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Cartografías Olvidadas de la Mente             

por Manuel Pérez Báñez 

 ( miembro de la Asociación  de Artes  Plásticas “ Línea Paralela”) 

 
 
 
 
                              “Las cicatrices son verdaderamente hermosas, son  extrañamente bonitas” 

(A. Warhol)  
          “ Comprenderás que no habría elegido precisamente la locura si hubiese           
tenido una opción” (Vincen Van Gogh, Cartas a Theo  ) 
                                                                                                                        

 
 

INTRODUCCION 

 

           Si tuviéramos que cartografiar el gran  mapa  de la condición humana ¿ Qué 

veríamos en él?  ¿ A qué cartógrafo no le temblaría el pulso para situar con precisión 

cada territorio  en el lugar del mundo que le corresponde? .  Entre tanto ruido social ,        

¿ dónde posicionarse para ver con claridad? …¿ Cómo trazar las líneas de la terrorífica 

soledad del hombre contemporáneo si  -  pese al  poder del dinero, las 

telecomunicaciones, la realidad virtual,  la tortura del gimnasio, los medicamentos,  los 

injertos, la cirugía, las modas, las religiones  redentoras,  las filosofías de manual y un 

largo  etcétera de panaceas por y para el bienestar- se sabe/se siente imperfecto e 

incompleto, dentro de un mundo demasiado prefabricado y dirigido por el que discurren  

sus/nuestras vidas?  Muchas complejas y largas preguntas.  Quizá algunas, sólo algunas 
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respuestas la tengan quienes más y traumáticos roces tienen entre su mundo interior y  

su mundo exterior. Y estos oteadores “privilegiados” , cartógrafos/sismógrafos de los 

entresijos mentales y vaivenes de nuestras conciencias no son otros que los enfermos 

mentales con “mano” de artistas  y los  arriesgados artistas no enfermos que echan un 

pulso con sus proyectos artísticos al rotundo desconcierto circundante y a las extremas 

corrosiones mentales del hombre contemporáneo. Tanto unos como otros se vuelcan  en  

utilizar el campo artístico como su particular  campo de batalla dónde entran en 

conflicto con ese mundo exterior con el que no consiguen conectar o al menos,  no 

consiguen descifrar en toda su complejidad. Los excesos de la mente no entienden de 

territorios ni de fronteras, son como  continentes a la deriva, con sus fricciones, 

terremotos,  fallas, fisuras y cicatrices. Algunos enfermos mentales ( gracias a la 

creación artística) han sabido cartografiar sentimental y  plásticamente estos  inmensos 

océanos de dolor e incomunicación  donde a duras penas consiguen mantenerse a flote.  

Y es que  la creación artística  -como muchos estudios han venido demostrando- puede 

resultar no sólo una magnífica terapia rehabilitadora para aquellas personas que sufren 

un trastorno mental o de la personalidad sino que  también, en muchos casos, producen 

obras de altísima calidad, equiparables legítimamente a la de muchos artistas 

contemporáneos. ¿Por qué no  exponerlas? 

 

De esta necesidad urgente  de comunicación surgió 

precisamente la Asociación  de Artes Plásticas “Línea 

Paralela”, a la cual pertenezco y de la que quisiera dar 

una breve reseña. Diré que comienza su actividad hace  ya 

más de una década, continuando la tarea iniciada con los 

certámenes de pintura, escultura y dibujo denominados AL-MARGEN,  realizados a 
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partir de 1993. En su origen tuvo mucho que ver  nuestro  gran amigo y pintor Rafael 

González (1946-1994), cuyos estremecedores  dibujos y pinturas del desaparecido 

Hospital  Psquiátrico de Miraflores  han sido y son un fiel testimonio de la situación 

en la que se encontraban muchos usuarios de la salud mental hace tan sólo unas 

décadas, como  una de las obras que mostramos aquí. 

En estos primeros certámenes 

se exponían obras de  algunos usuarios 

de servicios de salud mental. Esa obra 

permanecía  olvidada en  los diversos 

talleres, o perdiéndose por la humedad 

en los sótanos del antiguo hospital 

psiquiátrico.  

