
CARLOS HERRERA

PROYECTOS SELECCIONADOS



ÍNDICE 

PERFFROMANCE

02.  UNA VERDAD DESAFORTUNADA /   	       	
       LA MUERTE DEL POETA 
      2020  
      Ver

08.  MI SILENCIO MISERIA 
      2016  
      Ver

16.  AVE MISERIA 
      2016  
      Ver

26.  PAN AGUA JABÓN VOS 
      2016  
      Ver

32.  ABRO LA VENTANA 
      2016  
      Ver

37.  YACENTE 
      2016  
      Ver

41.  COBRE MISERIA MIERDA 
      2015 - 2016  
      Ver

119.   AUTORRETRATO 
         SOBRE MI MUERTE
        2009 - 2010  
        Ver

124.  AUTORRETRATO / 
        DISCIPLINA 
        2006 
         Ver

129.  SIN TÍTULO DE 
        LA SERIE ÓPERAS 
        2004
         Ver

ESCULTURA / OBJETO

49.    FERVOR 
        2022  
        Ver

54.   DESHUESADO 
       2020  
       Ver

66.  TRABAJO NOCTURNO
       2009 - 2019  
       Ver 

81.   AVE MISERIA 
       2017, 2019  
       Ver

88.   INGRÁVIDO 
       2004 - 2014
       Ver

98.   SIN TÍTULO DE LA SERIE  	     		
       AUTORRETRATO
       2010 - 2011  
       Ver

108. TEMPERATURA PERFECTA
        2006 - 2011  
        Ver 

FOTOS

132.  TONTO HUÉRFANO  
        2015 - 2016 
        Ver



La producción de Herrera dialoga con la historia del ornamento y con el 
género pictórico de la naturaleza muerta, pero desde sus títulos, suele 
apelar a la tradición del (auto)retrato. El artista juega a presentar sucesivas 
versiones de sí mismo como quien registra los cambios de su rostro o su 
carácter por el paso de la vida. El arreglo es una metáfora del trabajo de 
recomponerse, pero también un memento mori que invita a un hedonismo 
homosexual, descarnado, barroco y vital.

Herrera prepara arreglos de objetos y materias orgánicas que dispone 
meticulosamente en el espacio. Trabaja con materiales diversos entre los 
que logra establecer una familiaridad: cadenas de eslabón fino, sábanas, 
frazadas, madera, flores, plumas, pan, carnes, huesos, vajilla, agua y jabón 
entregan su último aliento en composiciones de ensamble, contenidas 
en una caja o en una bolsa. Estos conjuntos integran, en ocasiones, las 
instalaciones donde incorpora elementos adicionales que organizan el 
tránsito del público. 

Los pensamientos sobre la muerte y la locura, el transcurso del tiempo, lo 
sexual, los ritos del pasado y del presente forman parte de la estrucutura 
del trabajo del artista. Los elementos orgánicos e inorgánicos se funden 
en una pregunta que atraviesa toda su producción: ¿existe la posibilidad de 
desaparecer? 

El cuerpo es invocado como resto: sustancias, emanaciones y recuerdos 
cobran materialidad para volver a escena(s) una y otra vez. 
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PERFORMANCE

UNA VERDAD DESAFORTUNADA | LA MUERTE DEL POETA
2022

El artista propone una obra que dialogue con el proyecto de chimenea 
titulado “La muerte del Poeta (1913)” creado por el artista Auguste Rodin 
por encargo de Matías Errázuriz para el Gran Hall del palacio y que no se 
llegó a concretar.

Esta acción reflexiona e indaga sobre la posibilidad de desaparición de un 
cuerpo. La obra habita en un espacio de búsqueda, de repeticiones, de 
desaciertos donde se unen mecánicas simples y reiteradas que crean un 
ejercicio polifónico que se completa en el otro.

Duración: 3 hs
Performer invitado: Ramón Ríos
Museo de Arte Decorativo, Buenos Aires, 2020

Créditos fotográficos: Joaquín Wall
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En esta acción el artista homenajea a su padre muerto y a la relación que 
existe entre su cuerpo y los huesos de un cadáver. 

El espacio ornamentado con coronas funerarias re significadas y una sopa 
de huesos acompañan el tiempo de este ritual que pareciera mantener vivo 
a aquel espíritu en tránsito.

A modo de alimento, esta acción nutre los recorridos que transitan la 
miseria y el cansancio, la fragilidad del cuerpo y la despedida.

PERFORMANCE

MI SILENCIO MISERIA
2016

Duración: 10 hs
Performer: Carlos Herrera
La Toma espacio de arte de UNR, Santa Fe, 2016

Crédito fotográfico: Gabriela Schevach
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En esta acción el artista transita de modo autómata una conducta 
recurrente y constante de aproximación y distancia a su compañero quien 
pareciera nunca despertar de un sueño.

