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editorial

Odiamos los esléganes, los dias de y las
celebraciones institucionales. Sin embargo, son
eficaces. La celebracion del World Pride Madrid
ha servido para que los museos nacionales salgan
del armario. No obstante, es importante sefalar
que la organizacion de exposiciones que subrayan
la perspectiva LGBTQI en museos historicos se
debe al posicionamiento de directores y comisarios
posicionados frente al heteropatriarcado y atentos
a la sensibilidad de nuestro tiempo, en suma,
conscientes de su responsabilidad social. De
manera que tan importantes son las presencias
como las ausencias.

Para empezar, el Museo del Prado con su nuevo
director Miguel Falomir presenta durante el verano
La mirada del otro. Espacios para la diferencia con
tres decenas de obras en las que laten la emocién
homoerdtica e iconos gay como Antinoo. Ademas,
para incluir la perspectiva lesbiana casi invisible en
el periodo histérico del que se ocupa este museo
es interesante que se haya incluido la pintura de
Rosa Bonheur, E/ Cid, 1879.

Segun la ficha de la coleccion en la web del museo:
“Durante la guerra franco-prusiana Rosa Bonheur
empezd a desarrollar una singular empatia
hacia los leones. Asi lo recogié su compariera
sentimental Anna Klumpke, con quien paso los
ultimos afos de su vida.

Bonheur siempre se sintié atraida por la energia
primigenia de los animales, que comenzo a estudiar
observando a los caballos y a los bévidos en las
ferias. A ellas acudia con pantalones, para lo que
hubo de solicitar a las autoridades un “permiso de
travestismo”, pues era una prenda reservada por
ley a los hombres.

Esta obra se ha interpretado como un “retrato”
dotado de un salvajismo vital, un alegato realista
en favor de una animalidad libre donde no cabe la
sumisién, una metafora de los valores instintivos
y emocionales que marcaron la vida de Rosa
Bonheur”.

En el museo Thyssen-Bornemisza, entre el 23 de
junio y el 2 de julio, bajo la direccién de Guillermo
Solana, se propone el itinerario Amor Diverso, un
recorrido cronoldgico, desde Bronzino a Hockney,
con una mirada diferente para abordar conceptos
como identidad y orientacion sexual.

El Museo Nacional de Artes Decorativas de Madrid,
hasta el 2 de julio de 2017, con la exposicion Queer
Cabinet propone una relectura de una seleccién
de piezas de su coleccion, confrontandolas con
obras del artista visual David Trullo.

También el Museo de América se ha sumado
durante el verano con el Programa Trans,
compuesto por cuatro muestras fotograficas y una
exposicion temporal que trata la transexualidad
desde la perspectiva antropoldgica, histérica
y artistica, a las que se suman una serie de
conferencias y actividades musicales y teatrales.

En el Museo de Historia de Madrid se presenta
Sebastian, el Apolo cristiano. Una revision
por parte de Javier Domingo del mito de San
Sebastian, uno de los iconos mas representativos
de universo homoeroético, con obras desde la
Edad Media a nuestros dias, con piezas de
artistas contemporaneos como Roberto Gonzalez
Fernandez, Enrique Vara o Miguel Ligero que
reinterpretan la imagen de forma mas radical.
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Y a dos pasos de Chueca, el Museo del
Romanticismo se puede ver En un circulo de
rebeldes. Karlheinz Weinberger. Se trata de uno
de los proyectos mas incisivos y reveladores
del programa de PHotoEspafa comisariado por
Alberto Garcia-Alix. Fotografias del que en los
afnos cuarenta era un mozo de almacén, de los
personajes con los que se cruzaba en el club gay
Der Kreis de Zurich.

Para terminar este recorrido museistico, incluso
el Museo ABC sale del armario con la exposicién
de Manuel Antonio Pedrosa, La relacion estable,
con un dibujo de 16 metros a modo de friso que
reconsidera la identidad sexual.

Todas estas iniciativas demuestran que es posible
hacer una politica de género desde los museos,
que tanto echamos en falta en exposiciones,

SArchivo Queer?

Imaginarios de accion y placer. Madrid 1989-1999

editorial

E

24 de septiembre, 2017

MADRID

adquisiciones y actividades en las que sigue
campando la discriminaciéon sexista hacia las
mujeres y lo femenino, que deseariamos continua
y no sélo con ocasién de una celebracion planetaria
en Madrid.

Ademas, a todas estos se suma el pack de
exposiciones y otras actividades bajo el titulo El
porvenir de la revuelta. Memoria y deseo LGTB,
dirigido por Fefa Vila. La exposicion ¢;Archivo
Queer? Imaginarios de accién y placer. Madrid
1989-1999, estara durante todo el verano en el
centro cultural Conde Duque: “El Archivo es un
palimpsesto que pretende subvertir las formas
de categorizacién heterocentradas y patriarcales
a través de su propia constitucion y exposicion,
cuestionando el modo en que el saber y la
experiencia son tanto archivados como relatados.



editorial

En este sentido, los materiales se articulan en torno
a cinco grupos tematicos que pretenden rescatar
las dimensiones histéricas, sociales, afectivas,
estéticas y emocionales de un activismo que se
empefiado en poner la propia vida en el centro de
su politica: Cuerpo / Memoria / Politicas de vida y
muerte / La radicalidad del lenguaje / Fiesta”.

Archivo Queer es, ademas, la punta del iceberg
de otras muchas exposiciones y actividades
planteadas desde plataformas gay, asociaciones,
universidades y el propio Ayuntamiento de
Madrid.

Inaugurada en el espacio cultural CentroCentro
del Palacio de Cibeles el pasado 15 de junio,
Subversivas es la exposicion central del World
Pride Madrid (abierta hasta el proximo 1 de
octubre). A través de paneles explicativos,
fotografias, audiovisuales, asi como con la
muestra de documentacion y objetos relacionados
con la historia de la diversidad sexual y de género
en Espaia, la FELGTB presenta un recorrido por
los mas de 40 afios de activismo.

Entre las actividades de La Culta, el festival que
cumple ya cinco ediciones organizado por la
FELGTB, con la intencion de crear un ambito de
encuentro con la literatura, el teatro, la musica, la
danza, el cine y “todas aquellas manifestaciones
culturales que permitan una aproximacion reflexiva
en torno a la diversidad sexual y de género”, se
encuentran la performance que la artista Yolanda
Dominguez realizara el 26 de junio entre la plaza
Pedro Zerolo y Callao; la original Muestra de
Videoarte LGTB Videopride; la exposicién ;Yo
soy!, en la libreria Cervantes & Compafiia; la obra
de teatro El récord de Inés —de tematica lésbica—,
y el proyecto sin animo de lucro Free wee project.

Completan el festival el ciclo de artes escénicas
LGTB Iguales; la proyeccion de las peliculas
ganadoras de los Premios Sebastiane Latino en
la Sala Berlanga, del 10 al 12 de julio; asi como
las presentaciones del libro Trans bird el 27 de
junio, en la sala 1 del Palacio de la Prensa, y del
documental 5 pulgadas en Madrueio, la licoreria
mas antigua de Madrid, el 29 de junio, a las 19
horas.

La Oculta de la COGAM, el colectivo LGTB
madrilefio, incluyé la tradicional entrega de
los Premios Triangulo celebrada el pasado 14
de junio. La exposicion de fotografias y otros
materiales titulada E/ Orgullo Gay en Vallecas
recopila la historia de la manifestacion realizada
en este barrio de Madrid en 1981. Se puede visitar,
en el Ateneo Republicano de Vallecas, hasta el 30
de junio.

Por ultimo, en Madrid Rio, el WorldPride Park
Community organizado por asociaciones LGTB
y de Derechos Humanos de distintos paises,
ofrecera “un espacio informativo y de intercambio
cultural, abierto a todo el mundo”. Aparte de las
casetas, sobre el escenario cultural anexo se
llevaran a cabo actividades culturales de danza,
teatro o musica, se impartiran seminarios y se
desarrollara un programa de cursillos, mesas
redondas y talleres. También con un espacio para
nifos
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exposiciones

Premiada con el Ledn de Oro en esta edicién de la Bienal de Venecia 2017, la
artista estadounidense Carolee Schneemann (1939) es una pionera indiscutible
de la performance contemporanea. Bien conocida por trabajos impactantes sobre
sexualidad, cuerpo y género femenino, como Meat Joy (1964) e Interior Scroll (1975),
auténticos manifiestos de la liberacion sexual en la década de los sesenta y del
arte feminista de la segunda ola en los afos setenta, la amplia retrospectiva Kinetic
Painting, ahora en el MMK de Frankfurt y después en el MoMA PS1 de Nueva York,
explora sus multiples facetas, desde las pinturas y ensamblajes de la década de los
cincuenta, su intensa actividad en el teatro, la performance y el cine experimental
en la escena fluxus y conceptual neoyorquina de los sesenta y setenta, hasta sus
comprometidas instalaciones de los ultimos afios.

Es una exposicion imprescindible, no solo por lo exhaustivo de la muestra, que abarca
seis décadas con unos 270 trabajos, muchos apenas conocidos. Sobre todo porque,
bajo el comisariado de Sabine Breitweiser —directora del Museum der Moderne de
Salzburgo—, encontramos a través del hilo argumental de la “pintura cinética” una
lectura coherente de esta artista poliédrica, siempre vitalista y de intensa expresividad
emocional.

10
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Pero también reflexiva, por ejemplo, respecto al expresionismo abstracto dominante
en la escena artistica cuando comienza su trayectoria y que no sélo respondera
entonces, sino también afios mas tarde, cuando esta ya inmersa en la performance,
con la pieza Up to and Including Her Limits, 1973-1977 (utilizada para el cartel de la
exposicion en el MMK).

11
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En suma, un vitalismo y emocionalismo que va modelando y explicitando como
defensa de un distintivo posicionamiento femenino, desde el placer sexual trabajado
en multiples facetas —incluso archivisticas— hasta sus ultimas propuestas de corte
ecofeminista y antibelicista.
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Schneemann denomina “painting construction” a la extensa produccion de pinturas-
collages con materiales y objetos de toda indole y pincelada expresionista con que
se inicia su trayectoria en los afios cincuenta, y por la que fue encuadrada en las
tendencias Beat Generation asi como Neo-Dada. Todavia, rastros de esta etapa
continian durante los sesenta con otras telas y se imbrican cuando la artista ya
esta implicada en la escena teatral y performativa de Nueva York -junto a Claes
Oldenburg y Andy Warhol entre otros-. Como es evidente en Eye Body (1963), donde
cred un complejo environment con imagenes y materiales diversos para desarrollar
“36 acciones de transformacion”.

Muchos trabajos y textos de Schneeman se centran en el cuerpo de la mujer en

su contexto histérico y social y exploran el erotismo y el placer sexual desde una
perspectiva femenina.

12
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Ella muestra su sexualidad directamente en el film Fuses (1965), una grabacién
directa con su pareja, el compositor y tedrico James Tenney, subvirtiendo los tépicos
de la pornografia para hombres, que después alterara con grafias. Pero también
creara un archivo detallado de sus relaciones sexuales con otros hombres, en Sexual
Parameters Survey, 1969, 1971, 1975.

Tampoco se ha obviado aqui la relacién de la artista con sus gatos: Kitch, que aparecio
en obras como Fuses (1967) y Kitch’s Last Meal (1978) y segun Schneemann fue
observador “objetivo” de sus actividades sexuales con Tenney. Y mas tarde, Vesper,
que aparecié en la serie fotografica Infinity Kisses (1986). De su ultima etapa, las
instalaciones mas impactantes son Flange 6rpm, 2011-2013, con que se reivindica
su utilizacién del fuego desde el principio de su trayectoria. Y Mortal Coils, 1994, con
la que conmemora quince amigos y colegas que habian muerto durante el periodo
de dos anos, incluyendo Hannah Wilke, John Cage, Derek Jarman, Paul Sharits y
Charlotte Moorman. Ademas de las que ya pudieron verse en 2014, en la exposicion
Carolee Schneemann. Obras de historia en MUSAC contra las guerras y migraciones
en la actualidad.

Carolee Schneemann, Kinetic Painting, MMK1, Frankfurt, del 31 de mayo al 24 de
septiembre de 2017. MoMA PS1, Nueva York, del 22 de octubre al 11 de marzo de
2018.

Mas informacion:
https://www.youtube.com/watch?v=bsl|_KDii8po
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DEGOTEO
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W

Chelo Matesanz, Lo que Lee Krasner podia haber hecho... pero no hizo, 2001.

Redaccion

Fieltro cosido sobre loneta, 300 x 600 cm

Chelo Matesanz es la protagonista de la segunda cita de la temporada estival de la Sala
Robayera de Cudon-Miengo (Cantabria), que este afo celebra su treinta aniversario.
Bajo el epigrafe DEGOTEO y con el apoyo del Ayuntamiento de Miengo y la Consejeria
de Cultura, Educacion y Deporte del Gobierno de Cantabria, esta muestra individual
se encuentra vertebrada por dos composiciones de fieltro cosido sobre telas de gran
formato y una seleccion de dibujos realizados con tinta roja pertenecientes a la serie
“Lo que Lee Krasner podia haber hecho... pero no hizo”, donde la artista simula la
técnica de goteo que hizo célebre al pintor norteamericano Jackson Pollock y que
acabd eclipsando a la que fuera su pareja, Lee Krasner.

Las telas cosidas con fieltro dibujan manchas rojas sobredimensionadas que sustituyen
el liquido y el goteo propios del expresionismo abstracto. Por su parte, los dibujos de
tinta simulan los pespuntes de hilo de una composicién que remite al caracteristico
dripping del pintor norteamericano, realizados “bajo la misma conciencia con la que
se hacen los bordados, una reunion de mujeres que cantan, rezan o hacen tertulia
de sus deseos y anhelos mientras confeccionan el manto de la virgen de su pueblo”,
explica Chelo Matesanz en la entrevista realizada por Bea Espejo que introduce el

14
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catalogo de la exposicion. El azar de las salpicaduras de Pollock es sustituido aqui
por un trabajo minucioso y consciente. La composicién, tal como explica Estrella de
Diego en uno de los textos incluidos en el catdlogo, “aparenta un azar que la aguja
borra con su disciplina abrumadora”. Coser o dibujar sirven a la artista para “subrayar
el anonimato” de las practicas de las mujeres dentro y fuera del arte. A este respecto,
cabe destacar que la exposicion en la Sala Robayera se abre al publico un mes
después de la clausura de la colectiva de expresionismo abstracto que recientemente
ocupaba las salas del Museo Guggenheim de Bilbao, donde las pintoras adscritas a
dicho movimiento se encontraban escasamente representadas.

Chelo Matesanz, Lo que Lee Krasner podia haber hecho... pero no hizo, 2001.

Tinta sobre papel, 70 x 100 cm

Las distintas configuraciones abstractas de color rojo de las composiciones de Chelo
Matesanz sugieren manchas de sangre que simbolizan la violencia implicita de una
trayectoria —la de Lee Krasner- invisibilizada por la “construccion simbdlica del mito”
de Pollock, ademas de subrayar la tension que existe entre las jerarquias y relaciones
de poder que se establecen a partir de las divisiones binarias de género.

15
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Chelo Matesanz recurre a las técnicas consideradas menores, como la costura o el
dibujo, para realizar una construccién pictérica que a menudo prescinde de la pintura.
Con ello plantea una reflexién sobre los medios plasticos, salpicada de ironia y notas
de humor, con la que nos aproxima a determinados patrones sociales y culturales.

Chelo Matesanz, Chocolate, molinillo, 2001.
Video loop, 10'22”

Completan la muestra dos videos en loop que llevan por titulo “Nos modelamos y nos
amoldamos” y “Chocolate, molinillo”, donde la artista presenta una serie de acciones
que sugieren procedimientos o experimentaciones artisticas que le ayudan a matizar,
a través de la critica y el sarcasmo, los contenidos de la serie “Lo que Lee Krasner
podia haber hecho... pero no hizo”.

16
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Doctora en Bellas Artes por la Universidad del Pais Vasco y profesora titular de la
Universidad de Vigo, Chelo Matesanz (Reinosa, Cantabria) inicia su trayectoria
expositiva entre finales de los ochenta y principios de los noventa. En 1994 es premiada
en la Muestra de Arte Joven del antiguo MEAC de Madrid y, un afio después, recibe la
beca de la Fundacion Botin, siendo en 1996 galardonada con el Premio JASP Mejor
Artista Joven de la Feria ARCO. Su obra ha sido expuesta en museos y centros de arte
nacionales e internacionales. Asimismo, es parte de los fondos de colecciones como
la Fundacion Botin, la Coleccion Norte del Gobierno de Cantabria, la de la Fundacién
La Caixa, la Fundacion ARCO, la Fundacién Coca-Cola Espafia o la del CGAC de
Santiago de Compostela, entre otras.

En 2014 el Centro Galego de Arte Contemporanea (CGAC) de Santiago de
Compostela ofrecia una importante retrospectiva de su trabajo bajo el titulo “Mis
cosas en observacion”, donde se incluia la serie que ahora se muestra en la Sala
Robayera, parte de la cual pudo verse por primera vez en la muestra “Nos modelamos
y nos amoldamos” comisariada por Ménica Alvarez Careaga en la Sala Luz Norte de
Santander en 2002.

Chelo Matesanz, Degoteo, Sala de Arte Robayera, Barrio El Castro, Cudén-Miengo,
Cantabria. Del 14 de julio al 20 de agosto de 2017.

www.salarobayera.es
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SURREALISMO EN FEMENINO.
ENTREVISTAA AMPARO
SERRANO DE HARO

Africa Cabanillas Casafranca

' GRAVEROL

*|Le surréalisme au féminin
" Surrealisme met een vrouwelijke toets
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entrevistas

Con motivo de la exposicion Jane Graverol. Le
surréalisme au fémenin en el Centre d’Art de
Rouge-Cloitre de Bruselas, entrevistamos a su
comisaria: Amparo Serrano de Haro, reconocida
historiadora del arte feminista y escritora’.

¢ Coémo conocié la obra de Jane Graverol?