A pesar del dilema ético que nos suponía, nos comenzamos a preguntar el por 

qué  ignorar y  silenciar la obra plástica de unos autores olvidados,  colocados en un 

ostracismo derivado sobre todo de sus circunstancias personales y sociales. Y de ahí 

surgió poco a poco este proyecto, cuya actividad inicial  se centraba en mostrar 

dignamente y contemplar sin prejuicios  una obra que permanecía oculta o poco 

conocida, e incentivar y apoyar a sus autores.  

Con esta motivación nos reunimos en la Asociación de artes plásticas LINEA 

PARALELA pintores, profesionales de la salud mental, profesores de Bellas Artes, 

usuarios de servicios de salud mental... con la intención de llenar un vacío en el 

conocimiento y comprensión de una obra plástica excepcional  

Los Certámenes AL-MARGEN, las diversas exposiciones y muestras, son 

algunas de las actividades que se han venido organizando, no sólo para mostrar una obra 

plástica y a sus autores, sino para disminuir el desconocimiento que por parte de nuestra 
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sociedad se hace hacia determinadas manifestaciones artísticas (o más bien hacia sus 

autores, cuando se conocen sus patologías) 

Posteriormente se ha ido consolidando otra motivación para mantener estos 

espacios de expresión y de encuentro: la que aportan estos mismos  usuarios que se 

sienten por propio derecho pintores y escultores. La posibilidad de mostrar lo que hacen 

y el reconocimiento por su calidad artística o su fuerza expresiva se convierten en un 

incentivo para crear y producir, mostrándose altamente beneficioso para su mejoría e 

integración social,  lo que empuja e incentiva aún más a todos los que les 

acompañamos en este proceso. Nuestra intención no es otra que propiciar diálogos,  

abrir espacios de reflexión sobre estas manifestaciones artísticas y sus autores;  y 

colaborar en la superación de barreras: La de los autores... y la de nosotros, los 

observadores. Acercamiento que deseamos hacer humildemente, sin paternalismos y   

sin alardes. 

 

        Es por ello que, a veces,  me resulte  -como artista, como persona  y como 

miembro de  Línea Paralela-  incómodo hablar de “Arte Marginal”  , “Arte de los 

Locos”, “Art Brut”,  “Outsider Art” y otras etiquetas mas o menos afortunadas o 

románticas que  han incidido en la “diferencia” biográfica  y psíquica de sus creadores. 

En los libros y manuales  frecuentemente nos enseñan como “obras de arte” 

producciones y artefactos que no se crearon con ese fin,  como las pinturas de las 

cavernas o las máscaras y fetiches africanos. De hecho,  en muchas culturas ( que 

arrogantemente llamamos “primitivas”) no existe nada equiparable a lo que en nuestra 

cultura occidental llamamos o hemos decidido en un momento dado llamar “Arte”. Esto 

al menos debe darnos que pensar. 
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        Sobre Locura y Creatividad se han vertido ( y se 

verterán, estoy seguro) ríos de tinta . La excepcionalidad 

de unos pocos ( especialmente en lo referente a  

conocidos  e ilustres genios afectados o tocados por 

alguna “suerte” de enfermedad psíquica como Van Gogh, 

Goya y otros) reafirmaba en cierta forma la “normalidad” 

del resto, que era la gran mayoría. Aún así seguimos mostrando un  gran 

desconocimiento y temor  hacia las verdaderas “razones” de la creatividad y de la 

locura. Es por ello que sea difícil abordar este tema sin que queden aún más 

incógnitas de las que se pretendían despejar. A fin de cuentas ocurre como lo que 

comentaba el conocido artista Miquel Barceló en una entrevista, algo así como que la 

pintura ( el arte en general diríamos) era siempre como un “viaje  incierto en el que uno 

puede llegar fácilmente a las antípodas de lo pretendido”. 

 

        Una  cartografía de las antípodas  

De nuevo nos encontramos con  los viajes. Y con los viajes,  los mapas.  Y en los 

mapas, las antípodas. En mi  breve  e intenso recorrido voy a hacer  varias paradas que 

van a suponer otros tantos puntos de reflexión/inflexión y que requerirían,  dada su 

complejidad, abordarse  cada uno con mayor detenimiento .   Estas paradas serán como 

puntos cardinales en  esta particular cartografía de las antípodas. 