Se lava, se alimenta, cambia su color de rostro, realiza pequeños trucos de 
ocultamiento, ofrendas, traslada el cuerpo, lo controla, lo interviene, lo lava, 
lo deja reposar.

La pieza sonora que acompaña esta acción es una repetición del sonido de 
un violín que en do menor nunca deja caer la nota. Para lograrlo, se pasa de 
un violinista a otro con el fin de sostener dicho acorde.

PERFORMANCE

AVE MISERIA
2016

Duración: 4hs
Performer invitado: Mariano Blatt, poeta

Créditos fotográficos: Gabriela Schevach



Ruth Benzacar Galería de Arte, 
Buenos Aires, 2015
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En esta acción el artista investiga de modo grupal las relaciones inconexas 
de cuatro performers que desarrollan ejercicios de abluciones, alimentación 
y descanso.

Cada uno en su posta experimenta con su cuerpo el deseo que le despierta 
la relación con el agua, el jabón, los alimentos y los objetos que les fueron 
designados sin relacionarse entre sí.

PERFORMANCE

PAN AGUA JABÓN VOS
2016

Duración: 4 hs
Performers invitados: Ramón Ríos, Guido Poloni y Federico Cantini
Pasaje 17 Arte Contemporáneo. Buenos Aires, 2016

Crédito fotográfico: Gabriela Schevach
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En esta acción el artista interpreta de modo libre la radicalidad de un llanto 
prolongado, una deliberada exageración del recurso y una disociación 
emotiva que complejiza el encuentro con el otro.

La pieza sonora que acompaña esta acción es una repetición de una canción 
que fue ralentizada de la cantante Lhasa de Sela titulada “Abro la ventana”.

PERFORMANCE

ABRO LA VENTANA
2016

Duración: 2 hs
Performer: Carlos Herrera
Teatro Sarmiento, Buenos Aires, 2016

Crédito fotográfico: Gabriela Schevach











PERFORMANCE

YACENTE
2014

Al ritmo de música de cuerda antigua el artista compone con sus manos 
sobre el cuerpo desnudo de un hombre un recorrido visual en el que las 
abluciones dan comienzo a un ritual que incorpora elementos efímeros tales 
como grasa, agua, jabón, huesos y panes. 

Registro de acción realizado dentro de un dispositivo similar al que se utiliza 
para conservar el cuerpo yacente de Jesucristo en las iglesias. 



Duración de la acción: 3 horas
UV Estudios, Buenos Aires, 2016
Créditos fotográficos: Joaquín Wall
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Las esculturas que componen esta instalación están construidas con puertas 
de madera transformadas en camas. Por encima de ellas grandes platos 
de porcelana con borde de color cobre y agua jabonosa, frazadas usadas, 
cajones de madera de tamaño humano y fálicos postes torneados de color 
nogal componen un bosque de deseo, muerte y contemplación.

Eucaliptus en baldes blancos, cortinados color cobre, huesos de animales en 
cajones, nidos de pájaros, restos de indumentaria y comida dan la sensación 
de haber sido esculturas habitadas.

Indumentaria creada a partir de restos de objetos y ropa usada son vestidas 
por un performer cada hora.

Para ingresar a la instalación hay que atravesar un gran pasillo que muestra 
un registro fotográfico en blanco y negro en el que seis imágenes de gran 
formato dan cuenta de una acción que nunca logró verse o contemplarse 
por un público. 

Este registro de la fotógrafa Flavia Da Rin muestra a dos hombres 
realizando actividades simples como lavarse, orinar, comer, defecar y dormir.

Performer invitado: Ramón Ríos y Pablo Policastro
Ruth Benzacar galería, Buenos Aires, 2016

Crédito fotográfico: Ignacio Iaspara

ESCULTURA / OBJETO

COBRE MISERIA MIERDA
2015 - 2016



Ruth Benzacar Galería de Arte, 2018
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FERVOR es el título de un conjunto de obras que pertenecen  a un guión 
conceptual trabajado por Herrera en la muestra individual titulada DE-
SHUESADO que realizara en el año 2022 en Ruth Benzacar. 

Estos rosales desenterrados representan estructuras esqueléticas que 
expresan sentimientos de dolor y deseo, de muerte y prosperidad. Una 
construcción de sentido dual que deja a la vista la fragilidad de la condición 
humana, su contingencia y su deseo por subsistir.  Estructuras carentes de fe 
que se refugian en una inconmensurable fragilidad.

ESCULTURA / OBJETO

FERVOR
2022
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FERVOR, 2020 
Hierro, cristal, esmalte rojo y calaveras de hueso talladas
218 x 81 x 47 cm

De cara a la pared, ya no rezo.