Fui a Bruselas a realizar un trabajo sobre Magritte,
y visitando la pequefia casa donde él vivio durante
muchos afios, antes de ser famoso, descubri
dos Oleos de Graverol. A pesar de que tenian
similitudes con la obra de Magritte, se podia
inferir un autor femenino y un tipo de expresion
distinta, mas personal. Inmediatamente abandoné
el estudio del sobre-interpretado Magritte a favor
de la infravalorada Graverol.

¢,Qué se encuentra el publico en esta
exposicion? ¢ Cual es su hilo conductor?

Aunque Jane Graverol realizd numerosas
exposiciones durante su vida, nunca llegd a
obtener el reconocimiento que se merece. Esta
exposicion presenta algunas de las facetas mas
caracteristicas de su produccion, sus autorretratos,
sus pinturas surrealistas de fuerte carga simbodlica,
algunos de sus temas preferidos como el erotismo
en clave femenina, y la obra Pop mediante el uso
de la técnica del collage de su ultima étapa.

¢ Ha sido dificil la organizaciéon de esta muestra
y la localizacién de las obras de la pintora?

La familia de la pintora, en especial su hija, tiene
un verdadero interés en propiciar su recuperacion
histérica y de que se realice una valoracion
adecuada de lo que ha sido su trayectoria plastica.

20

La mayoria de las obras expuestas han sido
generosamente prestadas por la familia.

¢;Como se desperté la vocacion artistica de
Jane Graverol? ;Tuvo que hacer frente a
muchos obstaculos durante su formacion por
el hecho de ser mujer?

Jane Graverol fue hija de un ilustrador simbolista
francés que se instalé en Bruselas; desde pequefa
esta familiarizada con la pintura y las artes. Aunque
su padre la empujaba a una carrera musical,
acabd en la pintura. Al principio, no tuvo excesivos
problemas para llevar a cabo su vocacion.

Sus problemas mayores fueron mas adelante,
cuando se convirtié en una pintora profesional que
vivia de sus obras, y que, por lo tanto, competia
con otros artistas.

¢ Cuales fueron las principales caracteristicas
de las obras de esta pintora? ;De qué temas
se ocupo?

Pienso que los adjetivos que mejor la definen son
personal, imaginativa y a veces, muy irénica. La
pintura de Jane siempre parte de si misma, es una
metafora (a veces muy opaca, otras transparente)
de sus sentimientos y de su vida, aunque mas
adelante fue haciéndose cada vez mas consciente
de algunos temas globales, como son la injusticia
y la violencia... Al final hay un cierto desencanto
vital en su obra, y son sobre todo la hipocresia y la
mezquindad las que se ven reflejadas.

¢De que forma entré Jane Graverol en contacto
con el grupo surrealista belga? ;Coémo fue su
relacion con los demas miembros del grupo?



Jane empez6 a hacer obra surrealista antes de
conocer a Magritte y sus amigos. Pero cuando se
dio cuenta de que la via de expresion que habia
elegido se podia considerar surrealista, se puso
en contacto con Magritte.

Al principio fue aceptada dentro del Grupo, pero
debido a las rencillas internas y a su condiciéon
femenina, fue siendo relegada hasta desaparecer
como integrante del mismo.

La gota de agua, 1964. Oleo sobre tela.

Coleccion de la Fédération Wallonie-Bruxelles

¢ Cuales son las aportaciones de esta artista al
surrealismo belga y al surrealismo en general?

Como todas las mujeres artistas surrealistas,
Graverol crea un simbolismo propio, basado en la
experiencia y la identidad femenina.
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Es singular dentro del Surrealismo Belga y del
Surrealismo en general, por su punto de vista,
sus preocupaciones tematicas, sus soluciones
plasticas y su viraje hacia el Pop y el collage
desde el Surrealismo, que descubre otras claves
de sensibilidad.

¢ Cual fue el papel de las mujeres artistas en el
surrealismo? ;Cree que esta suficientemente
reconocido hoy en dia?

La diferencia es que hoy hay una conciencia
generalizada, por parte de las historiadoras por
supuesto, pero de la Historia en general, de la
necesidad de recuperar y de estudiar seriamente
la obra de las mujeres artistas del pasado, incluso
cuando ese pasado sea, irbnicamente, el del siglo
XX.

Sin titulo, 1968. Pintura-collage.

Coleccion Fondation Kemzeke

*Amparo Serrano de Haro es Profesora Titular del Departamento
de Historia del Arte de la UNED. También ha sido comisario de
esta exposicion Denis Laoureux, Profesor de la Université Libre

de Bruselas.
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Sin titulo, ca. 1959. Oleo sobre tela.

Coleccién privada

Jane Graverol. Le surréalisme au fémenin.
Centre d’Art de Rouge-Cloitre de Bruselas,
Bélgica. Del 16 de junio al 23 de julio de 2017.
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EL MITO DE OFELIAY
LA MITOLOGIA DEL CIBORG EN
LA OBRA DE MARINA NUNEZ

Menene Gras Balaguer




teoria

Cuando Ofelia se convierte en un ciborg, mediante la apropiacion y conversion de
esta figura del lenguaje con nombre propio, que opera Marina Nufiez (Palencia, 1966),
en una figura animada cuya sensibilidad informa acerca de su capacidad de sentir y
pensar, aunque sea la representacion de un mito humano que el teatro crea en el siglo
XVII, se entiende que esta transformacién no tardara en generalizarse en muchos
ambitos de la vida humana.

El impacto de la tecnologia aplicada a los procesos cognitivos y sus implicaciones
se han experimentado a través de las diferentes ciencias particulares relacionadas —
psicologia, neurobiologia, linglistica, biologia evolutiva, computacién y comunicacion
aplicadas— que han permitido reproducir maquinas que piensan y sienten siguiendo
el modelo humano. La robdtica aplicada a la cirugia y a la medicina en general
ha demostrado que la ingenieria electrénica puede no solo ser de una utilidad
irreemplazable para alargar la vida humana, sino producir prétesis mecanicas que
faciliten la sustitucién de algunos drganos por artefactos que puedan desempenar
funciones equivalentes, mejorando la calidad de vida y la esperanza de supervivencia.
Asistimos a un proceso reversible que implica una humanizacién de la tecnologia
y una tecnificacién progresiva de las ciencias humanas. En el centro de la obra de
Marina Nufez, se encuentra este sujeto moderno que no puede ser considerado
aisladamente, sin tener en cuenta que su existencia se vincula mediante hilos y cables
invisibles a un contexto que lo mantienen en vida; un sujeto que se alimenta a través
de sus raices, como si fuera un arbol, o que levita en el aire desafiando la fuerza de
gravedad, sin apenas esfuerzo, como si pudiera disfrutar de facultades que sélo se
conceden a los temidos robots que parecen amenazar el futuro humano y acabar con
la supremacia del hombre en el reino natural. Las maquinas vivientes que Marina
Nufiez crea se remontan hasta este “hombre-maquina”, que a mediados del siglo XVIII
La Mettrie (Saint Malo, 1709 - Berlin, 1751), como el médico fildsofo que se empefd
ser, construyo recurriendo al mecanicismo cartesiano pero oponiéndose a Descartes
y rechazando el dualismo alma/ cuerpo, por el que se resolvia la supremacia del
hombre ante los demas seres vivos de la naturaleza.

La demostracién de La Mettrie consistia en descubrir los mecanismos por los que el
ser humano se animaba, sin contemplar la existencia de una causa inmaterial por la
que éste siente y piensa diferenciandolo de los animales. El empefio de este médico
en cartografiar un universo material para poder explicar el mundo viviente mediante
una metodologia comparada sin excluir ni el reino animal ni el vegetal buscaba el
modo de hacer innecesario definir la existencia de un alma desconocida que la razén
no puede explicar y sélo la fe justifica.
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Su objetivo consistié en partir de las causas materiales de todos los procesos por los
cuales el hombre piensa y siente, sin necesidad de plantear la existencia del alma
humana que Descartes situaba en la glandula pineal para tratar de dar forma a la causa
de aquella actividad humana asociada a la racionalidad atribuida al pensamiento. La
Mettrie lleva hasta las ultimas consecuencias su intencion de probar la causalidad
material de todas las funciones del cuerpo humano y la imposibilidad de separar la res
cogitans, relacionada con las funciones cognitivas, el pensamiento y el habla, y la res
extensa, con los 6érganos del cuerpo.

Contra el dualismo cartesiano, La Mettrie defiende un monismo materialista, que
acerca al hombre y a todos los seres vivos que habitan en el reino natural, para
demostrar que las actividades cognitivas asociadas con un principio inmaterial derivan
de causas materiales como las impresiones y sensaciones percibidas y elaboradas
por los érganos de los sentidos. Su sensualismo se debe por una parte a la confianza
en la ciencia y la técnica subyacente en el discurso que sostiene anticipandose al
desarrollo del materialismo histdrico contra el deismo ilustrado que aun aceptaba la
existencia de una divinidad a la que el ser humano trata de imitar; y por otra, a la
aportacion de los empiristas ingleses que le preceden.

El hombre-maquina aparta todos los argumentos acerca de la superioridad humana
sobre los demas animales y plantas; el discurso comparado aplicado a todos
los reinos de la naturaleza le hizo escribir posteriormente “Los animales mas que
maquinas”, donde parodiaba la inutil superioridad del hombre para mostrar que los
primates no humanos podian tener una inteligencia incluso superior a los anteriores
sin recibir educacion ni ayuda al inicio de la vida. Para él, antes de recurrir a un
principio inmaterial como punto de partida para el reconocimiento de la capacidad
del hombre para el habla y otras funciones cerebrales relacionadas con lo que en
definitiva se nos hace creer en la superioridad del hombre sobre los animales y el
reino vegetal, era indispensable investigar las causas materiales por las cuales se nos
capacita para desempenar aquellas facultades reservadas a los primates humanos
que nos capacitan para ejercer las funciones que nos caracterizan. Primero, escribio
el “Tratado del alma” (1745), con el animo de descartar su supuesta espiritualidad,
y a continuacion “El Hombre planta” (1748) y “Los animales mas que maquinas”
(1750). De la comparacion del hombre con las plantas y los vegetales deducia el
parecido entre los diferentes organismos, aunque su contribucién realmente consista
en rechazar la definicion cartesiana de los animales a los que el filésofo consideraba
incapacitados no soélo para las actividades cognitivas sino también sensitivas. De ahi
que si bien La Mettrie identifica al hombre con una maquina, comparandolo con los
animales que para Descartes sélo son maquinas, paraddjicamente al rechazar la
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herencia cartesiana se empefia en probar que los animales son mas que maquinas,
no solo por su parecido con el hombre sino porque su sensibilidad es analoga a la
del hombre y por consiguiente si a este ultimo se le atribuye un alma a los animales
también, lo cual resulta inaceptable.

Marina Nufez, Ingenio, video, 2010

La obra de Marina Nufiez pone un énfasis especial en la figura del ciborg, considerando
que se trata de una criatura compuesta de elementos organicos y dispositivos
cibernéticos, cuya presencia en la sociedad actual no hace mas que acrecentarse,
hasta el punto de que de un modo u otro todos somos ciborgs’. Si esta denominacion
se divulga originalmente a partir de 1960, coincidiendo con la exploracién del espacio
y las posibilidades de vida en entornos extraterrestres, para preparar o mejorar al ser
humano y hacerlo mas resistente para su adaptacion a cualquier medio, el ciborg se
encuentra en el centro de un debate que pone en entredicho la autonomia del sujeto
hombre/mujer. Este fenomeno se debe tanto a las investigaciones derivadas de las
implicaciones del impacto de la tecnologia aplicada a los procesos cognitivos, que
han facultado a este sujeto mismo para reproducirse en otro que es producto de la
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robdtica y que puede imitar todas sus funciones, como a los descubrimientos que
se han producido debido a la excelencia operativa de las herramientas que los han
facilitado o por las meras protesis que han reemplazado partes del cuerpo humano
imprescindibles para el funcionamiento del organismo. Pero también tiene que ver con
la transformacién multiple que este mismo sujeto puede llegar a experimentar en el
imaginario colectivo con las tecnologias aplicadas al disefio mediante la digitalizacién
de los medios correspondientes, para traducir en imagenes figuras que durante
mucho tiempo han sido creaciones de exclusiva fabricacion de la literatura fantastica
o del cine de terror. El procedimiento para ella no es muy diferente del que utilizaria
si se limitara a la pintura de sus inicios, aunque las posibilidades de su recreacién y
puesta en practica por la imaginacién digital son infinitas, como se desprende de las
variaciones que propone a raiz de las alteraciones a las que puede dar lugar y cuya
descripcién nos remite siempre a las imagenes mismas como el mejor modo para su
percepcion y comprension.

Marina Nufiez, La mujer barbuda (Angela 2), 2017

Se trate o no de reminiscencias de un futuro que aun no existe en la realidad, pero
cuya hipdtesis no deja de ser plausible debido a las creaciones virtuales que se han
sido objeto de divulgacion masiva, la propuesta de Marina Nufiez muestra desde
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hace tiempo una coherencia y una continuidad que se prolonga desde hace muchos
afios, como se percibe en la reciente retrospectiva de la galeria Rocio Santa Cruz,
comisariada por Gloria Picazo (“Post, Trans”, Barcelona, del 24 de mayo al 26 de junio,
2017), y en su obra ultima expuesta en la galeria Pilar Serra, durante el mismo periodo
de tiempo, con el titulo “La Mujer barbuda”, cuyo referente mas inmediato es el cuadro
del mismo nombre pintado por José de Ribera en 1631. Las coincidencias entre las
diferentes producciones son la razon de aquella légica dominante que se impone
entre sus monstruas y las extrafias figuras que ella concibe en las que se perciben
indicios de marginalidad, soledad y exclusion, anticipandose a la evolucion futura del
género humano marcada por el progreso imparable de las nuevas tecnologias de la
informacion y la comunicacion, y de sus aplicaciones en las diferentes disciplinas.

Marina Nunez, 2002

La presencia en la escena internacional y local de la artista se debe entre otras cosas
a su constante investigacion acerca de los modos de reformular la representacion
de la evolucién de la humanidad, teniendo en cuenta los cambios producidos por el
desarrollo imparable de las tecnologias digitales en todos los ambitos de las ciencias
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experimentales. Para esto, no se cifie a ningun modelo especifico, prefiriendo explorar
sin cesar las diferentes opciones que la imaginacion le plantea y disefia en el vacio
de paisajes despoblados, que ella habita con figuras de otro mundo, que imaginamos
“real” por el mero hecho de haberse concebido y de existir en un espacio y un tiempo
oniricos.

En su ya dilatada trayectoria, Marina nunca ha dejado de sorprenderse ni de sorprender
con los resultados obtenidos a raiz de sus investigaciones teodricas y practicas, ni
siquiera en los inicios cuando ella pintaba y se preguntaba si eran compatibles el arte
conceptual y la narratividad de sus figuraciones, o cuando dudaba si en algin momento
lograria que el deseo de su legibilidad no entorpeciera el desarrollo de la obra tanto
conceptual como técnica o formalmente. En una conversacion con Estrella de Diego
y Rafael Doctor, la artista terminaba concluyendo “si represento un ciborg como un
cuerpo heterogéneo, que incorpora dentro de si la otredad, podria ser metafora de
un mundo menos paranoicamente hostil con la diferencia que empatico con ella. O si
represento un ciborg, que esta conectado con su entorno, podria ser metafora de un
mundo en el que la epistemologia y la ética se piensen mas en términos de interaccion
que de separacion y dominio™. La artista siempre cita el “Manifiesto Cyborg” de Donna
Haraway publicado en fecha tan temprana como 1985, autora también de otros ensayos
que se anticipan a muchas aportaciones en este ambito, como “Primate Visions:
Gender, Race, and Nature in the World of Modern Science” (1989) y “Simians, Cyborgs
and Women. The reinvention of Nature” (1991), donde ella encontré las herramientas
para articular su propio discurso y éste con la obra. La identificacion del ciborg con una
especie de andrdgino hibrido dotado de facultades anélogas a las que caracterizan el
organismo humano es propensa a eliminar las diferencias entre humano y animal, lo
fisico y aquello que no lo es, manteniendo la perfecta ambigliedad entre el hombre y la
maquina. Su comparacion, no obstante, no descarta el valor de su invencion por parte
del hombre que mediante la robética ha sido capaz de fabricar su propia imitacién. Las
implicaciones de los avances de las tecnologias digitales aplicadas en el campo de la
medicina o en el de las telecomunicaciones son aun dificiles de prever, teniendo en
cuenta que su desarrollo es imparable.

Pero no es solo esto; el enunciado que parece esclarecer mejor la actitud de Marina
Nufiez ante la epistemologia feminista convencional y su trabajo es el que se deriva
del enunciado de Donna Haraway “prefiero ser una ciborg antes que una diosa”.
¢ Por qué? Porque el ciborg no requiere una identidad estable y esencialista, lo cual
permite deshacer y disolver las problematicas que han generado las tradiciones
occidentales como el patriarcado, el colonialismo, el esencialismo y el naturalismo
que han favorecido la formacién de taxonomias y dualismos antagénicos que han sido
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sistémicos y que rigen el discurso occidental, como yo / otro, mente / cuerpo, hombre
/ mujer, civilizacion / primitivo, realidad / apariencia, todo / parte, verdad / ilusion, bien
/ mal, dios / hombre, entre todos aquellos que han perpetuado un orden social que
sobrevive propiciando jerarquias y dominaciones insolubles®.

Si para La Mettrie la comparacion entre el organismo humano y el funcionamiento
de una maquina autorizaba nuevos avances en el dominio de la fisiologia y de la
anatomia, al igual que favorecia el desarrollo del materialismo historico y el progreso
de las ciencias experimentales, liberando al hombre de la dependencia de un dios
omnipresente; para Dona Haraway, la existencia del ciborg pone en tela de juicio
dualismos como los que se han mencionado y que han servido para hacer indisolubles
ciertas relaciones de poder entre opuestos, cuya supresién se debe a la sustitucion de
aquellas supuestas entidades que los caracterizan por flujos y rizomas inestables que
se mezclan y entremezclan, anticipandose en los mundos oniricos y monstruosos, con
imagenes propias de la ciencia ficcion literaria o cinematografica.