1. Primer punto de reflexión en el mapa: el “dilema” . Como asociación 

“Línea Paralela” nos 

cuestionábamos  la 

forma y  el “sentido” 

mediante el cual dar a 
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conocer estas obras. Por supuesto, reconocíamos que  la etiqueta 

de  “Arte Marginal”  suponía ahondar más en las diferencias que 

en las conexiones. Si  un arte fruto del sufrimiento y padecimiento 

( a veces ) extremo de una serie de anónimos pacientes que  -en la 

mayoría de los  casos-  son autodidactas y que no crearon sus 

obras como  “arte comercial” ni tampoco con la intención de ser 

expuestas en espacios públicos, recibiría del exterior la atención y aprobación  

adecuadas. Y por supuesto, nos carcomía el eterno dilema de mostrar una serie de 

“intimidades clínicas” (muchas de ellas  realizadas con finalidades  exclusivamente 

terapéuticas) como productos artísticos “finales”). También, cuando hemos sacado a la 

luz pública obras como las que se han mostrado a lo largo de estos años en los 

certámenes de la asociación ( Certámenes Al Margen de Dibujo y Pintura), nos hemos 

cuestionado en más de una ocasión el cómo mostrar y presentar adecuadamente estas 

producciones. 

Desde luego no en el sentido “trasgresor” y combativo que planteaba  Dubuffet 

con sus obras, escritos y  -sobre todo- su famosa colección de “Art-Brut”. Este 

abanderado del arte de los 

enfermos mentales y de otros 

colectivos “al margen” de la 

cultura, pese a sus buenas 

intenciones,  ignoraba o 

aparentaba ignorar un detalle     

fundamental: La mayoría de 

los  enfermos mentales no participan del “ego” del artista. No están interesados en 

transgredir ninguna tradición o convencionalismo estético sino más bien lo contrario,  
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sueñan con restablecer un orden  de la realidad que todo el mundo considera obvio y 

que él, pese a sus esfuerzos, no consigue captar. La creación artística  les puede permitir 

abrir pequeñas pero significativas “brechas” por las que atisbar el mundo exterior.  Y a 

través de ellas, todo este  mismo mundo de las antípodas asomarse y reconocerse, pues 

a fin de cuentas,  no son sino vivencias que  se hallan en perfecta conexión con los 

problemas vitales de quien las produce., sean cuerdos o enfermos. Así pues...  no se 

trata de poner todas estas manifestaciones bajo un denominador común  o una etiqueta 

que sea excluyente para el espectador, sino de comprender y definir con ilusión  la 

diversidad, intentando superar  y franquear esa limitada categoría de valores  a la que 

estamos culturalmente  ligados:  arte/ no-arte,  sano/ enfermo, etc.   

 En este sentido, tampoco  queríamos vincular necesariamente estas muestras al 

ámbito profesional de la psiquiatría y la salud mental  ( congresos, simposios, 

encuentros, etc.) sino hacer partícipes a las familias de los enfermos y al  resto de la 

sociedad, tender lazos y propiciar puntos de encuentro y reflexión con colectivos e 

instituciones artísticas, como los que actualmente se están llevando acabo con el Centro 

Andaluz de Arte Contemporáneo,  con talleres artísticos donde participan regularmente 

usuarios de salud mental , toda una experiencia pionera en Andalucía. 

Los condicionantes bajo los cuales algunos de 

los pacientes mentales  comienzan a hacer arte son en 

extremo variables. Todavía resulta un misterio el 

saber por qué muchos  enfermos (especialmente en el 

campo de la esquizofrenia) escogen prioritariamente  

el campo del arte  como acción terapéutica o como 

genuina  forma de expresión.  Igualmente habría que 

observar si los enfermos tienen intuiciones en cierta 
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fase de la enfermedad y luego sólo se dedican a copiarse. O si se aprecia la 

tensión/relajación entre su mundo psíquico y la disciplina (terapia) artística que sigue. 

O, si al contrario, el sinfín de dibujos, pinturas, objetos y otras producciones similares 

surgen con toda naturalidad mediante un trabajo aplicado y perseverante. 