—Hijo, vender flores es vender cadáveres.

Esa mañana fuimos con mi padre, mi hermano y tres cuchillos a cortar dalias 
a un campo que quedaba a dos kilómetros de mi casa. No había dudas de 
que la presencia de un drama acompañaría la caliente mañana y el futuro de 
mi vida y mi obra. Ciento veintitrés docenas de frágiles dalias cantaban con 
hueca gravedad al ser cortadas: cloc, cloch, crog.

Una gota de agua ardida que en la piel quemaba, las ma- nos marrones al 
cortarlas, la espalda frotada de cargarlas, un sabor amargo en la boca y en la 
noche dos cuadros que pinté.

Carlos Herrea







Herrera reformula objetualmente la idea del campo alejándola comple-
tamente de lo bucólico; su modelo no es la exaltación libre, abierta, del 
ganado y de las mieses, las posibles versiones recreativas de un paisaje, sino 
la com- posición de una escena de pasaje, cuyo modelo es la acu- mulación 
utilitaria, la forma inestable de ordenamiento de un galpón.

- Ruben Mira, fragmento de Un éxtasis bestial (Quién, cómo, cuándo, 
dónde y por qué en la obra de Carlos Herrera)



Performer invitado: Matisto
Ruth Benzacar Galeria de Arte, Buenos Aires, 2020

Esculturas realizadas en hierro, arreglos florales y artesanías en cristal y 
hueso componen esta exposición. 

Un recorrido conceptual dividido en tres momentos: El tormento, El éxtasis 
y De lo infiel. Es la puesta en escena de una memoria desamparada, de lo 
que ya no tiene nostalgia y de lo que pareciera estar a punto
de desaparecer. 

Las esculturas están armadas con líneas de hierro, haciendo del vacío 
un lugar de construcción de sentido. Rosas, torsos, esqueletos, camas, 
escaleras, coronas y arañas se construyen y superponen generando un 
espacio limpio y etéreo, imágenes que parecieran venir de sueños e
imágenes que aunque estén vacías parecieran sobrevivir al paso del tiempo.

ESCULTURA / OBJETO

DESHUESADO
2020



EL TORMENTO, 2019-2020
Metal, esmalte rojo
95 x 15 x 12 cm



La obra de Carlos Herrera resulta desconcertante no tanto por el 
intento de conectar objetos y situaciones disímiles cuanto por la cerrada 
descargade puntos de vista simultáneos que impiden aquietar la mirada y 
la mantienen siempre en suspenso, boyando entre este lado y el otro; o 
posada, suave, fugazmente, entre ambos. En las escenas complicadas del 
arte, la mirada no tiene reposo: señala y oculta, nombra y calla; se refiere 
tanto a lo que es como a lo que no, a lo visible como a lo que no aparece. 
Es tarea del arte no dar tregua a la mirada porque ésta responde a los 
trasiegos antojadizos del deseo: la fuerza que moviliza esa tarea inútil e 
indispensable.

¿Qué significa un hato de ropa usada? ¿Qué, un montón de objetos 
ordinarios o un crucifijo ultrajado o redimido por rituales profanos? 
No significan nada. El revoltijo de ropas, objetos y cuerpos no puede 
ser ordenado en un conjunto definido y claro; su constante conmoción 
interna genera signos inestables. La obra de Herrera no busca arribar a 
significados, sino asomarse al sentido, cuya oquedad, lejos de exponer 
puro vacío, indica la reserva de posibles significaciones nuevas. Inseguras 
siempre: imparables.

En el contexto de la cultura de la información y el espectáculo, mantener 
en vilo la pregunta constituye un gesto político. La lógica del mercado 
y, tras ella, la omnipotencia de la razón instrumental, pretenden 
transparentarlo todo en provecho de su accesibilidad como mercancía.

Lo político en la obra de Herrera opera mediante dos movimientos. El 
primero deja en suspenso toda certeza. Cada pretensión de encontrar 
una figura clara y segura de sí se ve enturbiada por maniobras poéticas 
que desorientan el rumbo seguro. Esta operación busca desclasificar la 
lógica categorial del sistema hegemónico. Las personas, las cosas y los 
hechos son catalogados por este sistema de acuerdo con jerarquías y 
posiciones preestablecidas, naturalizadas por el statu quo. Sacudir el 
casillero constituye un gesto más subversivo que representar cualquier 
situación disidente. Es que en los ámbitos del arte, lo político no ocurre 

mediante la representación simbólica, sino a través de la crítica de ésta. 
El segundo movimiento no se basa en la puesta en modo estético de 
situaciones discordantes, sino en apuestas micropolíti- cas que replantean 
los vínculos producidos por la hegemonía apelando a los empujes del 
deseo y el inconsciente, a los afectos del cuerpo y las fuerzas de la 
sensibilidad y la imaginación. Según la teórica brasilera Suely Rolnik, la 
jugada micropolítica lucha por recuperar el destino ético de la pulsión; 
es decir, por restaurar la potencia creativa que había sido desviada por el 
capitalismo para favorecer la especulación rentable.