Marina Nufiez, Mutiplicidad, video, 2006
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Las figuras que pueblan los mundos de Marina Nufez son construcciones derivadas de
aquellas opciones resultantes de su exploracién de la aparicion del yo y su disolucién
desde un pensamiento sistémico que ordena el mundo y trata de hacer legible el
devenir. Redundando en este y otros aspectos, en conversacion con Isabel Tejeda, la
artista decia que tenia tres hermanos matematicos y uno ingeniero y que desde muy
temprano habia estado rodeada de ordenadores, para explicar su aficion a la ciencia
ficcion, desde qué ambito se interesaba por sus construcciones y como se habia
introducido en un terreno que es mucho mas caracteristico de la literatura y del cine
y también mucho mas popular que propiamente asunto del arte contemporaneo o del
pensamiento occidental. No obstante, lo narrativo, como subraya Estrella de Diego,
no se opone a conceptual, en ningun caso; esta ultima incluso ve imprescindible e
inevitable que el arte conceptual sea esencialmente narrativo, cuando advierte que “el
mundo no se puede explicar sin contar historias”.

Recorriendo las exposiciones mencionadas, siguen surgiendo multiples interrogantes
que la propia artista parece haberse planteado reiteradamente, como se desprende
de las entrevistas en las que pone encima de la mesa sus inquietudes y sus dudas,
preguntandose si sus estrategias son las que deberian ser para captar la atencién del
espectador y del publico en general, que ella quiere que se enfrente a lo extrafo, a lo
disruptivo, a lo que no tiene costumbre por ver, lo cual hace que busque la legibilidad
de las imagenes que son producto de su invencion: figuras humanas y post-humanas
en las que la monstruosidad y la locura se encuentran. Estas figuras del lenguaje
con las que aquellas se manifiestan articulan aditivamente la exclusion de la que
son objeto, por el temor que inspiran, al desafiar la norma y estar fuera de control.
Representaciones al fin y al cabo de lo siniestro humano, su lado oscuro e incurable,
que ella no teme sino al contrario concibe, logran hacer existir un mundo en el que el
poder del horror cobra visibilidad sin que sea posible imponer limites a sus engendros,
como defienden sus “monstruas” amenazantes, simplemente por los rasgos fisicos
que las caracterizan y por ser inmunes a todas las causas de muerte que acechan al
ser humano. El ciborg es una nueva especie que imita al hombre, pero es un organismo
cibernético concebido como un hibrido de maquina y ser viviente que ha conseguido
difuminar la linea divisoria que separa al hombre de los animales y de todos los seres
organicos que pueblan la naturaleza, ante la supremacia que ostenta considerando de
su exclusividad la racionalidad que se expresa a través del habla.

Figuras y paisajes distopicos narran un mundo infeliz que aparece en los suefios
atormentados de una humanidad que es victima de una imaginaciéon precoz que
ve un mundo después del mundo, sin luz ni oxigeno, y que no puede apartar de si,
por parecer que ahi se encuentran los indicios de su fin. La melancolia del ciborg
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es una proyeccion de la aberraciéon que nos aflige, porque huele la muerte que nos
acecha como la lluvia o la humedad: el ciborg es una derivacion del ser humano
que alcanza a vivir gracias a las protesis que la tecnologia nos brinda y nos hace
pensable una vida mas larga, cuestionando aquella existencia que no supere los 150
afos de edad. Cuanto viviremos y si para vivir deberemos adoptar caracteristicas
que no tenemos, transformandonos como lo hicieron los dinosaurios hace millones
de afos y convirtiendo nuestros cuerpos en artefactos intervenidos por la técnica,
y cuyas proétesis actian en él automatizando procesos propios del organismo y
alargando la vida. Pero, contrariamente al fin de la humanidad que la figura del ciborg
podria predecir, o al menos de una humanidad tal como la hemos entendido hasta
ahora, es como si, en virtud de su creacion como meta actual del progreso cientifico y
tecnoldgico, la supervivencia del hombre dependiera de ésta y de ahi el empefio para
seguir perfeccionando este artefacto compuesto de maquina y hombre.

Marina Nufez, Sin titulo (ciencia ficcion), 2014

El mundo de Marina Nufez esta lleno de figuras oniricas que son producto de una
imaginacion que no teme un destino oscuro como el que aquella es capaz de reproducir
en paisajes teldricos irreconocibles, que ella crea desde hace afios compartiendo con
ellas una experiencia vital en espacios de los que se ha borrado el tiempo.
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En su trayectoria no hay saltos ni cambios; tampoco una busqueda en direcciones
opuestas o una investigacion de recursos que no responda a la idea o concepto previo
sobre el que funda su practica artistica. Entrar en el mundo que ella crea supone
implicarse en el descubrimiento de un espacio tiempo otro en el que la vida de las
formas adopta connotaciones propias de lo siniestro y lo monstruoso como categorias
estéticas asociadas a lo sublime y su puesta en valor a través de su representacion
sensible. La superficie terrestre no es en su obra la misma que aquella que conocemos;
la artista disefa los espacios y contextualiza las multiples figuras que los habitan:
espacios creados especialmente para dar cabida a estos seres que ella anima,
deformando sus caracteristicas, como si las hubiera concebido en suefios o bajo los
efectos de un estado paranormal, aunque éste sea meramente ficticio. Es impensable
llegar a establecer una clasificacién o una catalogacion de localizaciones vy figuras,
pese a la utilidad que esto podria tener a la hora de establecer criterios para abordar
cualquier investigacion referida a su trabajo. Las variaciones a las que se presta son
inagotables: la artista puede crear espacios vacios, arquitecturas en ruinas, bosques
teldricos, con o sin referencia a un mundo real devastado, transformado o alterado
hasta el punto de hacerlo irreconocible.

Marina Nufez, Ficcion, 2006
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El misterio no se deja descubrir facilmente; es necesario introducirse en este mundo
que la artista concibe siempre en construccion e irrepetible y en el que muda a sus
figuras, cuya soledad es una condicién de la existencia que les da la vida. “Soledad
de la abyeccion” como diria Rocio de la Villa en el catalogo de la exposicion de la
Universidad de Jaén, en 2009, donde se refiere en particular a esta categoria del
lenguaje para referirse a las figuras de Marina Nufiez representadas en craneos
mutantes de una arqueologia futura, evocando estas presencias perturbadoras que
inesperadamente nos sorprenden al colocarse ante nosotros. Una abyeccion que
procede del interior del cuerpo humano y que es percibida segun ella por los 6rganos
del tacto y de la vista, a través de los cuales se experimenta la repugnancia que
inspira®. No obstante, también se nos indica que no se puede obviar la conexiéon entre
abyeccién y locura, que se identifica con lo extrano de estas figuras que dan forma a
una imago mundi subyacente en la produccién de la artista, haciendo valer la verdad
de lo siniestro, como categoria estética y exponente de la fuerza que emana de su
negatividad.

Las familias de monstruas engendradas por la artista en diferentes series tienen
no obstante antecedentes en la historia del arte, no necesariamente anéalogos, que
avalan su produccién y contribuyen a significar politica y socialmente actuaciones que
no dan como resultado meros hechos estéticos. Ocurre como con otros periodos de
la historia del arte del siglo XX, en el que la herencia de las vanguardias historicas,
que recurrieron a la aberracion para interpelar la realidad, propicié nuevas formas de
entender las practicas artisticas.

Su apropiacion fue util para su ruptura con el pasado, no aceptando la mera recreacion
de lo monstruoso sino para plantear la denuncia de un arte normativo, exclusivo y
excluyente, que en el transcurso de la historia ha hecho valer su separacion de lo
real y la realidad, como si los valores artisticos y estéticos del arte en general que se
suponen auténticos dependieran de esta condicion, o pertenecieran categoricamente
a un ambito diferente de la historia del pensamiento, lo cual seria actualmente
inadmisible.

En los paisajes extraterrestres con figura o las figuras que la artista sitia en ciertos
parajes desconocidos, se observala correspondencia entre las diferentes localizaciones
que la artista crea y sus ocupantes. Si las primeras se suelen caracterizar por su
aspecto siniestro y nocturnal, los sujetos del habitar parecen pertenecer a otro régimen
de vida diferente del que se considera comiunmente humano y por lo tanto estan fuera
de nuestro alcance a no ser gracias a su invencion.
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Marina Nufiez, Rayos-paisaje, 2001

Sus monstruas aparecen y desaparecen de las escenas que decoran sus paisajes
como si se tratara de otros planetas, como las figuras de la serie compuesta de iconos
femeninos de su invencion —imagenes digitales en blanco y negro sobre papel (2001)—
expuestas en la galeria de Rocio Santa Cruz. Para mi, todas son interpretaciones de
Ofelia, entendiendo la tragedia del personaje y el mito de la locura que personificay la
convierte en monstrua. Su “Ofelia” (video monocanal, 2.20, 2015) evoca otras Ofelias,
como la del pintor John Everett Millais (1852) o las de Delacroix (“Ofelia loca”, 1834
y “La muerte de Ofelia”, 1853), John William Waterhouse (1839), Alexandre Cabanel
(1883) o la acuarela de Dante Gabriel Rosetti, (“El primer brote de locura de Ofelia”)
y la de John William Waterhouse (1894). Todas las versiones se inspiran en la vida
de la hija de Polonio, en la tragedia de “Hamlet” de Shakespeare (1564-1616) y los
retratos de este personaje que encarna la locura de amor no correspondido y el dolor
por la tragica muerte del padre, a raiz de la cual Ofelia cae desde lo alto de un sauce
y se ahoga en el rio, que ve debajo suyo como el mar de tristeza en el que sumerge,
segun el relato que se hace del episodio y como se suceden los hechos, sin que éstos
existan a no ser por su narracion.
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La imagen mas difundida es la de Millais donde se representa la escena de la muerte
de Ofelia, cuyo cuerpo flota en el agua mientras permanece inerte con los ojos abiertos
sin mirar a ninguna parte, poseida por su enajenamiento.

Arthur Hughes, Ophelia, 1852

A esta imagen que caracteriza la pintura pre-rafaelista le siguen otras como la que
evoca Arthur Rimbaud en el poema homoénimo que escribe en 1870, donde invoca
el fantasma blanco de Ofelia, que ve pasar lentamente encima de un rio negro bajo
la mirada triste de los “sauces temblorosos” llorando al verla y rodeada de “rizados
nenufares”, mientras el aire nocturno desde hace mas de mil afios sigue transmitiendo
su “suave locura”, porque la “voz del mar rompié su corazoén”.

Comparando su belleza con la de la nieve, Rimbaud invoca también a la “tristisima
Ofelia”, flotando “como un gran lirio”, “cuando tocan a muerte en el lejano bosque”.
Ofelia nifa con el “corazén roto”, que los arboles miran, mientras ella suefia en el amor
y en la libertad de un “terrible infinito” que ingenuamente deseaba abrazar, siguiendo
las “extrafias voces” que la poseian y que el rio se llevaba con la muerte a causa de
su profundo dolor e incapaz de asumir el duelo por la pérdida. La belleza de Ofelia
es la belleza de la soledad y de la melancolia, y de la muerte, como el fuego sobre la
nieve blanca.

37

teoria



teoria

Marina Nufiez, Ofelia (Carmen), 2015

Lafigura de Ofelia esta muy presente en toda la trayectoria de Marina Nufiez, aunque no
siempre se nombre, porque aquella es una figura del lenguaje en la que tienen cabida
representaciones multiples de la distopia contemporanea que arranca del desorden de
las pulsiones inescrutables que acechan en el éxtasis, el trance, la inconsciencia y el
delirio de las diferentes formas o estados que puede adoptar la locura.

Los dos videos monocanales, “Ofelia (Carmen)” y “Ofelia (Inés)” de 2015, evocan de
manera explicita el mito de esta figura clasica de la literatura universal, aunque no son
las Unicas obras donde aquella aparece, por el hecho de no nombrarse; dos versiones
muy parecidas que se yuxtaponen facilmente y se encuentran en la experiencia de
una soledad mas fuerte que ellas, cuando el mar las cubre y ellas se dejan acariciar el
rostro hasta desaparecer y ser también ellas mar porque estan hechas de agua.

Hay una y muchas Ofelias en la obra de Marina Nufiez: Ofelias que levitan y flotan en el
aire; Ofelias en cuyos 0jos se mueven varias pupilas que nos miran a la vez; Ofelias con
el rostro deforme, o la cabeza vacia, susceptible de transformarse facilmente en seres
robéticos resultantes de la hibridacion cada vez mas real entre el humano y el ciborg.
Todas sus monstruas son de alguna manera Ofelia, porque aquellas son concebidas
como seres humanos que su autora anima y dota de cualidades intrinsecas, aunque
marcadas por la diferencia de ser la negacion de la norma y caracterizarse por su
extrafieza, condiciones éstas de la existencia trdgica contemporanea.
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Marina Nufez, Sin titulo (locura), 1996

En el texto “Claridad y penumbra™, la artista describe el lado que se nos oculta del
mundo identificandolo con la locura, como experiencia paradigmatica y lugar en el que
pacientes y artistas pueden encontrarse, unos por la experiencia de la enfermedad y
otros ante la necesidad de poner en cuestion lo establecido y explorar abismos que
se abren cuando la irracionalidad entra en juego potenciando la creatividad de su
imaginacion sin temor al equivoco ni al error.

En defensa de su propio trabajo y el de muchos otros artistas que como ella han
querido explorar este otro lado del mundo invisible o negado, propone a modo de
catarsis y a la vez de vivencia convulsa, para emplear sus palabras, una mirada a
través de la cual podemos atisbar que no hay una forma de identidad que no incluya
la extraneza de la division y de la fragmentacion del ser de lo humano.

El mito de Ofelia ha sido reinterpretado sin cesar, pero la identificacion del modelo
con un ciborg hace que éste se entienda como un ser sensible, al que invade una
melancolia oscura tanto con respecto al pasado como al futuro, a causa de la
incertidumbre de su destino. Patricia Mayayo, por su parte, atribuye la estetizacion de
la figura de la histérica, producto de la confluencia entre legado artistico e imagineria
médica, a la exploraciéon de Marina Nufez en la serie “Sin titulo (locura)” de 6leos,
infografias y dibujos iniciada en 1995, donde ésta manipula y modifica las fotos de
Charcot mezclandolas con referencias a la tradicion pictérica marcada por el discurso
patriarcal’. Esta estetizacion es analoga a la que se ha hecho en la historia del arte de
la figura de Ofelia y a la que en contraposicion hace la artista alterando su fisonomia
de mil maneras, para deconstruir el mito y devolverla a la realidad.
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Notas:

1 José Jiménez, en “El fuego de la visién” (catalogo editado por la Comunidad de Madrid y Artium, 2015,
a raiz de la exposicién monogréfica en la sala Alcala 31), afirma que “todos nosotros somos, ya hoy, en
mayor o menor medida, organismos mixtos, compuestos: ciborgs. Y lo iremos siendo todavia mas en este
futuro aceleradamente presente que ya se deja ver. Por eso, la propia Marina Nufiez, ha podido hablar de
“Nosotros los ciborgs”, y llamar la atencion acerca de que esa fusion del cuerpo con la tecnologia supone

una alteracion significativa de la identidad, asi como la generacion de un nuevo tipo de subjetividad”.

2En el catalogo de la exposicion en el Centro de Arte de Salamanca (2002). En esta conversacion, Estrella
de Diego hace alusion a la figura del artista como un artesano de las formas al igual que el escritor es un
artesano de las palabras. No obstante, se interesa por el modo en que la artista hace compatibles la pintura
y la técnica cuando dice estar convencida de que aquella “utiliza el ordenador casi exactamente al igual que

utiliza el pincel”.

% Donna Haraway reivindica la urgencia de una revision de las narrativas occidentales, desde distintas
disciplinas —ciencia, tecnologia y feminismo— proponiendo alternativas al feminismo histérico que no

rechaza pero trata de abrir a nuevas perspectivas en contra de todas las formas de dominacion.

“lsabel Tejeda, en “Marina Nufiez o la construccién del ciborg. (Revista digital, n. 18, Afio 9, vol. 1 — mujeres
y tecnologia, pp 1-19). 5. En “Retratos de la Abyeccion”, catalogo individual, Ed. Universidad de Jaén 2009,
pp. 11-18.

5Rocio de la Villa en “Retratos de la Abyeccion”, (catalogo editado por la Universidad de Jaén en 2009,
pp. 11-18).Uno de los mejores textos sobre la abyeccion en la obra de Marina Nurez es el de Rocio de la
Villa, cuyo andlisis critico es imprescindible para conocer el mundo de la artista, las familias de retratos que
lo habitan y sus multiples conexiones, como se desprende de un fragmento como el siguiente: “La mujer
como sujeto muerto. El cadaver es el colmo de la abyeccion, el mas repugnante de los desechos: “es un
limite que lo ha invadido todo”. Durante algun tiempo, en sus retratos se mantienen el Adentro y el Afuera.
Los rostros son caras silueteadas sobre las que se sobrepone lo rechazado. Y también se superponen los
instrumentos de tortura que acompafan a la indagaciéon de la artista sobre la locura, bajo la variedad de la
histeria, en que desemboca la sumisién impuesta a las mujeres durante la Modernidad. (...). Pero pronto
vuelve la anterior confusion de los rostros cubiertos de vello y de las bocas borradas, con las anamorfosis
deformantes y nuevas formulaciones de efluvios, y con ellas, la exteriorizacion del adentro abyecto. Y al
tiempo, la ambigliedad que “no abandona ni asume una interdiccioén, una regla o una ley, sino que la desvia,
la descamina, la corrompe”. En los rostros de las heroinas crecen los filamentos, las venas, los conductos y
los nudos linfaticos se evidencian, mientras exhalan alientos eléctricos. Es lo abyecto que emana del interior,
rechazado pero propio, tan repugnante como algo externo frente a lo que reaccionariamos protegiéndonos:

“extrafieza imaginaria y amenaza real, que nos llama y termina por sumergirnos”.
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En “El fuego de la vision” editado por la Comunidad de Madrid y Artium en 2015, con motivo de la exposicion
del mismo titulo que se realizé en la sala Alcald 31 en esta fecha (pp. 29-32). La artista se extiende a
continuacion sobre la extrafieza de la locura y su represion en los siguientes términos: “Podemos alejar,
arrinconar, encerrar a los locos y a los monstruos, intentando asi ordenar el mundo en conceptos claros
y separados y protegernos al otro lado de la linea divisoria, pero intimamente sabemos que representan
nuestra propia fragilidad y vulnerabilidad. Porque las paredes que separan nuestra normalidad de nuestras

deformidades, nuestro juicio de nuestras enajenaciones, no son estancas sino llenas de poros...”.