Parafraseando a Van Gogh, podemos decir que a estas personas les  tocó “su 

parte”  ( o la peor parte, desde luego) de las enfermedades de nuestro tiempo.  Sin 

embargo , en las escasas ocasiones en las que estas obras  salen a la luz, casi siempre 

bajo el estigma  de la “enfermedad” de sus creadores, consiguen atrapar al espectador de 

a pié e incluso a los artistas consagrados,  como ya hicieran los pioneros de las 

vanguardias del siglo XX: cubistas, expresionistas, surrealistas, etc. Precisamente, los 

inicios del arte moderno están salpicados de  encuentros y significativas coincidencias    

( e incluso algunos sonados casos de “plagios”) de algunos  artistas con las creaciones 

de los enfermos mentales. Recientes exposiciones en Madrid y Barcelona vendrían a 

salvar esa deuda “histórica”. Porque si algo tienen en común   todas estas obras es que  

son imágenes transportadas desde un  “mundo paralelo”, cartografías olvidadas de los 

territorios más oscuros de la mente  que se constituyen en sobrecogedores testimonios 

de una disfunción de los sentidos que muestran  realidades a veces dolorosas,  a veces  

maravillosamente esperanzadoras e inocentes.  Por lo que hemos podido constatar ( y 

salvo muy contadas ocasiones) son o llegan a ser  genuinos artistas… pero que no 

buscan el reconocimiento del público o  de la crítica artística especializada, sino que se 

enfrentan a la expresión artística como una forma de abatir sus heridas y sus soledades    

( que son propiamente las nuestras), una forma de cartografiar el mapa de su psique, sus 

cumbres y sus simas, sus fisuras, sus cataclismos, sus cicatrices. Antoni Artaud , el 

excelente dramaturgo, poeta y pintor francés  -con largo historial y peregrinaje por 



 9 

centros psiquiátricos de toda Francia- hablaba de sus dibujos introspectivos como 

“raspaduras del alma”.   

2. Otro punto y aparte en el mapa:  El centro  psiquiátrico María 

Gugging, cerca de Viena,  conocido  popularmente como “Casa de los Artistas” porque  

acoge y “mantiene” a una serie 

de artistas enfermos mentales (o 

enfermos mentales con  

reconocidas dotes artísticas, 

según se prefiera una 

denominación u otra) cuyas 

obras se exhiben, comercializan 

y venden en todo el mundo, 

generando una importante fuente de divisas a la institución, a la ciudad y a los propios 

creadores.  La sociedad y el mundo de la medicina  les han colocado la etiqueta de 

enfermos mentales. Pintan, según su director,  para alejar los “fantasmas de la mente” y 

han sido reconocidos como “genios” por la crítica internacional. Estos artistas están 

reunidos y conviven en un peculiar 

y  “pintoresco” pabellón. Dicha  

Casa de los Artistas  está  incluida 

en las guías  turísticas de la ciudad. 

Sus visitantes pueden admirar  las  

fachadas y los  interiores de las 

estancias , todas recubiertas ( el 

típico horror vacui) de brillantes inscripciones, pinturas y graffitis. Esta casa es sobre 

todo famosa por las personas que allí viven y trabajan. Son artistas que podrían 
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“etiquetarse” como genuinos representantes de lo que Dubuffet llegó a  llamar Art Brut, 

término acuñado por él mismo para designar las obras libres de toda influencia . 

3. Pero , paradójicamente y a pesar de su marginalidad y aislamiento son 

pintores cuyos nombres (especialmente A. Walla y O. Tshirtner) y obras son hoy día 

conocidos por  conservadores de museos, galerístas y coleccionistas privados de todo el 

mundo. Unos pintores bien tratados por la crítica , sobre los que se han escrito libros, 

catálogos, ensayos, documentales televisivos y periodísticos, con obras reproducidas en 

multitud de carteles, postales, calendarios,  etc…..  que   residen de forma permanente 

en una institución psiquiátrica., porque estos artistas – a pesar de su reconocimiento 

artístico-  están “locos”, en los múltiples y variopintos significados que se le asigna a 

este término: en el sentido que han cruzado la fina “línea” que separa una conducta 

normal de otra excéntrica , por la difícil relación con las normas de la sociedad, por lo 

irracional de su comportamiento, etc. 