En esta dirección micropolítica, la obra de Herrera enfatiza la carga 
erótica o el destino perecedero del cuerpo, las revelaciones de la 
intuición y el peso de la materia.Tal obra no reúne objetos y hechos por 
ser vulgares: los busca porque pueden acercar indicios de una memoria 
renuente a ser convocada literalmente. Los olores, los fluidos y la roña 
de la carne humana, sus trazas indiscretas, así como la ordinariez de lo 
cotidiano, guardan el secreto residual de figuras sustraídas al régimen del 
lenguaje. Los fantasmas, las asociaciones espontáneas y las sombras, los 
pequeños silencios y las sensaciones fugaces acercan resonancias de lo que 
carece de nombre y de forma. Solo mediante imágenes relampagueantes 
puede avizorarse, que no alcanzarse, lo que inquieta y llama con insistencia 
desde más allá del último signo.

Ticio Escobar
Setiembre 2020, Asunción
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Detail







NOCTURNO, 2019-2020
(De la serie Lo Infiel)
Cristal, alambre, huesos, 
corales rojos.
58 x 22 x 6 cm (cada una)



EL ÉXTASIS, 2019-2020
Hierro, esmalte negro y rojo, arreglo floral de crisantemos 
blancos y amarillos, espárragos
192 x 160 x 90 cm





Detail



Detail



Esta serie de objetos reflecciona sobre el espacio que ocupa el cuerpo en 
relación a los objetos de uso cotidiano, las medidas, lo que está a la mano, 
lo que se guarda, lo que se gasta por su uso. Lo duro y lo blando, lo que 
atesoramos en un ricón de un cajón, lo que nos da goce. Palos fálicos y 
agujeros se atraen entre los objeto uno al otro, algunos soportan el peso de 
lo que se olvida o se gurada, otros atraidos por la noche esperan su tiempo.

TRABAJO NOCTURNO, Ruth Benzacar Galería de Arte, Buenos Aires, 2013
CAMICACE (Eduardo Basualdo/Carlos Herrera), Beca Kuitca/UTDT. 
Buenos Aires, Argentina, 2011

ESCULTURA / OBJETO

TRABAJO NOCTURNO
2009 - 2019



AUTORRETRATOS, 2011
CAMICACE (Eduardo Basualdo/Carlos Herrera), Beca Kuitca/
UTDT. Buenos Aires, 2011
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SIN TÍTULO DE LA SERIE 
AUTORRETRATOS, 2011
Escultura sobre pedestal, 
madera
60 x 38 x 28 cm
Beca Kuitca/UTDT. Buenos 
Aires, 2011



AUTORRETRATO, 2009
Escultura de piso: carne
8 x 13 x 13 cm
Beca Kuitca/UTDT. Buenos 
Aires, 2011





SIN TÍTULO DE LA SERIE AUTORRETRATOS, 2009 -2013
Hierro cromado, madera, bolsas plásticas
191 x 26 x 26 cm
Ruth Benzacar Galería de Arte, Buenos Aires, 2013



SIN TÍTULO DE LA SERIE AUTORRETRATOS, 2009 - 2013
Caja de cartón e hidrocarburos 
15,5 x 15 x 15 cm
Ruth Benzacar Galería de Arte, Buenos Aires, 2013



SIN TÍTULO DE LA SERIE 
AUTORRETRATOS, 
2009 - 2013
Hierro cromado, madera, 
vidrio, bolsas de nylon y 
materiales varios
154 x 120 x 52 cm
Ruth Benzacar galería, Buenos 
Aires, 2013
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SIN TÍTULO, DE LA SERIE AUTORRETRATOS, 2009 - 2012
Escultura de piso: madera, cráneo de resina, zapatos, cadena 
de eslabones pequeños
104 x 114 x 84 cm



SIN TÍTULO DE LA SERIE AUTORRETRATOS, 2012- 2019
Escultura de piso: hierro cromado, madera, calavera de 
resina, cordón de zapatilla, cubeta plástica.
200 x 120 x 70 cm
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SIN TÍTULO DE LA SERIE AUTORRETRATOS, 2012- 2019
Escultura de piso: hierro cromado, madera, tela, cordón de 
zapatillas, cubeta plástica
200 x 150 x 90 cm



SIN TÍTULO DE LA SERIE AUTORRETRATOS, 2012- 2019
Escultura de piso: hierro cromado, cadenas de eslabón fino, 
madera, lata de conserva, tela, cordón de zapatillas, cubeta 
plástica
200 x 120 x 70 cm
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SIN TÍTULO DE LA SERIE AUTORRETRATO, 2012- 2019
Escultura de piso: hierro cromado, madera, cráneo resina, 
cordón de zapatillas, cubeta plástica
200 x 120 x 70 cm



ESCULTURA / OBJETO

AVE MISERIA
2017 - 2019

En esta acción el artista transita de modo autómata una conducta 
recurrente y constante de aproximación y distancia a su compañero quien 
pareciera nunca despertar de un sueño.