" Patricia Mayayo, en “Charcot reinterpretado” (Jano Medicina y Humanidades, n. 1651, 11-17 de mayo
de 2007, pp.52-54), donde a propésito de la serie mencionada agrega que “pone de relieve el paralelismo
existente entre dos discursos de sesgo patriarcal: el discurso de la medicina decimondnica sobre la histeria
(que se articula en torno a la figura de la mujer, pero sin su participacion) y el discurso de la pintura como

género masculino del que la mujer ha sido tradicionalmente excluida”.
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Henri Cartier-Bresson, Martine Franck, 1975



cultura visual

“Al otro lado no es lo mismo”. Con estas palabras
John Berger resumia la sensacién que le producia
contemplar las fotografias de Martine Franck
(Amberes, 1938 - Paris, 2012), otro magnifico
exponente de la abrumadora nédmina de creadoras
invisibilizadas a la sombra de un genio.

Si Cartier Bresson es conocido internacionalmente
por su instante decisivo, consistente en sincronizar
cabeza, ojo y corazéon en el punto de mira, no
menos interesante fue el tiempo que su pareja,
Martine Franck —con quien se casa en segundas
nupcias en 1970—, reflejaba en sus imagenes. John
Berger, intercambiando faxes con ella en 1998",
le dice precisamente que el instante decisivo de
Cartier Bresson “es elegido o visto como desde el
cielo, donde todo tiempo esta expuesto”, mientras
que ella espera a que pase “lo impredecible”.

ese momento que no se puede anticipar: “Siempre
tienes que estar alerta, preparada para recibir
con un aplauso lo inesperado. [...] La camara
es una frontera en si misma, una barrera, si asi
se le puede llamar, que uno esta echando abajo
continuamente para aproximarse al tema que
esta fotografiando. Y al hacerlo sobrepasa unos
limites, no sin cierta sensacién de atrevimiento,
de ir mas alla, de estar siendo maleducado, de
desear ser invisible. Solo puedes cruzar al otro
lado olvidandote de ti misma momentaneamente
y siendo muy receptiva con los demas: por eso,
como fotografa, estoy simultdneamente en dos
mundos distintos. Esto es lo Unico que puedo decir
sobre lo que siento cuando estoy tomando una
fotografia: el resto permanece en el inconsciente”.
Toda una declaracién de intenciones que supo
llevar a la practica con verdadera maestria.

Martine Franck, Fabrica de herramientas en Bucarest,
Rumania, 1975

Es cierto que en muchas de sus fotografias lo
interesante es aquello que esta a punto de suceder
pero no se ve, “con la idea de anticiparse, de dar un
salto hacia delante”, comenta Berger. Ella le revela
que lo que le gusta de la fotografia es justamente
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Martine Franck, Refugiadas vietnamitas, Kai Tak East,
Hong-Kong, 1980

El trabajo de esta fotégrafa, vinculada a la agencia
Magnum como miembro de pleno derecho desde
1983, es inmenso. Nacida en Amberes, Bélgica,
en 1938, su infancia transcurrio entre el Reino
Unido y Estados Unidos.



Estudié Historia del Arte en la Universidad de
Madrid y en la Ecole du Louvre en Paris en los
afios cincuenta. Al realizar su tesis sobre Henri
Gaudier-Brzeska y la influencia del cubismo en la
escultura, descubridé que no queria ser académica
o curadora, sino fotégrafa.

En 1963 empez6 a trabajar como asistente de los
fotografos Eliot Elisofon y Gjon Mili en Time-Life,
pero un afno después comenzara a documentar
el Théatre du Soleil, gracias a su amiga Ariane
Mnouchkine, con quien viajara a Extremo Oriente,
momento a partir del cual inicia una trayectoria
independiente. Precisamente, su primer reportaje
fotografico habia tenido como escenarios China y
Japoén. Trabajo también para Life, Fortune, Vogue
o The New York Times, entre otras publicaciones.

Martine Franck, Petits freres des Pauvres.

Séjour de vacances, Cabourg, Calvados, Francia, 1985

Muy selectiva con sus imagenes, abordd todos
los géneros, dado que su interés siempre fue lo
humano. Destacan en este sentido varias series
de imagenes donde reivindica los derechos de
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las mujeres y personas ancianas, especialmente
las que realiza para diferentes organizaciones
sociales y humanitarias. Por su objetivo han
pasado asimismo personas destacadas del mundo
de la cultura, como Michel Foucault, Claude

Levi-Strauss, Marc Chagall, Giacometti, Balthus,
Leonor Fini, Patricia Highsmith o sus colegas los
fotégrafos Paul Strand, Jacques-Henri Lartigue o
Robert Doisneau, incluida su pareja, junto a otros
muchos nombres, y ha fotografiado todos los
rincones del planeta.

|
‘%

Martine Franck, Henri Cartier Bresson, 1992

Con esta ingente cantidad de imagenes
extraordinarias, emocionantes y universales,
tomadas con su camara Leica de 35 milimetros,
casi siempre en blanco y negro, se suele destacar
como una de sus mejores fotografias el retrato que
le hizo a su marido en 1992, sentado de espaldas
y reflejado en un espejo mientras dibujaba su
autorretrato. Otro de los aspectos sobre los que se
insiste al abordar su perfil, es la labor que realizé
al frente de la Fundacién Henri Cartier-Bresson
en Paris, de la que fue co-fundadora y presidenta.
Estos hechos, lejos de resaltar su talento como
fotégrafa, no hacen mas que ahondar en su
invisibilidad.
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Segun cuenta el diario The Guardian en su
obituario?, parece ser que cuando estaba
preparando su primera exposicion individual en
el ICA en Londres en 1970, descubrié que en las
invitaciones habian impreso que su marido iba
a estar presente en la inauguracion y cancelé el
show. Con todo, siempre afirmaba que Henri fue
para ella critico e inspirador, asi como un calido
apoyo en su profesion, de quien aprendié a decir
“no”, aunque preferia citar como referencias a
las fotégrafas Julia Margaret Cameron, Dorothea
Lange y Margaret Bourke-White.

Pese a que obtuvo algunos reconocimientos
en vida, Martine Franck no solo no ha sido lo
suficientemente valorada por la historia de la
fotografia, al menos no al mismo nivel que sus
colegas varones —igual que ha sucedido con
muchas otras parejas del mundo del arte—, sino
que al distinguir esta imagen sobre las demas,
vuelven a situarla a la sombra de un gran hombre.
El es el genio, ella le hizo un buen retrato.

Posiblemente John Berger no se estaba refiriendo
a la cuestidon de la invisibilidad cuando afirmaba
a proposito de su obra que “al otro lado no es lo
mismo”. Puede incluso que la propia fotografa
tampoco se sintiera aludida; de hecho, le respondio:
“¢ Al otro lado de qué? 4 De la camara?”.

Notas:

1 John Berger: Para entender la fotografia. Ed. Gustavo Gili,

Barcelona, 2015.

2 Amanda Hopkinson: “Martine Franck obituary”, The Guardian,
19-08-2012.
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Bajo el lema “Aprender de Atenas” la 14 edicion de Documenta aparentemente aborda
los valores atribuidos al sur en sentido simbdlico. Tras la celebracién en Atenas, donde
la Documenta se desdoblé con mucha polémica la pasada primavera, la obra de los
ciento sesenta artistas distribuidos en una docena de sedes en Kassel en general
miran mas al pasado que al presente, incluida la apelacion a la comprension de lo
que sufrié Alemania —y en particular Kassel- durante la Segunda Guerra Mundial, en
los recién remodelados Hessisches Landesmuseum y Stadtmuseum Kassel, donde
se muestra como quedo la ciudad tras el bombardeo de los aliados la noche del 22
octubre de 1943, cuando murieron diez mil personas. De manera que un objetivo no
explicito pero si muy evidente recorriendo las sedes en Kassel de esta documenta 14
es intentar dar carpetazo definitivo al holocausto vinculado a la memoria reciente de
Alemania.

Por supuesto, recordar y contar con el pasado es importante: aqui se encuentran
muchas historias de migrantes, esclavitud, colonialismo, opresion y guerras. Sin
embargo, apenas se hallan trabajos referidos al inquietante presente, en el que reina
el ultraliberalismo y la crisis de las democracias ante el imperativo de los mercados
y vemos crecer el aumento de las desigualdades de clase, de la xenofobia, de la
aporofobia, y el retroceso de los derechos laborales y civiles. Problemas a los que
en Europa han contribuido activamente la politica de Merkel y el Bundesbank. Por no
hablar de otras cuestiones desafortunadamente atemporales, como la violencia de
género en todas sus dimensiones que, lejos de disminuir, parece repuntar en todas
partes del mundo. ¢ Es esta la documenta que necesitamos?

En cuanto a la procedencia de artistas, el equipo de comisari@s ha declarado que
no habia contemplado criterios territoriales. Llama la atencion la (no justificada)
practica omisiéon de artistas orientales (japones@s, chin@s, etc.), aunque haya una
relativa buena participacion de artistas australian@s, indi@s, african@s, arabes y, por
supuesto, del resto del mundo, latinoamerican@s, norteamerican@s y europe@s, con
much@s artistas grieg@s.

Por otra parte, aunque bajo la extendida metafora del sur si se han incluido cuestiones
de género e identidad sexual, el equipo curatorial dirigido por Adam Szymczyky tampoco
ha tenido en cuenta criterios de discriminacion sexual en la participacion de artistas,
y se nota: los porcentajes de artistas, hombres y mujeres, son los habituales en el
circuito ferial, aunque el equipo curatorial se haya jactado de la abultada proporcion de
artistas participantes que no trabajan con galerias de prestigio internacional. Ninguna
artista espanola.
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Destacamos algunos trabajos.

La imagen de documenta 14. Una nueva version del gran Partenén de los libros,
que Marta Minujin (Buenos Aires, 1943) erigio en 1983 en la capital argentina tras la
caida de la dictadura militar, ocupa Friedrichplatz para recordar que en esta misma
plaza en 1933 fueron quemados 200 libros durante la campana liderada por jévenes
universitarios hitleristas llamada “Accién contra el espiritu anti aleman”. Todavia en
proceso, se completara con voliumenes aportados por los visitantes.

La otra gran instalacion es la piramide ecologista de Agnes Denes (Budapest, 1938),
The Living Pyramid en Nordstadtpark.

https://www.youtube.com/watch?v=0ONYJSfk_3MO0
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FRIDERICIANUM

En devolucién de la ocupacién por parte de documenta 14 del Museo Nacional de
Arte Contemporaneo de Atenas durante la primavera, el Fridericianum acoge en esta
edicion una seleccion de la coleccion del museo griego, junto a obras de colecciones
privadas, que se suman aqui por mantener alguna relacién con la cultura helena. La
exposicion ha sido comisariada por Katerina Koskina.

Este seria el caso, por ejemplo, de la presencia de la escultura de la artista feminista
estadounidense Lynda Bengliss (1941), Knossos, 1978.

Encontramos bastantes obras de formulacion textil y doméstica.

Janine Antoni (Bahamas, 1964), Slumber, 1993.

50



eventos

Maria Loizodou (Chipre, 1958), Autobiografia colectiva, 2013.
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Bia Bayou (Atenas, 1932-1996), Sails, 1981.

Emily Jacir (Palestina, 1972), Memorial to 418 Palestinian Villages Destroyed,
Depopulated and Occupied by Israel in 1948, 2000.
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Kimsooja, Bottari, 2005-2017.

Mona Hatoum (Beirut, 1952), Fix It, 2004.
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DOCUMENTA HALLE

Junto al Fridericianum, Documenta Halle recoge algunas de las propuestas mas
atractivas.

Marie Cool Fabio Balducci, Sin titulo, 2003.

Una sala con las perturbadoras pinturas de resonancia sexual de Miriam Cahn (Basel,
1949). También en el MMK en Frankfurt se reconoce su importancia con un espacio
monografico durante esta temporada.
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PALAIS BELLEVUE

Rosalind Nashashibi (Croydon, Reino Unido, 1973).

Toda una sala en Palais Bellevue, para Lala Meredith-Vula (Sarajevo, 1966), serie
Pajares, 1989-2016, cuyas fotografias muestran pajares realizados por campesinas
albanesas en Kosovo, que la artista considera la esencia de la creatividad.
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Regina José Galindo (Guatemala, 1974), La sombra, 2017, video. La artista corre
perseguida por un tanque Leopard, fabricado en Alemania.

Regina José Galindo también realizdé una performance continuando la persecucion en
La sombra.
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Bonita Ely (1946), Interior Decoration: Memento Mori, 2013-17. Instalacion.
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NEUE GALERIE

La contribucidon curatorial de Paul B. Preciado se evidencia en algunas de las
propuestas contenidas en la Neue Galerie, que presenta la exposicion mas cuajada
de esta edicion 14 de documenta.

Sala dedicada a lairreverente pornostar Annie Sprinkle & Beth Stephens. Un homenaje
humoristico al mundo queer.
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Expresiva critica de la muy homenajeada Geta Bratescu (1926), que también
protagoniza el pabellén de Rumania en esta edicion de la Bienal de Venecia.

Ashley Hans Scheirl (Salzburgo, 1956), Goldenshowner (L’Origine du Monde) (2017),
y su corrosiva critica a la violencia machista.
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Nilima Sheikh (Nueva Delhi, 1945), historias de mujeres y resistencia.

Un auténtico hallazgo: reconstruccion de la trayectoria vital y artistica de Lorenza
Butner (Chile, 1959-1994).

Vista de la instalacion de la siempre gran escultora polaca Alina Szapocnikow (1928-
1972), Gran tumor Il, 1969.
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Divertida critica de Marina Gioti (Atenas, 1972) a la educacion patriarcal a través de
la transmision cultural.

Un homenaje a Maya Daren (1917-1961) y su film sobre Haiti.
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La alemana Maria Eichhorn (1962) con su Rose Valland Institut (2017) investiga y
documenta la expropiacion de los judios en Europa y su impacto en el presente.

Otra recuperacion: Erna Rosenstein (1913-2004), vanguardista superviviente del
Holocausto.
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Poética y emotiva instalacion en Neue Galerie de la senegalesa Pélagie Gbaguidi
(1965), The Missing Link. Dicolonisation Education by Mrs Smiling Stone, 2017.
Recuerdo de la opresién sufrida por los africanos durante el periodo colonial. Para los
dibujos, la artista ha contado con escolares en Kassel.
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Una sala dedicada a mostrar 17 obras sobre papel de la recuperada Cornelia Gurlitt
(Dresde, 1890-1919).

-
-

GRIMMWELT KASSEL

L

El reciente y flamante museo en torno al mundo de los hermanos Grimm presenta
varias exposiciones de corte literario e ilustrativo, de entre las que destacamos la
investigacion realizada para la recuperacion de la literata Asja Lacis, opacada por su
relacién con Walter Benjamin.
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NEUE NEUE GALERIE

La artista noruega Maret Ann Sara (1984) plantea una compleja instalacién de critica
ecologista vinculando el exterminio de renos —un animal central en la cultura sami— por
orden gubernamental en su pais en 2007, con el exterminio de miles de bisontes a
finales del siglo XIX en América como efecto de la colonizacion.

Documenta 14, Kassel. Del 10 de junio al 17 de septiembre de 2017.
Artistas participantes:

Abounaddara, Akinbode Akinbiyi, Nevin Aladad, Daniel Garcia Andujar, Danai
Anesiadou, Andreas Angelidakis, Aristide Antonas, Rasheed Araeen, Ariuntugs
Tserenpil, Michel Auder, Alexandra Bachzetsis, Nairy Baghramian, Sammy Baloji,
Arben Basha, Rebecca Belmore, Sokol Begiri, Roger Bernat, Bili Bidjocka, Ross Birrell,
Llambi Blido, Nomin Bold, Pavel Braila, Geta Bratescu, Miriam Cahn, Maria Magdalena
Campos-Pons y Neil Leonard, Vija Celmins, Banu Cennetoglu, Panos Charalambous,
Nikhil Chopra, Ciudad Abierta, Anna Daucikova, Moyra Davey, Yael Davids, Agnes
Denes, Manthia Diawara, Maria Eichhorn, Hans Eijkelboom, Bonita Ely, Theo Eshetu,
Aboubakar Fofana, Peter Friedl, Guillermo Galindo, Regina José Galindo, Israel
Galvan, Nifio de Elche, y Pedro G. Romero, Pélagie Gbaguidi, Apostolos Georgiou,
Yervant Gianikian y Angela Ricci Lucchi, Gauri Gill, Marina Gioti, Beatriz Gonzalez,
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Douglas Gordon, Hans Haacke, Constantinos Hadzinikolaou, Irena Haiduk, Ganesh
Haloi, Anna Halprin, Dale Harding, David Harding, Maria Hassabi, Edi Hila, Susan
Hiller, Hiwa K, Olaf Holzapfel, Gordon Hookey, iQhiya, Sanja lvekovi¢, Amar Kanwar,
Romuald Karmakar, Andreas Ragnar Kassapis, Kettly Noél, Bouchra Khalili, Khvay
Samnang, Daniel Knorr, Katalin Ladik, David Lamelas, Rick Lowe, Alvin Lucier, Ibrahim
Mahama, Narimane Mari, Marie Cool Fabio Balducci, Mata Aho Collective, Mattin,
Jonas Mekas, Angela Melitopoulos, Phia Ménard, Lala Meredith-Vula, Gernot Minke,
Marta Minujin, Naeem Mohaiemen, Hasan Nallbani, Joar Nango, Rosalind Nashashibi
y Nashashibi/Skaer, Negros Tou Moria (Kevin Zans Ansong), Otobong Nkanga, Emeka
Ogboh, Olu Oguibe, Rainer Oldendorf, Joaquin Orellana Mejia, Christos Papoulias,
Véréna Paravel y Lucien Castaing-Taylor, Dan Peterman, Angelo Plessas, Nathan
Pohio, Pope. L, Postcommodity, Prinz Gholam, R. H. Quaytman, Abel Rodriguez,
Tracey Rose, Roee Rosen, Lala Rukh, Arin Rungjang, Ben Russell, Georgia Sagri,
Maret Anne Sara, Ashley Hans Scheirl, David Schutter, Algirdas Seskus, Nilima Sheikh,
Ahlam Shibli, Zef Shoshi, Mounira Al Solh, Annie Sprinkle y Beth Stephens, Eva
Stefani, Vivian Suter, El Hadji Sy, Sami Artist Group (Britta Marakatt-Labba, Keviselie/
Hans Ragnar Mathisen, Synngve Persen), Terre Thaemlitz, Piotr Uklanski, Antonio
Vega Macotela, Cecilia Vicuia, Annie Vigier & Franck Apertet (les gens d’Uterpan),
Wang Bing, Lois Weinberger, Stanley Whitney, Elisabeth Wild, Ruth Wolf-Rehfeldt,
Ulrich Wiist, Zafos Xagoraris, Sergio Zevallos, Mary Zygouri, Artur Zmijewski.