Sin embargo, y esto es lo realmente extraordinario, la producción de 

estos artistas “locos” ha superado el  mero concepto de terapia artística como 

instrumento psiquiátrico, que era el cajón de sastre donde caían olvidadas muchas de las 

anteriores producciones artísticas de enfermos como ellos. Primero  el manicomio,  

luego el hospital psiquiátrico: era el contexto clínico donde  se originaban y también 

dónde se almacenaban y en el peor de los casos,  se destruían o desaparecían. La 

calidad, la fuerza y sobre todo , la originalidad de las obras que realizan actualmente  

estos artistas no puede considerarse como consecuencia directa de su patología. Estas 

personas son o se consideran artistas, por encima de su enfermedad. Es más,  para 

muchos de estos pacientes, el Arte ha podido suponer  una verdadera redención o 

reconciliación con una realidad que creían definitivamente extraviada. Pero igualmente  

-no debemos obviar este hecho-  ha podido dar origen a  mundos obsesivos que 
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autodestruye  y sumerge aún más al paciente en su  propia enfermedad y aislamiento. 

Quedan por supuesto algunas incógnitas como: determinar hasta dónde llega su 

conciencia de estar llevando a cabo una acción artística y su posterior reconocimiento ( 

algo evidente en el artista cualificado), la forma en que dicha acción  es  tasada y 

recompensada económicamente (por ejemplo,  muchas obras de A. Walla se cotizan  

entre 20000 y 30000  € ) y  las influencias o interferencias que estas situaciones puede 

llegan a provocar en sus procesos creativos: éxito comercial, repetición intencionada   

de fórmulas visuales, “correcciones” académicas,  tendencias decorativas, etc. 

Evidentemente , estas y otras cuestiones se pueden plantear y evaluar en  los 

comportamientos artísticos modernos. 

 

No obstante – y volviendo al tema que nos ocupa- es un hecho que los tiempos 

cambian…las fronteras se desdibujan y  se vuelven a dibujar. Los viejos mapas ya no  

nos sirven porque no se ajustan a la nueva piel del mundo.  Y también sufre profundos 

cambios la propia concepción del arte.  “¿Esto es Arte?” es la estereotipada pregunta 

que la mayoría de la opinión pública se hace en cualquier muestra de arte moderno. 

Perdidas o rotas definitivamente las cadenas que  ataban la creación artística a prácticas 

obsoletas y a concepciones trasnochadas de ideales estéticos,  ¿hacia dónde mira hoy la 

creación contemporánea?  Las sucesivas muestras internacionales y  bienales 

comisariadas por prestigiosos  gurús del  Arte ( Bienales de Kassel, Venecia, Sevilla, 

etc.)  en contadas ocasiones nos muestran algunos caminos  a seguir en el mapa artístico 

mundial, en  la mayoría sólo consiguen mostrar encrucijadas o  múltiples bifurcaciones 

que lejos de  hacernos creer en  la incomprensión del arte moderno (para la mayoría de a 

pié)   nos muestra la  inmensa complejidad , riqueza y versatilidad con la que los artistas 
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se enfrentan al hecho creativo y a la realidad que les ha tocado vivir, haciendo suyas las 

enfermedades y miserias de su tiempo. 

           

3.  “ Los excesos de la mente” .  Y   es el momento de  marcar ( por ahora) un 

último punto/puente  en este accidentado  mapa de 

la mente y del arte: un  acercamiento, una mano 

tendida entre el exceso y la contingencia, entre la 

luces y la sombras 

de la modernidad  

a través de  una 

muestra artística  

celebrada hace 

algunos años en el  

Centro Andaluz de  Arte Contemporáneo  de Sevilla 

bajo el significativo título de  “Los excesos de la 

mente” .  Parafraseando a  Teresa Blanch  -comisaria 

de  dicha muestra-   esta exposición 

permitía analizar el compromiso de la 

pintura contemporánea con las sombras  

mentales  del ser humano social. Su 

intención era mostrar a importantes 

artistas europeos y americanos recientes 

que se han adentrado con sus obras en 

ciertas zonas oscuras e incomprensibles de la realidad, fabricando unos mundos 

pictóricos excesivos que tienden a transmitir situaciones de choque   y a comunicarse 
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por medio de asuntos de alta densidad que incomodan la visión y trastornan la 

conciencia. 

