en el proceso de impresión y subraya 
cómo el acto de creación de imágenes se extiende 
más allá del momento de disparar el obturador. 
  



Jason Salavon 
Estadounidense, nacido en 1970 
 
Todas las páginas centrales de Playboy, la década 
de 1980 (normalizada) 
2002 
 
Impresión digital a color al cromógeno 
Cortesía del Museum of Contemporary 
Photography del Columbia College Chicago 
  



Kenneth Knowlton 
Estadounidense, nacido en 1931 
 
Leon Harmon 
Estadounidense, 1922–1982 
 
Estudios en percepción I 
1967 
 
Serigrafía con tintas blancas y negras sobre papel 
Colección de la Carl & Marilynn Thoma Foundation 
 
 
En este ejemplo de una las primeras obras de arte 
realizadas con una computadora, los ingenieros de 
Bell Labs Leon Harmon y Kenneth Knowlton 
siguieron los pasos del desnudo femenino clásico 
de la historia del arte occidental. Creada 
escaneando una fotografía de la coreógrafa 
Deborah Hay y utilizando un algoritmo para 
convertir los valores de la escala de grises en 
diferentes símbolos, la obra se centra únicamente 
en la figura desnuda y reclinada de Hay. Esta 
enorme imagen, originalmente impresa con una 
longitud de 12 pies, acentúa sus curvas, pero su 
rostro se oculta. Inicialmente colgado en la oficina 
de su colega como una broma, este desnudo de 
computadora más tarde ganó infamia cuando se 
publicó en The New York Times junto con un 
artículo sobre el arte y la tecnología. A pesar de la 



innovación tecnológica, aquí el tema del arte no se 
ha alejado mucho de sus orígenes. 
 