Stephen Antonakos (1926-2013)
Arseny Avraamov (1886-1944)
Etienne Baudet (ca. 1638-1711)
Franz Boas (1858-1942)

Lucius Burckhardt (1925-2003)
Abdurrahim Buza (1905-1986)
Vlassis Caniaris (1928-2011)
Sotir Capo (1934-2012)
Cornelius Cardew (1936-1981)
Ulises Carrion (1941-1989)

Agim Cavdarbasha (1944-1999)
Jani Christou (1926-1970)
Chryssa (1933-2013)

Andre du Colombier (1952-2003)
Bia Davou (1932-1996)

loannis Despotopoulos (1903-1992)
Beau Dick (1955-2017)

Thomas Dick (1877-1927)
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Maria Ender (1897-1942)

Forough Farrokhzad (1935-1967)
Tomislav Gotovac (1937-2010)

Nikos Hadjikyriakos-Ghika (1906-1994)
Oskar Hansen (1922-2005)

Sedje Hemon (1923-2011)

Tshibumba Kanda Matulu (1947-1981 desaparecido)
Kel Kodheli (1918-2006)

Spiro Kristo (1936-2011)
KSYME-CMRC (fundado en 1979)
Maria Lai (1919-2013)

George Lappas (1950-2016)

Ernest Mancoba (1904-2002)

Oscar Masotta (1930-1979)

Pandi Mele (1939-2015)

Benode Behari Mukherjee (1904-1980)
Krzysztof Niemczyk (1938-1994)
Pauline Oliveros (1932-2016)
Benjamin Patterson (1934-2016)

Ivan Peries (1921-1988)

David Perlov (1930-2003)

André Pierre (1915-2005)

Dimitris Pikionis (1887-1968)

Anne Charlotte Robertson (1949-2012)
Erna Rosenstein (1913-2004)

Scratch Orchestra (1969-1974)

Allan Sekula (1951-2013)

Foto Stamo (1916-1989)

Gani Strazimiri (1915-1993)
Wiadystaw Strzeminski (1893-1952)

K. G. Subramanyan (1924-2016)

Alina Szapocznikow (1926-1973)
Yannis Tsarouchis (1910-1989)

Lionel Wendt (1900-1944)

Basil Wright (1907-1987)

Andrzej Wroblewski (1927-1957)
lannis Xenakis (1922-2001)

Andronigi Zengo Antoniu (1913-2000)
Pierre Zucca (1943-1995)
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57 BIENNALE 2017. VIVAARTE VIVA

Rocio de la Villa
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Bajo el titulo “Viva Arte Viva” la comisaria de la 57 edicion de la Bienal de Venecia
Christine Macel rinde tributo a los artistas, oponiéndose a la tendencia general que en
las ultimas décadas ha dado protagonismo a los curators; y después, como fruto de la
imparable mercantilizacion del arte, a los coleccionistas. Pues son ellos, los artistas,
de quienes, al cabo, depende todo el sistema del arte.

A lo largo de la exposicion, que comienza en el gran Padiglione de los Giardini y
continua, como es tradicional, en el Arsenale, la nocién de creacion va desplegandose,
desde el aislamiento hasta la colectividad y la creatividad ritual. En el Padiglione, un
acierto es la sala audiovisual, donde se da voz a cada uno de los artistas y colectivos
que participan en esta edicion. Pero en toda la exposicidon encontramos mucha obra
de cada artista, bien representad@. Hay algunas sorpresas y descubrimientos. En
otros casos, se trata de reafirmaciones de propuestas ya planteadas en las ultimas
Biennale y Documenta. O bien, de homenajes explicitos.
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Como el que se dedica a Kiki Smith en una de las salas centrales del Padiglione.
La artista estadounidense bien hubiera podido ser galardonada por el Leén de Oro
—concedido este afo a la gran Carolee Schneemann—, si no hubiera una larga lista de
espera de artistas mujeres con las que el arte contemporaneo y la bienal centenaria
estan en deuda.

Segun datos publicados en la revista Artsy, en la exposicién de Christine Macel hay
un 35% de artistas mujeres de los 120 artistas y colectivos que participan, ligeramente
inferior a la pasada edicion de 2015 con un 37% y muy por debajo del paritario 43% en
2009, que luego cayo hasta el 26%. Por tanto, nada especial que celebrar. Destacamos
las propuestas mas interesantes.

PADIGLIONE:

KIKI SMITH
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También en el Gran Pabellon, destacamos el video de la artista rusa Taus Makhacheva
(1983), Tightrope, 2015, que obviamente se ajusta bien a la tesis curatorial.
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Como también ocurre en la instalacion de la pareja Yelena Boroyeva (1959) y Viktor
Boroyev (1959, El artista esta durmiendo, 1996.

(AR b M0 HRAE"
MEMENTA,

Otra interpretacion es la que han realizado Katherine Nufiez e Issay Rodriguez con
Entre las lineas 2.0, 2015-2017.
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ARSENALE

En el Arsenale se van sucediendo grandes espacios monograficos, los dedicados a
artistas mujeres aumentan conforme avanzamos.

Muy elegante es la sala dedicada a Thu Van Tran (Vietham, 1979, vive y trabaja en
Paris).

Avanzando, en el poliptico de la estadounidense Michelle Stuart (1933), Ring of Fire,
2008-2010 —y en otros muchos trabajos— también se refleja una apuesta clara por la
naturaleza y el ritual.
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Hacia la mitad del recorrido en Arsenale, abundan las propuestas muy marcadas
desde una perspectiva de género, o abiertamente feministas.

Después de representar a su pais en la Biennale de 2009, la artista neozelandesa
Francis Upritchard (1976, reside en Londres) vuelve a tener protagonismo en esta
edicion.

Muy saturado es el pasillo que nos hace recorrer la artista rusa Irina Korina (1977) en
su instalacion Buenas intenciones, 2017.
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La artista china Guan Xiao (1983) indaga sobre la mistificacion y la mercantilizacién
souvenir de le escultura de Miguel Angel en su video David, 2013.

Y es auténticamente impactante, sutil y elegante, la intervencién de la portuguesa
Leonor Antunes (1972) en el pasillo central.
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Junto a esta maravillosa intervencion, en un flanco, muy bien acomparada esta Teresa
Lanceta con una decena de sus siempre inspiradores tapices.
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De alguna manera, su trabajo inaugura toda una vertiente de propuestas textiles y
artesanales, como la pieza reciente, pero perteneciente a la serie ya muy conocida de
porcelanas reconstruidas de la coreana Yee Sokyung (1963).

También a partir de este momento en el recorrido se produce un giro hacia el “impulso
dionisiaco” en la creacion, como bien muestran los motivos vegetales de la artista
india, que trabaja en Nueva York, Rina Banerjee (1963).
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La poética del cuerpo y el sexo corre a cargo de la artista libanesa, que reside en Los
Angeles, Huguette Caland (1931) con dibujos de la década de los setenta, maniquies
con disefos de vestuario y otras obras de los noventa.
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Continuando con lo textil, también hay una importante representacion del trabajo de la
artista suiza Heidi Bucher (1926-1993).
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La estética de los objetos cotidianos y los recuerdos, dionisiaca por musical, también
se expresa en el panel de audiocasettes de Maha Malluh (1959).

De la estadounidense Eileen Quinlan (1972) se muestran fotografias intimistas y
poéticas.
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Frente a este trabajo, se encuentra la entrada a la Gruta profunda de la artista francesa
Pauline Curnier Jardin 2011-2017. Dentro, encontramos un film.

La cubana Zilia Sanchez (1926), residente en San Juan de Puerto Rico, expone piezas
de sus series Topologias (1982-1990), Amazona (1967-2009), Eros (1976-1998) y el
poliptico Troyanas, 1999.
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La artista turca Nevin Aladag (1972), residente en Berlin, propone Traces, una
interesante videoinstalacién en la que recoge la produccion de musica al azar.
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También en la escultura de la britanica Karla Black (1972), el azar parece tener un
papel relevante.

El color en variados formatos y materias parece ser el hilo conductor en la penultima
seccion.

En el trabajo de la estadounidense Nancy Shever (1943).
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En la videoinstalacion de la artista turca Hale Tenger (1960), Globos en el mar, 2011.

L 0ee0® 0 -0 0 06 & &

85



eventos

En las piezas de la estadounidense Judith Scott (1943-2005), en esta edicién

claramente homenajeada.
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Y en el gran environment textil creado por la estadounidense Sheila Hicks (1934),
residente en Paris, e interesada por cuestiones de percepcion visual y haptica.

Para finalizar en el monocolor de la alfombra de polvo iluminada y la cortina plateada
de Edith Dekyndt.

Por ultimo, ha sido todo un acierto elegir las instalaciones narrativas de la argentina
Liliana Porter (1941) para cerrar el recorrido.
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57 Bienal de Venecia. Del 13 de mayo al 26 de noviembre de 2017.

88



eventos

EXPOSICIONES A LA VUELTA DE VACACIONES
EN ESPANA. OTONO 2017 - INVIERNO 2018

Redaccion

Tod@s comenzamos con expectativas la nueva temporada. Aqui van algunas de las
exposiciones mas interesantes en museos y centros de arte en Espafa, por orden de
inauguracion.

Adriana Lestido. Ellas, nosotras, vosotras, Museo de la Merced, Ciudad Real. Del
1 de septiembre al 30 de noviembre.

Un recorrido por mas de 30 afios de produccion de la fotografa argentina. La muestra
reune algunos de sus temas claves: mujeres con sus hijas, presas, madres adolescentes,
nifos, son los personajes que componen una galeria que invita a reflexionar sobre la
condicién humana. Esta exposicién propone un recorrido vital por mas de 30 afos de
trabajo de Adriana Lestido (Buenos Aires, 1955). La seleccién de obra gira en torno a
la mujer y abarca grandes temas como el amor, el desamor, la soledad, la maternidad.
“Hospital Infanto Juvenil”, “Madres adolescentes”, “Mujeres presas”, “Madres e hijas”,
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“El amor” y “Villa Gesell” son algunas de las series representadas. Para Lestido, la
fotografia es una herramienta que le permite comprender el misterio de las relaciones
humanas. A partir de sus imagenes en blanco y negro, la autora documenta la
intimidad y delicadeza de sus personajes desde una perspectiva social. La separacion
y la ausencia son temas clave dentro de su obra. Mas que la realidad, lo que retrata
son emociones. Los ensayos fotograficos de los primeros afios todavia conservan
esa mirada de reportera grafica, de testimonio social, de fotografia documental. A
continuacion, las imagenes se vuelven cada vez mas subjetivas e incorpora paisajes
a los que retrata como reflejos de estados internos.

En rebeldia. Narraciones femeninas en el mundo arabe, [VAM, Valencia. Del 14 de
septiembre de 2017 al 28 de enero de 2018.

Comisariada por Juan Vicente Aliaga, la exposicion indaga en las realidades del mundo
arabe desde la década de los noventa, vistas a través de las distintas perspectivas
de artistas mujeres. También se incluyen algunas obras que reflexionan sobre la
construccion de la feminidad realizadas por hombres.
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Mediante el uso de dispositivos como la fotografia y el video, queda de manifiesto la
capacidad politica de transformacion de las mujeres en tanto que agentes sociales.

Cuatro son los ejes conceptuales de este proyecto: Espacios privados, ambitos
personales; el cuerpo, el deseo, la sexualidad; lugares y simbolos de lo publico, y
finalmente, la historia, sus pliegues y conflictos. Entre las artistas participantes hay
obras de Mona Hatoum, Amal Kenawy, Ahlam Shibli, Rula Halawani, Raeda Saadeh,
Zineb Sedira, Ghada Amer, Leila Alaoui...

El alma de las mujeres luna, Centre del Carme, Valencia. Desde el 14 de septiembre.

La Asociacion de mujeres solidarias y emprendedoras Club Lunas Divinas (AMSELD)
organiza por tercer afio consecutivo la exposicién fotografica dedicada a la mujer , con
el objetivo de sensibilizar a la sociedad de la importancia fundamental del respeto y la
igualdad de géneros que debe imperar en cualquier sociedad civilizada.

El proyecto “El Alma de las Mujeres Lunas” inspirada en la novela “La llama de

la sabiduria” de Juan Francisco Ferrandiz, nos muestra una serie de imagenes
simbodlicas de la fotdgrafa Lidia Aparicio Sales con estética cinematografica, donde
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se ha buscado el impacto visual mediante las emociones, y en las que se muestra la
fuerza, la solidaridad, la transmision de conocimientos, el arquetipo de la mujer sabia,
la contribucidn a la ciencia y la filosofia, pero también las dificultades, el desprecio y
el sufrimiento que padecieron.

4 ITEVEER 1917

Cristina Lucas, Sala Alcala 31, Madrid. Del 15 de septiembre al 5 de noviembre de
2017.

La exposicion presenta diversos proyectos de unas de las artistas actuales espafiolas
con mayor proyeccion internacional: Cristina Lucas. Los ejes generales de la muestra
son la historia, el tiempo y la violencia, materializados a través de instalaciones y
video-proyecciones que ahondan en conceptos como el uso del arte como medio de
investigacion histérica, la poesia conceptual o la fascinacion borgiana por el tiempo.

La exposicion, configurada con obras de gran formato, se articula en torno a la video-
investigacion-instalacién “El rayo que no cesa”, una obra en proceso de creacién de
la que solo se han presentado versiones iniciales que construye un relato histérico
de algunos ataques aéreos que han provocado victimas civiles desde 1912 hasta la
actualidad.
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“El rayo que no cesa” se entrelaza con una serie de piezas con historia, tiempo y
violencia como ejes generales: “Piper Prometeo”, un video representativo de la
poesia conceptual; “Tufting”, una serie de lienzos bordados que representan mapas
con manchas negras que reproducen la intensidad de la violencia contra objetivos
civiles, y por ultimo, “Clockwise”, una gran instalacién de 360 relojes que revela la
fascinacion de la artista por el tiempo. El tiempo global puede ser asi visto al unisono,
en una experiencia artistica de la teoria de la relatividad. La exposicién se suma a
la conmemoracion del octogésimo aniversario del bombardeo de Guernica pero
la historia se hace siempre desde el presente. Como sefiala el comisario Gerardo
Mosquera, Guernica sigue, el conteo de los bombardeos a ciudades continta, sin fin.

AA Arte y Arquitectura MUSAC. Susana Velasco, MUSAC, Leén. Del 16 de
septiembre de 2017 al 7 de enero de 2018.

El Proyecto Vitrinas acogera una instalaciéon de Susana Velasco coincidiendo con
la publicacion del quinto volumen de la Coleccion Arte & Arquitectura AA MUSAC,
dedicado a esta arquitecta cuyo trabajo explora cémo las formas de arquitectura
ocupan una posicion mediadora entre el territorio y las formas de vida.
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Anna Bella Geiger. Geografia fisica y humana, La Casa Encendida, Madrid. Del 28
de septiembre de 2017 al 7 de enero de 2018.

La muestra, comisariada por Estrella de Diego y realizada en colaboracion con el
Centro Andaluz de Arte Contemporaneo (CAAC) y el Museo de la Universidad Nacional
de Tres de Febrero (MUNTREF) de Buenos Aires, presenta un recorrido completo
por la obra de la artista brasilefia Anna Bella Geiger (Rio de Janeiro, Brasil, 1933),
imprescindible en la historia del arte conceptual brasilefio.

La exposicion recoge alrededor de cien obras entre videos, fotografias, libros de
artista y fotocollage centradas en dos elementos tematicos fundamentales en su obra:
la geografia fisica y la geografia humana. A través de estas dos lineas y, sobre todo,
a través de los mapas, elemento fundamental en su trabajo, la artista reflexiona sobre
las politicas coloniales, los estereotipos culturales, las exclusiones, los discursos
impuestos por la hegemonia y, especialmente, los modos de cuestionarlos desde unas
obras que en su acabado resultan fragiles y delicadas, lo que convierte a sus objetos
politicos en objetos poéticos.
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La trayectoria de Geiger es fructifera desde los origenes, abandonando muy pronto
sus comienzos abstractos de los anos 50 para entrar de lleno, especialmente tras su
viaje a Nueva York en la década de 1970, en el desarrollo de su etapa conceptual. Tras
finalizar sus estudios de literatura inglesa en la Univesidad de Brasil, en 1956, se casa
con el gedgrafo Pedro Geiger.

Incluso aquellos afios iniciales dedicados a la pintura abstracta, en los que ya participa
en la Primera Exposiciéon de Arte Abstracto de Petropolis, estaba influenciada por la
ensefianza de Fayga Ostrower, la maestra polaca de origen judio con quien Geiger
aprendio el grabado.

Esta técnica la llevo también a aprender la libertad de crear sin la presion de la obra
unica. El concepto mismo de la repeticion y las series asociado al grabado constituyen,
poco a poco, unas fascinantes estrategias contra del discurso de autoridad, a menudo
camufladas, a las cuales acude Geiger con frecuencia.

Desde muy temprano empieza a trabajar con collages y dibujos, fotomontajes, video,
fotografias, libros de artista e instalaciones.

En 1954 viaja a Nueva York, donde asiste a cursos y conoce a Henry Kahnweiler,
famoso marchante de los artistas surrealistas, que se interesa por su trabajo y adquiere
alguna de sus obras.

Regresara en los afios 70, momento en el cual entra en contacto con personalidades
como Vito Acconci y Joseph Beuys.