Se lava, se alimenta, cambia su color de rostro, realiza pequeños trucos de 
ocultamiento, ofrendas, traslada el cuerpo, lo controla, lo interviene, lo lava, 
lo deja reposar.

La pieza sonora que acompaña esta acción es una repetición del sonido de 
un violín que en do menor nunca deja caer la nota. Para lograrlo, se pasa de 
un violinista a otro con el fin de sostener dicho acorde.
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Toda producción termina en la muerte. Cae entonces el sentido del 
funcionamiento, y con la caída de su sentido funcional los objetos y 
los cuerpos son des- pojados de su aparente riqueza. Herrera conoce 
los alcances artísticos de esta caída. Ave miseria, el título de una de 
sus performances, señaló la bienvenida de este pasaje del de- secho 
al despojo como una forma de vaciamiento. Miseria no sería solo la 
caída en la pobreza, la imposibilidad de disponer de lo necesario para 
dar satisfacción a las nece- sidades del cuerpo, hambre, amparo, sexo, 
sino también descenso a la forma anímica que, como consecuencia de 
la repetición de un intento inútil, termina imponiéndose: el cansancio. 
Puede deducirse una relación entre miseria y cansancio: mientras que la 
miseria es un estado de escasez objetual en el que lo mínimo incluso se 
vuelve imprescindible, el cansancio es un modo de extrañamiento. Para 
el cuerpo cansado, el objeto abundante se vuelve molestia innecesaria, 
pero también el objeto austero se transforma en presencia literal. Lo 

que Herrera llama “miseria” (y a veces “austeridad”) parecería ser lo 
que queda de un desplazamiento objetual hacia lo imprescindible y 
hacia lo literal lentamente tramado en un sentido contrario a su marca 
generacional. En lugar de ir restando atributos al procedimiento básico 
realizado con el desecho, su rehechura, su reanimación, en una especie 
de limpieza minimalista de la procedencia de origen, fue sustrayendo 
el procedimiento mismo, quitándoles a los objetos su posibilidad de 
trascender a otro valor. Ya no hay celebración de la abundancia ni lujo 
pobre, no hay convertibilidad. El gesto es duro, desalmado, y consiste 
en desposeer a los objetos de su esencia y hacer descender su potencial 
relacional a la categoría galpón. 

Ruben Mira, fragmento de Un éxtasis bestial (Quién, cómo, cuándo, 
dónde y por qué en la obra de Carlos Herrera)



UNA HISTORIA DE LA 
IMAGINACIÓN EN LA 
ARGENTINA, Museo de Arte 
Moderno de Buenos Aires, 2019





CORONAS, Sala Boglione. 
Escuela Musto Rosario, 2017
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Democracia en la Obra. Centro. Cultural Kirchner, 2018
El ejercicio de las cosas, Curaduría Soña Becce. La Tabacalera, Madrid, 2017
Ingávido. Centro Cultural Haroldo Conti, 2014
Un gesto de Cacnsancio. La Galería, Bogotá, 2012

Edición de objetos construidos con restos de indumentaria personal y 
objetos en desuso de consumo diario ensamblados con hilo y alambre. 
Algunos son activados con las manos por medio de simples dispositivos, 
como varillas de bronce y madera. Otros cuelgan de hilos de algodón y 
gravitan en el espacio.

Esta extensa edición de objetos supera las sesenta unidades y fue 
construida durante diez años consecutivos. 

ESCULTURA / OBJETO

INGRÁVIDO
2004 - 2014



SIN TÍTULO, 2004-2014
Objetos y restos de 
indumentaria personal 
ensamblados. Se activan 
con las manos
Medidas variables
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El uso de bolsas de nailon es un material recurrente en las obra de Herrera.

remiten a la piel, a lo que ella guarda, a lo que ella expone, a lo que se im-
prime o marca con el paso del tiempo. Una membrana que nos cuenta desde 
su fragilidad la contundencia de la vida y la muerte. 

Su propia piel, la de sus parejas, la de los cadáveres o la de los payasos son 
ejemplos de visitas de este autor que intenta desifrar la vulnerabilidad del ser.