Esta muestra fue   muy interesante en 

el sentido que sacó a relucir una de las facetas 

más fascinantes de la creatividad plástica 

contemporánea: la fabricación de mundos 

pictóricos disonantes, radicales y obsesivos 

que parecen renegar definitivamente de la objetividad y de la “vuelta al orden”,  por la 

que tanto abogaron y abogan aún  los amantes de la tradición más fiel y concensuada 

por el buen gusto y las certidumbres. Estos artistas- por el contrario-  arremeten con 

pinturas llenas de impurezas, contaminadas de los propios desordenes  de la vida… 

aunque  no debemos perder la perspectiva:  estas obras  por muy corrosivas o 

perturbadoras que nos puedan parecer,  proceden de artistas lúcidos , activos y 

comprometidos que se interrogan continuamente sobre el sentido de sus imágenes y 

que, autodidactas o no,  son hábiles  conocedores y manipuladores de la historia y las 

técnicas  del arte, aunque la mayoría de las veces cuestionen el propio lenguaje del arte, 

las normas y los significados. Entre  estos artistas encontramos nombres reconocidos 

internacionalmente como los españoles Luis Gordillo, Zush-Evru  o  Ferrán García 

Sevilla,  norteamericanos como Ray Smith o Philihp Guston y alemanes como 

Sigmar Polke, entre otros. Hablaba  Blanch  en la introducción al   catálogo de la 

exposición de los  “métodos enfriados”  mediante los cuales estos artistas encontraban  

la distancia necesaria y el vehículo apropiado para dar salida a estas narrativas en 

desequilibrio, interrumpidas, fragmentarias y dislocadas. Evidentemente estos artistas 

“metódicos” tienen una sólida trayectoria internacional, exponen periódicamente sus 

obras en importantes galerías  y museos del mundo. Viven de su arte. Son artistas 
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perfectamente conscientes de su lugar en  el mundo, en el mapa. Sus sentimientos están 

definidos y son conscientes de su arte y del alcance y proyección de sus obras en el 

tejido social.  Física y psíquicamente se sienten definidos como individuos y capaces de 

enfrentarse con su arte a los oxidados mecanismos de nuestro mundo.  Evidentemente 

esto no pasa con el prototipo de  enfermo mental, que citando a Paul Watzlawick ,  tiene  

“  más difícil encontrar su puesto exacto en el mundo y, sobre todo,  en las relaciones 

personales. En su confusión, se sentirá tentado a buscar, de forma cada vez más 

desviada y excéntrica, aquellos significados y aquel orden de la realidad que para los 

demás son , al parecer evidentes, pero que él no acaba de descubrir. Esta conducta - en 

un genio-  tendría cierta lógica dentro del proceso creador, pero examinada en 

abstracto y fuera de contexto, responde al cuadro clínico de la esquizofrenia.” 

 

Lo que sí está claro  es por qué  -como las producciones de la Casa de los 

Artistas- muchas de las obras que nos  llegan periódicamente a los certámenes de           

“ Línea Paralela”  nos resultan tan  extraordinariamente excepcionales: pacientes  que 

sienten la llamada del arte, que pintan , dibujan , esculpen y construyen imágenes como 

respuestas a un impulso, empujados por un sentido de urgencia y necesidad personal. A 

muchos de estos potenciales artistas no les preocupa la estética, ni el virtuosismo 

técnico  (aunque puedan llegar a adquirirlo y  también   a despreciarlo , como hacen 

muchos artistas consagrados), ni mucho menos el concepto de la significación de su 

obra. Es más, muchos de ellos tienen un absoluto desprecio por sus propias creaciones, 

destruyéndolas o mutilándolas  en ocasiones .Artísticamente  puede que no tienen nada 

que decirnos ni  desde luego, nada que demostrar. Si sus dibujos y pinturas nos llegan al 

corazón es porque ( al igual que la obra de  muchos artistas universales) nos enfrentan a 

nuestras propias heridas, nuestros problemas, nuestras contradicciones, nos traen ecos 
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de nuestros sueños de infancia, de ilusiones rotas o perdidas, de las glorias y miserias de 

la humanidad insatisfecha…  en definitiva nos enfrentan a nosotros mismos, nos hacen 

cruzar aunque sea de puntillas por ese otro lado que no sabemos o no queremos ver, nos 

visten con nuestra verdadera piel,  no impoluta ni maquillada, sino llena de impurezas,  

llena de las hermosas y extrañas cicatrices de las que hablaba Andy Warhol…  nos 

colocan en nuestro lugar en el mapa que son las pieles del mundo . 

 