La artista recurre a nuevas formulas narrativas, sobre todo aquellas que buscan
revertir las maneras de contar el mundo desde una posicién masculina. Adopta, pues,
una identidad y narracion quebradas, repletas de repeticiones y falsas repeticiones de
esas que tanto gustaron a Duchamp, uno de sus artistas preferidos.

La década de los 70 representa, asi, el desarrollo basico de dos de sus grandes temas:
la geografia fisica y la geografia humana pasan a ser las excusas para reflexionar
sobre cuestiones relacionadas con las politicas coloniales, los estereotipos culturales,
las exclusiones, los discursos impuestos por la hegemonia y, especialmente, los
modos de cuestionarlos desde unas formas delicadas y poéticas.
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Anni Albers: tocar la vista, Museo Guggenheim Bilbao. Del 6 de octubre de 2017 al
14 de enero de 2018.

Conocida especialmente por su papel pionero en el arte textil o fiber art, por sus
innovaciones en el tratamiento de las tramas y su busqueda permanente de motivos
y funciones del tejido, Anni Albers (Berlin, 1899 - Orange, CT, 1994) fue una figura
fundamental en la redefinicion del artista como disefiador. El suyo fue un arte inspirado
por el folclore precolombino y la industria moderna, pero emancipado de las nociones
de artesania y labor de género.

Albers estudio en la vanguardista Bauhaus de Weimar, institucién donde conoceria a
su esposo, el pintor Josef Albers, y donde llegaria a dirigir el taller textil en 1931.
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Tras el cierre de la institucion por el partido nazi en 1933, Albers se trasladd junto
a su marido a Carolina del Norte, EE.UU., donde ambos fueron contratados como
profesores de una escuela libre que se convertiria en referencia de la modernidad
artistica americana, el Black Mountain College.

Desde alli, Anni Albers continué combinando trabajo pedagdgico y experimentacion
artistica, a la vez que produjo algunos de los textos hoy considerados clave en el
desarrollo del arte textil contemporaneo.

La exposicion Anni Albers: tocar la vista se presenta como un recorrido detallado a
través de las series mas importantes en su obra, desde 1925 hasta finales de los afios
setenta. Las asociaciones formales entre obras y series a través del tiempo mostraran
afinidades e hilos conductores, dando asi cuenta del impacto y la vigencia de las ideas
de esta artista unica.

Paloma Navares, CAB, Burgos. Desde el 6 de octubre de 2017.

La exposicidon recoge varios grupos de obras, fotografias, instalaciones y videos
pertenecientes a la serie Del alma herida.
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Doris Salcedo. Palimpsesto, Museo Reina Sofia, Palacio de Velazquez, Madrid. Del
6 de octubre de 2017 al 1 de abril de 2018.

El trabajo de Doris Salcedo (Bogota, 1958) esta profundamente arraigado a las
circunstancias sociales y politicas de su pais, Colombia, si bien en ocasiones
explora problematicas de otros contextos, como es el caso del proyecto que ha
desarrollado para el Palacio de Cristal. Partiendo siempre de un riguroso trabajo de
investigacion, utiliza la escultura y la instalacion para abordar escenarios conflictivos
donde la violencia y sus victimas, la memoria y el olvido estan presentes. Salcedo
emplea materiales cotidianos y objetos personales que con frecuencia se tornan
siniestros para evocar la ausencia de aquellos con quienes se relacionan, o a quienes
pertenecieron: desaparecidos, refugiados, asesinados, olvidados... Sus piezas,
poéticas, fragiles y bellas, entrafian drama, trauma y violencia. A menudo, funcionan
como conmemoraciones y homenajes, duelos por las personas que viven y, sobre
todo, mueren olvidadas.

En Palimpsesto, titulo de su intervencion en el Palacio de Cristal, comisariada por
Soledad Liafo, la artista hace referencia a todas aquellas personas que han fallecido
ahogadas en el Mediterraneo y el Atlantico durante los ultimos veinte afos tratando de
emigrar de sus pueblos de origen con la esperanza de una vida mejor y con mayores
libertades. Sobre losas realizadas con una compleja ingenieria hidraulica, se escriben
con gotas de agua y de manera temporal e intermitente algunos de los nombres de
hombres y mujeres que han muerto en estas circunstancias de huida.

98



eventos

Reconocida como una de las artistas mas destacadas de su generacion, la obra de
Salcedo ha sido objeto de una importante retrospectiva en el Museum of Contemporary
Art de Chicago (2015) que itiner6 por otras sedes norteamericanas hasta finales de
2016. Asimismo, su trabajo se ha mostrado en museos y centros de arte de todo
el mundo a lo largo de las dos ultimas décadas: New Museum of Contemporary Art
(Nueva York, 1998), San Francisco Museum of Modern Art (1999 y 2005), Tate Britain
(Londres, 1999), Camden Arts Centre (Londres, 2001), Sala de Turbinas de la Tate
Modern (Londres, 2007), Inhotim Centro de Arte Contemporanea (Belo Horizonte,
2008), MUAC (Ciudad de México, 2011), Moderna Museet (Malmd, 2011) o MAXXI
(Roma, 2012). Ha participado en numerosas y destacadas bienales internacionales:
XXIV Bienal de Sao Paulo (1998), Trace, the Liverpool Biennial of Contemporary Art
(1999), documenta 11, Kassel (2002), 8% Bienal Internacional de Estambul (2003),
T1Triennial for Contemporary Art, Turin (2005). Ha sido merecedora del Premio
Velazquez de las Artes Plasticas (2010), del Hiroshima Art Prize (2014) y del Nasher
Prize for Sculpture (2015).

Somos plenamente libres. Las mujeres artistas y el surrealismo, Museo Picasso
Malaga. Del 10 de octubre de 2017 al 28 de enero de 2018.
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El surrealismo fue el movimiento de vanguardia que mas mujeres aglutind en sus filas
por ser renovador, provocativo y por defender una imagen de la mujer como un ser
espontaneo e intuitivo, duefia de su intimidad que, al mismo tiempo, como ciudadana
reclamaba tanto el derecho al trabajo o al voto como al disfrute del propio cuerpo. Era
un arte que daba importancia a la realidad personal y que facilitaba como medio de
expresion la union de lo erdtico con la emocién poética, promocionando asi el juego
de dualidades o la ambigtiedad como respuesta al dictado de la razén.Sin embargo,
no pasé mucho tiempo para que ellas se alejaran de un movimiento artistico que
les decepcioné porque casi siempre las consideraba en primer lugar como musas,
nifias o videntes. Fue un proceso de liberaciéon doloroso, dramatico y, en ocasiones,
con finales tragicos, que paradojicamente les facilitd la independencia creativa y la
superacién del yugo tedrico e ideoldgico que los lideres intelectuales del proyecto
quisieron imponerles.

Incomprendidas, luchadoras y rebeldes, en algunos casos fueron eclipsadas o
utilizadas perversamente por sus parejas masculinas. Pero sus vidas y su arte no
sélo retaban las convenciones sociales e institucionales en funcién de representar
una “alteridad” que otros autorizaban, sino, sobre todo, criticaban con firmeza los
efectos represivos que provoca la imposicién de normas en razoén del tipo de género.
Somos plenamente libres. Las mujeres artistas y el surrealismo muestra en las obras
de estas autoras la emergencia de estos nuevos planos de sensibilidad y su funcion
de contraste con la sociedad patriarcal.

Comisariada por el profesor José Jiménez, catedratico de Estética y Teoria de las Artes
de la Universidad Autdbnoma de Madrid, la muestra reivindica un justo protagonismo a
un grupo de mujeres artistas cuya produccion ha tenido que esperar quizas demasiado
tiempo para alcanzar un grado reconocimiento internacional verdaderamente notable
y cuyo trabajo destaco en el entorno surrealista: Eileen Agar, Claude Cahun, Leonora
Carrington, Germaine Dulac, Leonor Fini, Valentine Hugo, Frida Kahlo, Dora Maair,
Maruja Mallo, Lee Miller, Nadja, Meret Oppenheim, Kay Sage, Angeles Santos, Dorothea
Tanning, Toyen, Remedios Varo y Unica Zurn. El individualismo y la personalidad de
estas mujeres artistas se transmite a través de las mas de cien obras de arte entre
pintura, dibujo, escultura, collage, fotografia y peliculas reunidas para la ocasion.

Tras Sophie Tauber-Arp. Caminos de vanguardia (octubre 2009-enero 2010), Hilma af
Klint. Pionera de la abstraccion (octubre 2013-febrero 2014) y Louise Bourgeois. He
estado en el infierno y he vuelto (junio-septiembre 2015), el Museo Picasso Malaga
aborda de nuevo una exposicion que pone en valor el trabajo artistico de la mujer en
la historia del arte del siglo XX.
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Susan Meiselas. Mediacions, Fundacio Tapies, Barcelona. Del 11 de octubre de
2017 al 14 de enero de 2018.

Exposicién coproducida con el Jeu de Paume, comisariada por Carles Guerra y Pia
Viewing de la fotografia critica y comprometida de la fotoperiodista estadounidense.
Reune numerosos proyectos de Meiselas en una de las retrospectivas mas completas
que se le han dedicado nunca en Europa.

Julie Mehretu. Historia universal de todo y nada, Centro Botin, Santander. Del 11
de octubre de 2017 al 28 de enero de 2018.
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Comisariada por Suzanne Cotter (Directora Fundagdo Serralves - Museu de Arte
Contemporanea de Oporto) y Vicente Todoli (Presidente de la Comision Asesora de
Artes Plasticas de la Fundacién Botin), y organizada en colaboracion con la Fundacgéo
Serralves - Museu de Oporto, el Centro Botin presenta Julie Mehretu. Historia
universal de todo y nada, la exposicion individual mas importante dedicada hasta
la fecha en Europa a esta artista, considerada internacionalmente una de las mas
destacadas pintoras de su generacion. La exposicion reune 30 pinturas y mas de
40 dibujos realizados en los ultimos veinte afos. La seleccién de obras, realizada
en estrecha colaboracién con Julie Mehretu, se centra en los momentos clave de su
practica artistica. Desde sus dibujos y pinturas mas tempranas, realizadas en diversas
técnicas como grafito, tinta o acrilico, a sus majestuosos lienzos a gran escala, de
complejas superficies y arquitecturas, en los que la linea y el gesto adquieren cada
vez mayor profundidad y solidez. Sus pinturas y obras sobre papel de los ultimos afios
ponen de manifiesto la importancia que adquiere la caligrafia y lo pictérico en su obra
monumental.

Julie Mehretu. Historia universal de todo y nada también pone de relieve la importancia
que tiene para Mehretu la elaboracion, el proceso y la relacion simbiética de su practica
pictérica. Las obras presentes en la muestra provienen, tanto de la coleccion privada de
la artista como de otras colecciones publicas y privadas de Europa y Estados Unidos.
La artista dirigié en el afio 2015 el Taller de Artes Plasticas de Villa Iris organizado por
la Fundacion Botin.
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Paloma Navares. lluminaciones, Sala Kubo-Kutxa, San Sebastian. Del 19 de octubre
de 2017 al 4 de febrero de 2018.

102



eventos

Comisariada por Rocio de la Villa, se trata de una retrospectiva que abarca cuatro
décadas de trayectoria de la artista multimedia Paloma Navares, en la que la luz se ha
evidenciado como el elemento mas importante en su obra. No sélo porque forma parte
imprescindible de la mayoria de sus piezas e instalaciones, que tienen luz propia y
estan construidas con medios y elementos generados y generadores de luz. También
porque con la puesta en escena busca un climax de penumbra y oscuridad.

Con el fin de construir visiones, Navares utiliza medios translucidos, aligerando
estructuras y organizando entornos por temperatura de color e intensidad luminica,
mientras reflexiona sobre la visualidad desde perspectivas culturales, psicologicas,
simbdlicas y emocionales. De manera que sus obras aparecen como iluminaciones y
transparencias con una fragilidad que rechaza la materia. Imagenes luminosas y entre
penumbras, cuya frescura ironiza sobre el futuro y subvierten el pasado.

Esta selecta retrospectiva presenta obras e instalaciones de sus principales series.
Las dedicadas a su critica y reflexion sobre las mujeres representadas y ocultadas
en la historia de la cultura. Y aquellas donde aborda una dimension existencial de
trasfondo biopolitico sobre la vida nuda, centrandose en los “cuerpos otros” de los
excluidos por la sociedad.

Esther Ferrer. Todas las variaciones son posibles, incluida esta, Museo Reina
Sofia, Madrid. Del 26 de octubre de 2017 al 25 de febrero de 2018.
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Esther Ferrer (San Sebastian, 1937), pionera y una de las principales representantes
del arte de performance en Espafa, empezé a participar en las actividades del grupo
ZAJ (con Walter Marchetti, Ramon Barce y Juan Hidalgo) en 1967 y, desde entonces,
hizo del arte de accion su principal medio, si bien a partir de 1970 volvié a realizar
obras plasticas a través de fotografias intervenidas, instalaciones, cuadros basados
en la serie de numeros primos o Pi, objetos, etcétera. Entre estos trabajos destacan
las series de Autorretratos (en proceso desde 1981), Numeros primos (desarrollada a
través de diversos formatos espacio-temporales), o la de Juguetes educativos (década
de 1980). Su obra se inscribe en la corriente de arte minimalista y conceptual, iniciada
en la década de los sesenta del siglo XX, que tiene a Stéphane Mallarmé, Georges
Perec, John Cage o Fluxus como referentes, asi como en los feminismos de aquel
momento.

Ferrer otorga a la repeticion y al azar la capacidad de potenciar la obra, generando
multiples variaciones que dan paso a la alteridad y lo imprevisible. La muestra que
presenta el Museo Reina Sofia, Todas las variaciones son validas, incluida esta,
recoge estas cuestiones y reflexiona sobre otros aspectos clave de su practica,
como la visibilizacién del proceso creativo en el tiempo/espacio, y la movilizacion
y transformacién del cuerpo. Buscando reforzar y experimentar con las ideas de
continuidad y la dimensién performativa del trabajo de Ferrer, la exposicidon incorpora
la activacion de ciertas piezas asi como un discurso no cronolégico que permite
conexiones inesperadas y acercamientos cambiantes a su trayectoria. La seleccion
de obras incluye performances e instalaciones, asi como una serie de proyectos
plasticos, tanto trabajos preparatorios como series acabadas, y documentacion de las
principales acciones (fotografias y videos).

En paralelo a su practica artistica, cabe destacar su importante labor tedrica,
desarrollada tanto en sus colaboraciones periodisticas para diversas publicaciones
como en cursos y conferencias ofrecidas en universidades europeas y americanas.
El catalogo que acompafia la muestra, comisariada por Mar Villaespesa y Laurence
Rassel, presenta una seleccion de estos textos.

Alo largo de su extensa carrera, Esther Ferrer ha participado en numerosos festivales
de arte de accion y ha expuesto su obra en distintos museos. Asimismo, ha sido objeto
de diversos reconocimientos: en 1999 fue una de las representantes de Espafia en la
Bienal de Venecia; en 2008 fue galardonada con el Premio Nacional de Artes Plasticas;
en 2012 con el Premio Gure Artea del Gobierno Vasco, y en 2014 con el Premio MAV
(Mujeres en las Artes Visuales), el Premio Marie Claire de I'Art Contemporain y el
Premio Velazquez de Artes Plasticas.
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Amie Siegel. Invierno, Museo Gugenheim, Bilbao. Del 23 de noviembre de 2017 al
11 de marzo de 2018.

Invierno (Winter, 2013) de Amie Siegel propone reactivar la experiencia de la
proyeccion a través de la produccion efimera de un elemento clave de su pelicula: la
banda sonora. Colaborando con musicos y locutores de cada lugar en que se muestra
la obra, la artista busca acercar la experiencia de la imagen a los aspectos mas
participativos del espectaculo, rompiendo la habitual distancia de la pantalla respecto al
observador. En Invierno, el espacio de proyeccion se convierte en multiples ocasiones
en un estudio de sonido abierto al publico, donde intérpretes locales ofrecen versiones
diversas de una historia de corte futurista, modulando infinitamente su atmdsfera, sus
giros draméticos y sus estados de animo. Asi, la historia transcurre en varios tiempos
simultaneos: el presente de la actuacion musical, el pasado de la imagen filmada y el
futuro de la ciencia ficcion.

Situada en la remota region de Khandallah (Nueva Zelanda), en un complejo
residencial de formas blancas y lisas disefado por el arquitecto lan Athfield, el relato
describe la vida cotidiana de una pequefia comunidad utdpica en mitad de un paisaje
espectacular y desierto.
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En funcién de la musica y de las palabras pronunciadas por los narradores incidentales,
la historia parece cambiar de rumbo. Mientras que la obra puede ser vista en una
version sonora estable durante buena parte del tiempo de exposicion, en los dias
de actuacion en directo el visionado se convierte en experiencia unica, irrepetible y
cercana, que hace de Invierno una obra indisociable del espacio en que es vista y de
las personas que participan en ella.

Coleccion Soledad Lorenzo. Punto de encuentro / Cuestiones personales, Museo
Reina Sofia, Madrid. Del 26 de noviembre al 27 de noviembre y del 19 de diciembre de
2017 al 5 de marzo de 2018.

Esta propuesta expositiva, desplegada en dos muestras comisariadas por Manuel
Borja-Villel y Salvador Nadales, presenta una amplia seleccién de las obras que
forman parte del depésito temporal que en 2014 realizé la galerista Soledad Lorenzo
al Museo Reina Sofia.

Punto de encuentro, la primera de ellas, aborda los conceptos de espacio y geometria
desde diversas opticas. Partiendo de dos autores clave en la coleccion de Soledad
Lorenzo, como Pablo Palazuelo y Antoni Tapies, se propone un recorrido por unas
70 obras en distintos formatos de reconocidos artistas vinculados a la trayectoria de
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la galerista como Soledad Sevilla, Angeles Marcos o el denominado Grupo Vasco
(Txomin Badiola, Peio Irazu, Sergio Prego o Jon Mikel Euba, entre otros).