ESCULTURA / OBJETO

SIN TÍTULO DE LA SERIE AUTORRETRATO
2010 - 2011



SIN TÍTULO DE LA SERIE 
AUTORRETRATO, 
2010 - 2011
Escultura de piso: bolsa, 
guante, cordón y hierro
172 x 24 cm

Un gesto de cansancio, La 
galería. Bogotá, 2012
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SIN TÍTULO DE LA SERIE 
AUTORRETRATO, 
2010 - 2011
Escultura de piso: bolsa, 
media, cordón de zapatilla 
y hierro
172 x 24 cm

Un gesto de cansancio, La 
galería. Bogotá, 2012



SIN TÍTULO, DE LA SERIE 
PAYASOS, 2010-2011
Materiales varios 
62 x 22 x 22 / 
65 x 35 x 23 cm

Un gesto de cansancio, La 
galería. Bogotá, 2012
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SIN TÍTULO DE LA SERIE 
AUTORRETRATO, 2009
Escultura sobre pedestal: 
cristal, madera, papel, marlo 
de choclo. 
38 x 28 x 28 cm

Estas cajas construidas de paredes de cristal y tapa de madera conservan en 
su interior restos alimenticios, flores secas, cadenas, medallas, indumentaria 
en desuso, huellas y algunos gestos de movimiento. 

Las cajas tienen una medida que se repite en otras series del autor, 38 x 28 
x 28 cm. Estos contenedores están pensados para que una persona se pare 
dentro de una de ellas y se quite toda su ropa dejándola dentro y salga de 
la misma. La idea de despojarse de lo material y quedar al desnudo es el 
concepto de estas cajas, un contenedor para lo material. 

En estas cajas de cristal lo que queda es otra cosa que no es indumentaria, 
eso ya pasó. Se deja en ellas restos materiales vinculados al alimento, a lo 
básico, lo mínimo. Un pedazo de pan, un anillo, una lata de pescado, un 
cordón de una zapatilla, el bolsillo de un pantalón, una cadena con una 
medalla, un manojo de hojas de crisantemo.



SIN TÍTULO DE LA SERIE AUTORRETRATO, 2009
Escultura sobre pedestal: cristal, madera, cadena con medalla
38 x 28 x 28 cm



SIN TÍTULO DE LA SERIE AUTORRETRATO, 2009
Escultura sobre pedestal: cristal, madera, hojas de crisantemo, 
bolsillo de pantalón
38 x 28 x 28 cm



SIN TÍTULO DE LA SERIE AUTORRETRATO, 2009
Escultura sobre pedestal: cristal, madera, cordón de zapatilla
38 x 28 x 28 cm



SIN TÍTULO DE LA SERIE AUTORRETRATO, 2009
Escultura sobre pedestal: cristal, madera, lata de conserva
38 x 28 x 28 cm



UNTITLED (12th Istanbul Biennial) Curaduría de: Adriano Pedrosa y Jens 
Hoffmann, 2011
AUTORRETRATOS, Universidad Torcuato Di Tella, Buenos Aires 2011

TEMPERATURA  PERFECTA  es el titulo de un trabajo de investigacíon  
que el artista desarrolló entre el año 2006 y 2011. 
Desde su lógica inicial y hasta su final lo que unió a esta serie fue la visita 
cercana a un grupo de jovenes y adolescentes de una ciudad pequeña de 
Santa Fe. Sus costumbres, sus juegos, su privacidad, sus hitorias, sus fetiches 
y sus desechos, fueron de vital inspiración para esta extensa serie de 
objetos. 
Los mismos funcionan como una suerte de ofrenda que da cuenta de la 
temperatura  humana de un grupo atravesado por el fervor del adolecer, 
de los cambios y del deseo. A estos objetos los precede una extensa serie 
de fotografías que comenzaron en el año 1999 sobre el mismo grupo de 
personas.

ESCULTURA / OBJETO

TEMPERATURA PERFECTA
2006 - 2011



Sala de exposiciones 
Universidad Torcuato Di Tella, 
Buenos Aires 2011
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SIN TÍTULO, 
2006 -2011
Escultura sobre pedestal: 
materiales varios
85 x 30 x 30 cm

Sala de exposiciones 
Universidad Torcuato Di Tella, 
Buenos Aires 2011
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SIN TÍTULO, 2006 - 2011
Escultura de pared: botines de fútbol, medias, pelota
34 x 25 x 14 cm

Untitled (12th Istanbul Biennial) Curaduría de: Adriano 
Pedrosa y Jens Hoffmann, 2011



SIN TÍTULO, 2006 - 2011
Escultura de pared: asiento de bicicleta, pelota
25 x 15 x 12 cm

Untitled (12th Istanbul Biennial) Curaduría de: Adriano 
Pedrosa y Jens Hoffmann, 2011



SIN TÍTULO, 2006 - 2011
Escultura de pared: botines, camiseta y pelota de rugby
34 x 25 x 13 cm

Untitled (12th Istanbul Biennial) Curaduría de: Adriano 
Pedrosa y Jens Hoffmann, 2011



SIN TÍTULO, 2006 - 2011
Escultura de pared: botines, gorra
34 x 25 x 14 cm

Untitled (12th Istanbul Biennial) Curaduría de: Adriano 
Pedrosa y Jens Hoffmann, 2011



SIN TÍTULO, 2006 - 2011
Escultura de pared: asiento de bicicleta, pelota, medias, 
tapa de cerveza. 
26 x 12 x 12 cm

Untitled (12th Istanbul Biennial) Curaduría de: Adriano 
Pedrosa y Jens Hoffmann, 2011



SIN TÍTULO, 2006 - 2011
Escultura de pared: botines, camiseta de fútbol, pelota. 
30 x 16 x 14 cm

Untitled (12th Istanbul Biennial) Curaduría de: Adriano 
Pedrosa y Jens Hoffmann, 2011



Esta obra indaga sobre la fragildad del ser y su descomposición. Los restos, lo 
material y  lo que queda de un ser. 

Aurtorretrato sobre mi muerte es una obra que deja de lado lo espiritual 
centrándoce en representar la descomposición de la materia, su estado sólido 
en transformación y la putrefacción. Es una obra lírica, aguda y autoreferencial.

Escultura de piso: bolsa de nylon, medias, camiseta, zapatos, calamares
1er Premio Petraobras ArteBA 2011

El Valor de lo Inútil, Centro de Expresiones Contemporáneas Rosario, 2016

ESCULTURA / OBJETO

TAUTORRETRATO SOBRE MI MUERTE
2009 - 2010



SIN TÍTULO DE LA SERIE 
AUTORRETRATO SOBRE 
MI MUERTE, 2009 - 2010
Escultura de piso: bolsa de 
nylon, medias, camiseta, 
zapatos, calamares
30 x 40 x 10 cm





SIN TÍTULO DE LA SERIE AUTORRETRATO SOBRE MI 
MUERTE, 2009 - 2010
Escultura sobre pedestal: Calamar, hierro, cruz de plata 
sobre mármol 
14 x 30 x 15 cm



No es la repetición el condicionante, sino el modo en el que la repetición se 
repite. Tampoco es la aspiración a la elevación y al sentido un camino equiv-
ocado, sino la manera en la que se lo instruye. El arte no está en cuestión, 
sino la forma en la que se instrumenta su posibilidad de actuar entre lo 
mundano y lo sagrado, entre su mecánica mercante y su potencial revelador. 
Esta tensión abierta, esta dualidad entre lo bajo y lo alto, instala una interfaz 
temporal entre la tradición y el presente. ¿Es posible desaparecer? se vuelve 
en ese sentido una pregunta exploratoria en ambas direcciones. Herrera 
es consciente de que, en la actualidad, la racionalidad artística y la mágica 
coinciden en la cultura del espectáculo.

 Ambas están espectacularizadas, pueden y deben producirse, se basan 
en narratividades predetermi- nadas y en golpes de efecto. Conocer esos 
resortes es im- prescindible: como saber que al abrir una lata de sardinas 
después de seis horas de performance –dice durante la charla–, el olor pro-
ducirá un efecto de acontecimiento en el público, una reacción inmediata 
porque algo ha sucedido. Pero lo que le importa –dice, desliza– en el arte 
y en la magia es en qué forma pueden vaciarse de su sentido pro- ductivo 
para ser plausibles de un nuevo llenado tentativo, incierto y conjetural.

Ruben Mira, fragmento de Un éxtasis bestial (Quién, cómo, cuándo, dónde y por 
qué en la obra de Carlos Herrera)
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Transformar en cuerpos, órganos, vísceras o carroña a lo que originalmente fue 
un motor de auto, es el desafío central de esta obra. 

Los interiores de los autos, sus motores, sus cañerías y sus fluidos, son 
constitutivos para el funcionamiento de estas maquinarias que nos permiten ser 
veloces. 

Extrañados por una cubierta de vaselina sólida blanca, bolsas de nailon, restos 
de indumentaria humana y accesorios, logra que estas formas complejas se 
transformen en un entidad orgánica en estado de reposo. Una faena residual, un 
cuerpo desorganizado esperado ser contemplado, olido, tocado.