Cuestiones personales, la segunda muestra, se centra en la recuperacion del lenguaje
figurativo, a través de un conjunto de obras de artistas espafioles y extranjeros. El
recorrido se inicia con la obra de dos referentes de la figuracién espafiola, Luis Gordillo
y Alfonso Fraile —con quien Soledad Lorenzo inaugura su galeria en 1986—, y avanza
por trabajos de contenido mas transgresor como los de Juan Ugalde, Jorge Galindo o
Manuel Ocampo. También estan presentes artistas norteamericanos vinculados a la
Metro Pictures Gallery de Nueva York —David Salle, Tony Oursler, Ross Bleckner, Eric
Fischl o George Condo—, que representan la incorporacion de creadores extranjeros
en la programacién de la galeria. Asimismo, la exposicion acoge una seleccion de
obras de José Manuel Broto y Miquel Barcel, junto con trabajos de Julian Schnabel
e lhigo Manglano-Ovalle, sin olvidar a artistas mas jovenes, como La Ribot o ltziar
Okariz, por los que la galerista siempre ha apostado.

El depdsito estda compuesto por 392 piezas de 86 artistas, la mayoria de ellos
espafioles y pertenecientes a diferentes generaciones, cuyas practicas abarcan
diversas disciplinas de la creacion artistica actual. De este modo, aunque predomina
la pintura, la escultura y la fotografia, figuran igualmente obras sobre papel (dibujos y
grabados), piezas audiovisuales e instalaciones.

Marina Nufez. Un cuerpo extrafno, IVAM, Valencia. Del 26 de octubre al 31 de
diciembre de 2017.
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Un cuerpo extrafio es un trampantojo en el que la fachada del IVAM se rompe
violentamente porque una mujer impacta contra ella. AUn mas inverosimil resulta que
esa mujer no sea dura ni consistente, sino blanda y maleable. De hecho, la fuerza de
la colision hace que su carne se derrame en multiples salpicaduras que revelan su
naturaleza fluida. De modo que la materia rigida resulta finalmente ser mucho mas
fragil, incapaz de contener la avalancha de carne suave. El cuerpo de esta mujer es
realmente extrafo, insdlito por su extrema ductilidad excepcional por las formas que
adopta, asombroso por su resistencia. Pero en medicina, “un cuerpo extrafio” alude
a un elemento externo que entra en el cuerpo y que puede dafiarlo. En principio es
importante extraerlo, aunque a veces se expulsa de forma espontanea. No sé si la
mujer es incomoda para el edificio, que la regurgita. O si alguien ha considerado que
ese lugar no le correspondia, y la extirpa arrojandola contra la pared a la manera de
una mujer bala. O si es ella la que siente que la rodea un entorno hostil, o simplemente
inerte, y se ve impelida a escapar. Yo tiendo a pensar que lo que vemos es resultado
de su propio impulso. Que se ha lanzado a nuestro espacio, el de los espectadores,
para conformarse de nuevo, probablemente de algun modo inesperado, o bien para,
simplemente, esparcirse en él.

Listen to the people's will

Bouchra Khalili, CAAC, Sevilla. Del 3 de noviembre 2017 al 4 de marzo de 2018.
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Bouchra Khalili (Casablanca, Marruecos, 1975) es una artista franco-marroqui cuyo
trabajo profundiza en los significados y significantes de las delimitaciones territoriales,
de las fronteras politicas y los movimientos poblacionales de la actualidad. A través
de la imagen, fundamentalmente del video ya sea monocanal o en formato instalativo,
desarrolla su obra a medio camino entre el cine y las artes visuales, entre el documental
y la obra experimental, desdibujando de este modo los limites entre disciplinas.

Khalili concibe la cuenca mediterranea como una realidad errante, viejo escenario del
transito de ideas y personas que hoy en dia nos muestra el retrato mas dramatico de
las migraciones humanas. Documenta los lugares a través de su imagen vy las historias
que éstos contienen; dimensiones y realidades que la artista consigue reubicar a
través de experiencias perceptivas inusuales, y de este modo ofrecer testimonio del
poliédrico fendmeno del movimiento de personas que nos acontece dia tras dia. En
definitiva, Khalili nos ofrece una cartografia de la resistencia, un mapa de una realidad
en continua mutacion.

Khalili ha mostrado su trabajo en numerosas exposiciones individuales como el MOMA
de Nueva York (2016), el Palais de Tokyo de Paris (2015), MACBA en Barcelona (2015)
o PAMM (2013-2014) entre otras. Ha recibido varios premios y distinciones, entre los
que destacan el Abraaj Group Award en 2014, el DAAD de Berlin en 2012 o el Premio
Louis Lumiére en Francia, en 2005. Esta exposicion es una coproduccion entre el
Centro Andaluz de Arte Contemporaneo, donde empezara su andadura, Secession de
Viena y Jeu de Paume de Paris.

Rosemarie Castoro. Enfocar al infinito, MACBA, Barcelona. Del 9 de noviembre de
2017 al 15 de abril de 2018.
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Comisariada por Tanya Barson, se trata de la primera gran retrospectiva institucional
de la obra de Castoro y se centrara en el periodo 1964-1979. Castoro (1939-2015) se
inicié como artista en los Estados Unidos en un momento en que el minimalismo y el
conceptualismo formaban parte de la vanguardia neoyorkina. La exposicion mostrara
su obra en detalle por primera vez, revelando asi la diversidad de una practica artistica
que incluye pintura abstracta, arte conceptual, acciones performativas en la calle y en
el estudio, poesia, mail art, escultura, instalaciones y land art. Se analizara el contexto
de su trabajo, su activismo en la Art Workers’ Coalition (Coaliciéon de Trabajadores de
Arte), su asociacion con artistas contemporaneos como Carl Andre, Hollis Frampton,
Sol LeWitt e Yvonne Rainer, entre otros, y su relacion con el feminismo.

Castoro inici6 su trayectoria en las artes graficas, como atestigua la gran importancia
del dibujo en su produccion. Interesada también en la danza, mientras estudiaba en el
Pratt Institute de Nueva York coreografié e interpreté sus propias creaciones. Si bien
después su interés se desplazo hacia la pintura, lo que marca su obra es precisamente
su forma de leer el espacio desde la perspectiva de la danza y su reconocimiento de
la interrelacion entre estas dos formas artisticas. La exploraciéon simultanea del color
y la estructura en la pintura fue su mayor preocupacion en las sucesivas series de la
década de los sesenta.

Mas adelante, una vez abandonado el color, Castoro introdujo un nuevo elemento
espacial en su obra con series de multiples paneles de yeso y grafito, apoyados
directamente sobre el suelo. Exhibidas por primera vez en la Tibor de Nagy Gallery
en 1971, son piezas a escala arquitecténica que, pese a su origen pictérico, estan
mas cerca de la escultura minimalista. La importancia de la danza como referente
se manifiesta en sus diarios a través de fotografias performativas de sus obras,
descritas por la propia artista como «contenedores» y escenarios para el cuerpo.
Castoro transforma sus exploraciones de la superficie de los paneles en pinceladas
escultéricas montadas sobre la pared, a la manera de signos taquigraficos como los
que dedicé a su amiga Agnes Martin.

Sus proyectos site-specific incluyen Gallery Cracking, intervencion de caracter
arquitectonico creada para la emblematica serie de exposiciones de Lucy Lippard,
Numbers, en esta ocasion 555,087 en el Seattle Arts Museum en 1969. Para 955,000,
en la Vancouver Art Gallery, Castoro produjo Room Revelation (1970), uno de los
primeros ejemplos de instalacién participativa, que recrearemos por primera vez
en el MACBA. Posteriormente, Castoro explord la abstraccion postminimalista, con
instalaciones esculturales de resina epoxi en 1974-1975, y una serie de intervenciones
efimeras en el paisaje usando ramas.
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Entre sus obras situadas en emplazamientos urbanos destacan Trap-a-Zoid (1978),
creada para Creative Time, y Flashers, piezas totémicas de acero u hormigoén iniciadas
en 1979.

La exposicion pondra de manifiesto la gran aportacion de Castoro al concepto de
«intermedia», o interrelacion entre pintura, escultura, dibujo, leguaje y performance. La
intencion es demostrar como algunas de las figuras mas relevantes del minimalismo
no han recibido la atenciéon que merecen, en especial el grupo de mujeres artistas
pertenecientes a un movimiento erréneamente identificado como esencialmente
masculino, pero que, como dice Lippard, «subvirtié el minimalismo en su propio
terreno». Como consecuencia de esta consideracion de la obra de Castoro, la
exposicion subrayara la necesidad de repensar el minimalismo, expandiéndolo para
incluir a un mayor nimero de artistas y cuestionando los relatos hegemaénicos de este
movimiento.
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Laura Barone




proyectos

La invisibilidad es la cualidad de un cuerpo fisico
visible de no ser visto en condiciones de luz
normales.

In\vi\si\bi\li\ty es la cuarta edicion del Open Mind,
un proyecto fotografico y performativo iniciado en
Bolonia (Italia) en 2013 y divulgado en diferentes
ciudades: Granada, Malaga, Palma de Mallorca,
Las Palmas de Gran Canaria y Barcelona.

El proyecto explora el tema de la invisibilidad
de las mujeres: invisibilidad como trasparencia,
Invisibilidad como libertad, invisibilidad como
pureza del ser, invisibilidad a través la oscuridad
e intento de llegar a la puerta de la percepcién del
alma en constante cambio.

La imaginacién puede llegar donde queremos y
abrir muchas puertas escondidas a través de la
mente y las emociones.

Caos, equilibrio, negro, blanco, limitado e ilimitado.

Con este tema se trata la liberacion del ser,
imaginar el presente proyectado en otra dimension,
diferenciandose de la sociedad que le rodea.

¢ Etiquetas? No, nadie es nadie, todos somos lo
que somos, todos somos lo que sentimos, todos
buscamos continuamente la salida, la sensacion
de libertad interior, la lucha constante para ser
aceptados, pero la realidad es que nadie tiene
que ser aceptado ni involucrado en un concepto
estatico. Estamos en continuo cambio y nadie es
propiedad de nadie. La invisibilidad se plantea
como reflejo del universo. Elmundo es un contorno,
yo soy el mundo, yo elijo, yo vivo y me siento viva.
Romper el estereotipo no significa luchar con
rabia o con angustia hacia lo que la sociedad nos
ofrece; romper el estereotipo significa vivir cada
momento sin parar de ser uno mismo y evolucionar
y revolucionar lo que nos rodea.

“El contacto entre el ojo (del observador) y la
luz (del cuerpo) se rompe y el cuerpo se vuelve
invisible”.

Entrevista Laura Barone:
https://www.youtube.com/watch?v=XSfNGZAqi-w

Mas informacion:
baronelaura8@gmail.com
www.laurabarone.com



LA NOVIA DEL VIENTO

Cristina Riveiro




patrimonio

Asi llamaba Max Ernst a la ultima superviviente del surrealismo, a la mujer que le puso
universo a la pintura, a la escultura y a la escritura. Hace unos meses se cumplia el
centenario de su nacimiento. Leonora fue de origen britanico (Lancashire) pero estuvo
afincada en México, en donde residié mas de 40 anos, hasta que fallece en el afio
2011 a causa de una neumonia.

Leonora navego en un universo fantastico en donde las tradiciones de magia y de
brujeria mexicanas tuvieron su relevancia, aunque para ella cada lugar tenia una
tradicion que era magica en si misma, y por ello, de manera inevitable, en nuestra
herencia siempre estara acercarnos a lo desconocido.

Carrington empez6 a experimentar con la pintura desde muy joven, en un periodo
en el que ya luchaba por no asumir las imposiciones de las convicciones del mundo
masculino. Ella era capaz de crear un teatro de imagenes con una personalidad
rebelde y subjetiva, donde se daban cita el escepticismo, la alquimia, los opuestos,
lo espiritual, lo metafisico, lo sobrenatural, el humor... y un montén de elementos que
lograron llevar al limite la verdad mas simple.

Tras la aprehension en Francia de su esposo Max Ernst, Leonora fue ingresada en
un sanatorio psiquiatrico en Espafia (Santander). Durante su matrimonio con Ernst,
entra en contacto con exponentes del surrealismo como Duchamp, Dali o Breton y
pertenecera al conocido grupo de Kunstler Bund, aunque en Londres, no expuso
nunca de manera individual hasta el afio 1990.

Para viajar a México tuvo que casarse con el escritor mexicano Renato Leduc, de quien
se divorcia practicamente al afio siguiente de su matrimonio, y se casa finalmente con
el fotégrafo Weisz.

En México, la artista encuentra la amistad de Remedios Varo, otra de las grandes
pintoras surrealistas, y de la fotdgrafa Kati Horna; con ellas se abren las puertas a
otros mundos imaginarios y al encuentro de ese especial vocabulario mitolégico suyo,
que impacta en su forma de pintar las cosas. También comparte una especial amistad
con el cineasta surrealista Luis Bufiuel y con Alejandro Jodorowsky. Este ultimo le
dedica un capitulo en su libro “El maestro y las magas”.

La pintora realizé fundamentalmente obra de caballete y también murales inspirados

en leyendas y mitos. Ya en la etapa final de su vida es cuando incursiona también en
la escultura.
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La dltima surrealista fallecié el 25 de mayo de 2011, a los 94 afos. En febrero de
2016 sus hijos Gabriel y Patricia Weisz crearon la Fundacién Leonora Carrington
para promover y difundir las artes y apoyar actividades educativas y de investigacion
artistica, asi como para acercar a la gente el universo de la pintora.

Creadora de un vocabulario y un imaginario muy personal, Carrington nunca quiso
ofrecer posibles interpretaciones de sus obras. Crear y descubrir con ello, ese era su
universo.
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UN ADIOS A CHIARA FUMAI, LAARTISTA MEDIUM
DEL FEMINISMO

Joana Baygual

A MALE ARTIST IS

El pasado 16 de agosto de 2017 se suicidd la artista italiana de performance, Chiara
Fumai (Roma 1978-2017). Con 39 afos puso fin a su vida en Bari, ciudad donde
residia ultimamente.

Su muerte ha dejado un gran vacio en el contexto del arte feminista radical porque
su trabajo artistico siempre giré en torno a cuestiones como la visibilidad de la mujer
en el mundo del arte y de la cultura en general, haciendo especial hincapié en esas
mujeres diferentes que por su rebeldia, raza o caracter quisieron despegarse de las
convenciones burguesas o politicamente correctas y vivir libremente.

Mediante la performance y acompanada de extrafias instalaciones desarrollaba su
trabajo artistico. Principalmente se apropiaba de personajes femeninos a-histéricos
que se habian caracterizado por ser unas mujeres singulares y ajenas a la sociedad
de su época. Chiara se transformaba, se transfiguraba, invocaba a los fantasmas de
sus personajes delante del publico que asistia a sus performances, exponiéndose a
sus mas profundos demonios.
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La pudimos veren Espafiaen el MUSAC de Ledn, en 2013, dentro del ciclo Conferencias
Performativas, donde realiz6é su performance “Chiara Fumai reads Valerie Solanas”,
en la cual, mediante la lectura del Manifiesto SCUM, de Valerie, remitia con mucha
ironia al primer discurso realizado por Berlusconi en 1994, para poner en marcha su
primera campana politica. El Manifesto SCUM era un llamamiento a la destruccion de
los hombres y su autora atentd contra Andy Warhol en La Factory en 1968.

También se vieron obras suyas en ARCO 2017 y en la exposiciéon “Punk, sus rastros
en el arte contemporaneo”.

En la Documenta 13, también participd con una instalacion-performance en el
parque Karlsaue de Kassel, “The Moral Exhibition House”, que se inspiraba en los
espectaculos pseudo-cientificos del siglo XIX. En ella la artista partia de referencias a
la ética hegeliana, la historia del espiritismo y el ocultismo moderno, y las redefiniciones
entre “‘we” y “I” de la Rivolta Feminile, un grupo feminista radical de la Roma de los 70,
encabezado por Carla Lonzi, y cuyo texto principal era “Lets Spit on Hegel”.

En este proyecto Chiara Fumai se transformaba en dos mujeres diferentes; una era
Annie Jones, la mujer barbuda mas famosa de la época victoriana, y en Zaluma Agra,
“la estrella del Este”, una mujer esclava que fue una estrella del circo en el siglo XIX.

Para Annie Jones, realiza “The Prodige of Nature”, donde la artista se traviste y
transmuta espiritualmente, mediante la transmisién “mediumnica’del personaje, y lee
una coleccion de cartas de admiracion escritas a Annie por artistas y escritores del
siglo XXI. En el caso de Zaluma Agra, también travestida del personaje, lee “I say I” de
Rivolta Feminile, para liberar su pasado de esclavitud como mujer negra.

Otra obra muy conocida suya fue / Did Not Say or Mean ‘Warning’, donde se transformo
en guia turistica de la Fundacion Querini Stampalia de Venecia y presento los retratos
femeninos de la coleccién (del siglo XVI al XIX), haciendo hincapié en las historias de
esas mujeres anonimas representadas en los cuadros. Su narracién la interrumpia
mediante inclusiones de mensajes en lenguaje LIS (International Sign Language), que
contenian amenazas terroristas anénimas dejadas en el contestador automatico de un
grupo feminista radical.

Un extenso trabajo que ponia en evidencia, en muchos casos, historias transversales
de mujeres bizarras, cruzandolas con manifiestos del feminismo.

En el 2013 recibio el premio Furla por su corta pero fructifera carrera.
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It was not untiif™916 that Bernhard BErEson

Su desaparicion supone una gran pérdida para el mundo del arte y el feminismo,
ya que se ha perdido a una artista inmensamente original y auténtica, con una
personalidad resplandeciente, pero definitivamente muy vulnerable y fragil. Ahora vive
con los espiritus que ella encarné con sus trabajos. DEP.
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“El feminismo implica la reconsideracion de
nuestros conceptos de historia, del tiempo histérico,
del archivo, del momento traumatico de cualquier
suceso nuevo y del momento retardado, pero
vinculado a él, de un reconocimiento conquistado,
de una Nachtraglickkeit”.