ESCULTURA / OBJETO

AUTORRETRATO / DISCIPLINA
2006

Disciplina, Centro de expresiones contemporáneas, Rosario, 2013
Disciplina, Galería Doque, Buenos Aires, 2011



SIN TÍTULO, DE LA SERIE AUTORRETRATO/
DISCIPLINA, 2006
Escultura sobre pedestal: fragmentos de motores de autos, 
hidrocarburos, madera, metales varios, fragmentos de 
indumentaria y bolsas de nilón.
Medidas variables
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Entre los años 2004 y 2009 el artista desarrolló una serie de videos y com-
posiciones escultoricas bajo el título OPERAS. Las mismas compuestas por 
materiales efimeros dan relato a una serie de homenajes a la música clásica, 
sus personajes, sus contextos, sus arias, su lírica.

Teatrillos de cartón pintados con las manos y salsa de tomate, mayonesa y 
otros materiales organicos dan paso a una vición decadente de lo clásico 
por sobre lo mundano. Una mirada concentrada en poner de lado el lujo 
de lo material dando a lo residual un lugar central y perceptivo de lo que 
conocemos como vulgar.

ESCULTURA / OBJETO

ÓPERAS
2004

Óperas mínimas, Museo MAC. Bahía Blanca, 2010
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SIN TÍTULO, DE LA SERIE ÓPERAS, 2004
Escultura de pared, piso y techo: Caja de cartón, salsa de 
tomate, frasco de mayonesa, media y salchicha.
Medidas variables





FOTOS

TONTO HUÉRFANO
2015 - 2016

EN COLABORACIÓN CON FLAVIA DA RIN 

Fotografía inkjet sobre papel de algodón.
70 x 49 cm





SIN TÍTULO, DE LA 
SERIE TONTO HUÉRFANO, 
2015-2016
Fotografía inkjet sobre papel 
de algodón
70 x 49 cm



Nace en la ciudad de Rosario, Argentina, en 1976. Hasta 2009 vive y trabaja 
en el campo junto a su familia de campesinos y floricultores. El imaginario 
de las flores y el paisaje de campo protagonizan su primer encuentro con 
el arte. Toma clases de dibujo y pintura con artistas del litoral. En paralelo 
a su formación artística, trabaja como asistente de florista y realizador de 
ikebanas y coronas funerarias. 

Su interés por el collage, la gráfica, la fotografía y el videolo distancian de 
su deseo por la pintura y lo acercan a nuevas indagaciones que replantean 
sus temáticas. El cuerpo, lo sexual y lo efímero se ponen en primer plano 
llevándose a cabo investigaciones afines a la pornografía, la alimentación y la

manipulación de materia orgánica. Confecciona collages con revistas 
pornográficas de los años 80 y 90 a los que titula “Protección”. Realiza 
videos en escenarios de cartón en los que con sus manos manipula frutas, 
verduras, carnes y líquidos al ritmo de óperas clásicas.

Su inserción en la escultura y la instalación devienen de la transformación 
y re significación de animales embalsamados que adquiere en mercados  
de usados y recontextualiza en una realidad extrañada al lugar de origen 
de los mismos. 

Durante 10 años investiga y fotografía la vida de un grupo de jóvenes y 
adolescentes de un poblado periférico a la ciudad de Rosario y construye 
esculturas con restos de indumentaria y objetos entregados por los 
individuos estudiados. Esta extensa serie es titulada “Temperatura perfecta”.

Una constante desde su temprana carrera es la creación de móviles, 
marionetas, objetos lúdicos y simples máscaras creados con sobrantes de 
alimentos secos y fragmentos de ropa usada de sus amigos, de sus amores y 
de él mismo. Llama a esta serie formada de rejuntes “Ingrávido”. 

El universo popular de los actores callejeros, payasos y magos forman parte 
del imaginario poético y conceptual de un conjunto de obras que destilan 
tristeza, cansancio y decepción.

En 2009 comienza una investigación sobre las medidas de su cuerpo y crea 
un prototipo modular basado en el volumen de un prisma de madera en el 
que entra una muda completa de su ropa y en el que, al llenarlo de agua, 
puede bañarse. Esta obra se titula “Autorretrato” y despierta su interés 
por la acción y lo performático. Al poco tiempo de aquel descubrimiento 
comienza a indagar sobre las acciones básicas del día a día y su obra se 
transforma en un gran dispositivo de acción.

La muerte, el tiempo, la locura, lo sexual, el silencio y la desaparición 
son temas usuales en el devenir de sus obras de esta última década. 
Un repertorio de esculturas, objetos y acciones tituladas “Ave Miseria” 
abren paso a sus estudios actuales en mentalismo, clarividencia y 
control mental.
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Por consultas, por favor escribir aPor consultas, por favor escribir a
mora@ruthbenzacar.commora@ruthbenzacar.com
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