Griselda Pollock*

Arte escrita. Texto, imagen y género en el arte
contemporaneo, editado por Maite Méndez
Baiges, se convierte en un volumen necesario en
la historia del arte desde un compromiso con las
perspectivas feministas. Lamentablemente esta
posicion sigue siendo hoy arriesgada a pesar del
doble esfuerzo que requiere. Una investigacion
en la historia del arte en cuyas fuentes resulta
dificil sacar a la luz a artistas no suficientemente
reconocidas y aplicar una posicion de analisis
que requiere enfrentarse con el rigido orden
jerarquico en el que se constituyen las disciplinas.
La aplicaciéon de los discursos feministas, al que
se suma necesariamente —la interdisciplinaridad
y la transversalidad, siempre cuestionada—, son
posiciones discriminadas en el universo académico
paradéjicamente al ser consideradas como analisis
de una parte y no de un todo. Los escritos, obras,
investigaciones feministas son tratadas, en las
ramas de las ciencias de arte y humanidades,
como «obras periféricas» de la «gran ciencia» y
del «discurso». Y asi, siento afirmarlo, seguimos
siendo portadoras de un discurso de «lo menor».
Por lo que aun continta siendo ineludible insistir
no sélo en el valor de la investigacion sino en la
valentia del propdsito.

El concepto del volumen profundiza en una de las
premisas fundamentales del arte vanguardista,
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la ruptura de las fronteras entre los distintos
leguajes artisticos y, particularmente, en uno de
los resultados mas innovadores la conjugacion del
lenguaje visual con el lenguaje escrito, de imagen
y palabra, de la literatura con las artes visuales.
Desde la intencion anunciada de examinar esta
cuestion desde los estudios de género, el volumen
se sumerge a través de distintos articulos en el
estudio de la obra linglistico visual de alguna
de las artistas del siglo pasado, indagando
en la construccidon visual del sujeto femenino.
Reivindicando asi una relectura de la historia del
arte, una renovacion de la politica de la mirada y
de la estética en la que la que es crucial la cuestion
del género.

Tres apartados organizan la estructura del libro.
En la primera parte, «Texto e imagen en artistas
contemporaneas», cuatro capitulos analizan las
relaciones entre el texto literario y la creacion
plastica en la obra de artistas mujeres a través
del siglo XX. Lidia Taillefer dedica el texto a la
poesia visual de la norteamericana Marianne
Moore; Carmen Cortés Zaborras recorre la
colaboracion creativa a través de imagenes y
palabras entre la fotégrafa y escritora francesa
Claude Cahun y Marcel Moore; Esther Morillas el
estudio de los collages y la poesia tecnoldgica de
Ketty La Rocca, cuyos trabajos centrados en la
utilizacion del leguaje y la retdrica de los medios
de comunicacion contravienen los estereotipos
que se difunden. Y, por ultimo, Carla Subrizi, nos
sumerge en el contexto italiano para reforzar la
relevancia de la escritura, la performatividad y el
feminismo en las propuestas Niccolai, Vicinelli,
Bentivoglio, Santoro e Lonzi, como forma de lucha
artistica politica y feminista. Estas investigaciones
no solo contribuyen a revalorizar el trabajo de las
mujeres en aquellos aspectos mas innovadores del



movimiento vanguardista —la creacion colectiva, la
fusion de la alta cultura y la cultura popular y el uso
de medios hibridos, el collage y el poema visual-.
Toda esta ebullicion creativa feminista sobresale
también por su capacidad de ofrecer testimonio
de la emergencia incipiente de la construccion
de una subjetividad contemporanea, abierta a la
diferencia.

En la segunda parte del libro, «Textos e iconografias
de la mujer en la creacién contemporaneay, los
articulos profundizan en estas relaciones dentro
de los contextos artisticos contemporaneos.
Asumiendo ademas la riqueza que supone para el
discurso feminista este encuentro entre la cultura
visual y la palabra escrita. Indagar en las imagenes
de las mujeres lectoras es un brillante hilo
conductor en el articulo de Maite Méndez Baiges,
que le permite afirmar con rotundidad que hubo
otra modernidad y que en esta otra modernidad
las mujeres iniciaban un largo camino para asumir
otro papel en el espacio de la representacién y en
la sociedad. El cuadro de Vanessa Bell, Interior
with Artist's Daughter (1935-1936), «podria
interpretarse como las futuras imagenes que al
margen del deseo que vayan a suscitar o no en
hombres y mujeres, indistintamente, se abren
camino en esa centuria como mujeres sujeto».
Belén Ruiz Garrido nos atrapa en su analisis —en
el que destacan las cuestiones inherentes a la
progresiva visibilizacion de las mujeres— sobre
la imagen de la escritora en el que contrasta la
representacion de los autores masculinos y la
representacion o autorrepresentacion, llevandonos
por un recorrido en el que abarca desde los retratos
de Virginia Woolf hasta las propuestas de artistas
contemporaneas de Regina José Galindo, Shirin
Neshat, Lalla Essaydy o Adela Martin. La relacion
entre el cuerpo femenino en movimiento a través
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de la danza y la publicidad en los afios veinte en
Espafa es el objeto de estudio del articulo de
Eva M? Ramos Frendo; analisis en el que destaca
la aplicacién de la perspectiva masculina y mas
tépica de la vision de la mujer. Y Luis Puelles
Romero nos propone una inmersién desde un
analisis de la Estética y la Teoria de las Artes, en el
proceso de feminizacion de la recepcion estética,
a través de una arqueologia en el devenir de la
modernidad que destacan la paulatina aceptacion
de la emotividad, la sensibilidad o la empatia.

Dos ensayos linglisticos completan el tercer
apartado y cierran el volumen a modo de
propuesta experimental. Isabel Garnelo nos
propone en «Todo es mentira, salvo alguna cosay,
un proyecto de entrelazado entre imagen y palabra
que evidencia las implicaciones financieras en
nuestro universo globalizado. Y Noelia Garcia
Bandera en su propuesta «CV», recrea a través
una combinacion entre fotografia y palabra escrita
el recorrido profesional de las autoras del libro.

El volumen es uno de los resultados del proyecto
de investigacion dirigido por Maite Mendez Baiges,
«Lecturas de la historia del arte contemporaneo
desde la perspectiva de género», financiado por
el Ministerio espafiol de Economia y desarrollado
por las Universidades de Malaga y La Sapienza
de Roma, que pone en valor los proyectos de
investigacion al favorecer la posibilidad de generar
nuevos conocimientos de profunda la relevancia
social.

El objetivo general del proyecto es plantear una
revision del arte de los siglos XX y XXI aplicando
los estudios de género. De tal forma, y asi se
evidencia en el volumen, que una de las premisas
fundamentales, siguiendo la vision de Virginia
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Woolf seria la de reevaluar la aportacion de las
mujeres como sujetos, aplicada en este caso a
la historia del arte. Otra premisa fundamental
estaria relacionada con la propuesta de Griselda
Pollock. No se trata s6lo de rescatar a las artistas
feministas discriminadas en la construccion del
arte contemporaneo, sino transformar la propia
disciplina, incorporando aquellas reflexiones
que permitan reformular la participacion de
la subjetividad femenina en el arte moderno
y contemporaneo. Las artistas mujeres han
sido protagonistas de nuestra historia y su
discurso debe también inscribirse en las lineas
argumentativas que lo definen. Tal vez llegue un
momento en que la fuerza de la transformacion
que proponen los discursos feministas llegue a la
historia, al pensamiento, a la politica, a la sociedad
y por supuesto, a nuestra vida intima y cotidiana.
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* Pollock, Griselda, “Desde las intervenciones feministas hasta
los efectos feministas en las historias del arte. Analisis de la
virtualidad feminista y de las transformaciones estéticas del
trauma”, en AA.VV., Produccion artistica y teoria feminista del
arte: nuevos debates |, direccion Xavier Arakistain y Lourdes

Méndez, Centro Cultural Montehermoso, Vitoria, 2009, p. 49.

Arte escrita. Texto, imagen y género en el
arte contemporaneo, editado por Maite Méndez
Baiges. Editorial Comares, Granada, 2017. ISBN:
9788490454923.

Autoras: Maite Méndez Baiges, Lidia Taillefer,
Carmen Cortés Zaborras, Esther Morillas, Carla
Subrizi, Belén Ruiz Garrido, Eva M.2 Ramos
Frendo, Luis Puelles Romero, Isabel Garnelo,
Noelia Garcia Bandera.
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Heredera del expresionismo de Goya y de la mordacidad de Hogarth, la obra de Paula
Rego (Lisboa, 1935) ha configurado, durante mas de medio siglo, una persistente
fabula sobre la naturaleza humana. Sus pinturas y dibujos investigan con especial
atencion como las mujeres han organizado espacios de desobediencia historica frente
a los imaginarios culturales impuestos desde el patriarcado. La obra de Paula Rego
puede leerse como una gran fabula sobre la conducta humana. Asi, los vinculos de
dominio y dependencia, el rencor ante las injusticias sociales, la persecucion de los
cuerpos irreverentes o la sexualidad constrefida por el moralismo conservador son
temas que reaparecen de forma ciclica en sus pinturas y les otorgan cierto caracter
existencial. Por otra parte, los trabajos de Rego entablan un didlogo caustico con la
historia y con el tiempo inmediato, discrepan de la herencia cultural del patriarcado y
denuncian aquellas agresiones que provienen de las jerarquias del poder. Mediante
metaforas y exabruptos, cruzando relatos literarios y vivencias personales, la artista
ha confeccionado, durante mas de medio siglo de trayectoria, un imaginario enérgico
y antinormativo poblado por seres que saltan del estupor a la indisciplina, de la frialdad
a la violencia.

La evolucion artistica de Paula Rego es un auténtico crisol de disparidades y
reformulaciones. En este sentido, sus primeras piezas participan de un lenguaje
abstracto cercano a Vieira da Silva y a Dubuffet, mientras que su produccién posterior,
proxima ala llamada Escuela de Londres —Bacon, Freud, Kossoff, Auerbach y Andrews,
entre otros—, cabe situarla como heredera del expresionismo de Goya y del sarcasmo
de Hogarth, junto a Daumier y Gutiérrez Solana, en sintonia con las atmodsferas
turbadoras de Balthus y la obscenidad refinada de Klossowski. Sin embargo, a
diferencia de los artistas anteriores, Rego incorporé una mayor permeabilidad respecto
a otras fuentes ajenas a la pintura —por ejemplo, el teatro, la 6pera, las narraciones
populares y el cine—, también ha desplegado una suerte de vasta exploracién sobre
coémo las mujeres organizaron sus espacios de disidencia historica.

Tomando el titulo de la novela homoénima de Natalia Ginzburg, Léxico familiar es una
exposicion que recorre seis décadas de la obra de Paula Rego: entre sus dibujos de
los afios cincuenta y algunos proyectos recientes, sin olvidar las series dedicadas al
aborto, a Jane Eyre, de Charlotte Bronté, y a Misericordia, de Benito Pérez Galdoés, o
las piezas inspiradas en la dramaturgia de Martin McDonagh.

Paula Rego, Léxico Familiar, La Virreina, Barcelona. Del 8 de julio al 8 de octubre
de 2017.

Comisario: Valentin Roma.
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SONIA DELAUNAY EN MADRID

Redaccion
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Sonia Delaunay. Arte, disefio y moda es la primera exposicion monografica de la artista
en nuestro pais y se propone mostrar su multidisciplinar practica artistica. Pinturas,
disefos de moda y textiles conviven con sus innovadoras colaboraciones con poetas
0 escenodgrafos. La muestra, con mas de doscientas obras, pone ademas especial
atencién en el periodo en que la artista y su familia residieron en Madrid, ciudad a la
que llegaron hace precisamente 100 afios.

La artista de origen ruso Sonia Delaunay (1885-1979) fue una figura clave de la primera
vanguardia parisiense. Junto a su marido, el pintor Robert Delaunay, emprendié una
aventura artistica que, basada en los contrastes de color y la disolucion de la forma a
través de la luz, les encamind hacia la abstraccion.

Aproximacion a la exposicion Sonia Delaunay: Arte, disefio y moda
Presentacion de la comisaria Marta Ruiz del Arbol

Sonia Delaunay camina por las calles de Madrid. La Gran Guerra que asola Europa la
ha traido hasta aqui y podemos intuir su impresién al llegar a una ciudad tan periférica
como la capital de Espafa de aquella época. Atras quedan su infancia en Ucrania
y Rusia, sus afos de formacion en Karlsruhe y los pasados en Paris, donde, junto
a su marido, el pintor Robert Delaunay, se convirtié en una pionera de la primera
vanguardia. El azar quiso que estuvieran pasando las vacaciones en Fuenterrabia
cuando estallé la Primera Guerra Mundial y que ambos decidieran convertir la
peninsula en su hogar durante el conflicto bélico. El proyecto Sonia Delaunay. Arte,
disefio y moda surge del deseo de profundizar en los seis afios que duré el periodo
ibérico y, mas concretamente, en la dos temporadas que pasé en Madrid, ciudad en
la que mas tiempo estuvo establecida. Pero no solo eso. También propone analizar el
papel que jugd esta etapa en su carrera para reivindicarla como escenario de grandes
descubrimientos y cambios fundamentales en su manera de enfrentarse a la creacion
artistica.

No es la primera vez que la obra de Sonia Delaunay se presenta en nuestro pais. La
Fundacién Juan March ya mostré a la artista junto a Robert Delaunay en 1982 vy, tras
esta exposicion, vinieron otras dos dedicadas también a la pareja: una en el Museu
Picasso de Barcelona (2000-2001) y otra, algo mas tarde, en el Museo Thyssen-
Bornemisza de Madrid (2002-2003). Casi quince afios después de aquella ultima
muestra, las creaciones de Sonia Delaunay pueden verse de nuevo en nuestras salas,
donde por primera vez en Espafia, se presentan en solitario. Sin embargo, y aunque
abarca la mayor parte de su trayectoria no es una retrospectiva al uso. Al tener como
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primer objetivo el analisis de su etapa espafola, caracterizada por una dedicacion
casi exclusiva al disefio y la moda, se centra principalmente en explorar su deseo de
llevar los ideales artisticos mas alla del lienzo antes, durante y después de su estancia
en Madrid. Su obra puramente pictérica se presenta en paralelo con sus libros, sus
disefos publicitarios o sus escenografias teatrales. Sus disefios de interiores y de
moda dialogan con los tejidos y vestidos que cre6.

Durante muchos afos, el paso por Espafia de Sonia Delaunay fue visto como un
paréntesis que se mencionaba en los estudios y biografias de forma breve. Era un
periodo que generaba cierto recelo debido al abandono de su faceta pictérica en favor
de las colaboraciones con el mundo de las artes escénicas, el disefio de interiores y
de moda’. Sin embargo, las investigaciones y exposiciones que en los ultimos afios
se han dedicado a su figura han demostrado que su interés por romper las fronteras
entre las bellas artes y las artes aplicadas fue una constante en su produccién?. Ella
misma afirmaba al final de su vida que “no habia ningun hiato entre mi pintura y mis
trabajos digamos ‘decorativos’, y ese ‘género menor’ no habia supuesto nunca una
frustracion artistica, sino una expansion libre, una conquista de nuevos espacios;
era otra aplicacion de una misma busqueda»®. Desde este punto de vista, el periodo
espanfol se redescubre como un momento de transicion clave en su trayectoria.

El impulso de unir arte y vida se vislumbra en Sonia Delaunay desde sus comienzos
como artista. La obra mas temprana incluida en nuestra seleccién, Philomene de
1907 [cat. 1], ademas de permitir comprobar la importancia que la artista otorgaba
al color, da idea también de la relevancia de lo decorativo desde sus inicios. Sin
embargo, sera principalmente tras conocer a Robert Delaunay cuando, con el firme
propdsito de aplicar el lenguaje pictérico que habian ideado juntos, se lance a probar
nuevos caminos de expresion. Durante aquellos primeros afios de la década de
1910 transformd su entorno en un mundo simultaneo a pequefia escala. Disefd la
decoracién de su apartamento, la ropa que se ponia cada semana para ir al Bal Bullier,
varios libros y bocetos para publicidad, ademas de, por supuesto, sus pinturas. Muy
probablemente todo comenzé con una colcha de patchwork que realizd para su hijo
recién nacido en 1911 hasta llegar a concebir el primer libro simultaneo junto al poeta
Blaise Cendrars*.

Sin embargo, y a pesar de que a veces se ha afirmado que ya en Paris barajo la
posibilidad de rebasar el ambito privado y comenzar a crear objetos para un publico
mas amplio, sera en Madrid cuando Sonia dé el paso. En esta decisién jugo, sin duda,
un papel clave el enorme giro que dio su situacién econémica a finales de 1917. Tras
el triunfo de la Revoluciéon de Octubre dejo de recibir las rentas que le llegaban de
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San Petersburgo y que eran el principal sustento de su familia. Poco tiempo después,
no solo habia realizado su primera colaboracién en el campo de las artes escénicas
(Cleopatra de los ballets rusos de Serguéi Diaghilev presentada en Londres en 1918)
y su primera intervencién en un espacio arquitectonico (la reforma integral del Petit
Casino de Madrid en 1919), sino que también habia creado una marca de decoracion
de interiores, moda y complementos conocida como Casa Sonia.

Estos primeros ensayos madrilefios seran fundamentales porque muchas de las
iniciativas que Sonia Delaunay llevara a cabo tras su retorno a Paris en 1921 tuvieron
aqui un precedente. Asi ocurre, por ejemplo, en relacion a la escenografia teatral, que
desarrolla junto a sus amigos dadaistas. O también en el terreno de la decoracién de
interiores. Pero sobre todo, en su intensa dedicacion al disefio de moda y la apertura
de su boutique en la capital francesa. Tras la satisfactoria experiencia espafola, Sonia
Delaunay decidira vestir a la nueva mujer de la sociedad occidental, que hace su
aparicion tras el fin de la Primera Guerra Mundial, y disefia modelos que destacan el
nuevo rol del género femenino en el espacio publico: trajes de bafio, vestidos para
hacer deporte o gorros para conducir. Incluso, se fotografia ella misma realizando
todas esas nuevas actividades pero, por encima de todo, consigue que sus ideas
artisticas lleguen a la calle.

Como demuestran los gouaches que sirvieron de bocetos para sus textiles, que
actualmente nos parecen obras de arte de pleno derecho, Sonia Delaunay hizo del
disefio de moda una manera de expandir sus ideas artisticas transformando a las
mujeres que llevaban sus tejidos en una especie de “pinturas vivas”. Y también en
esta faceta de Sonia Delaunay como disefiadora textil, el periodo espariol fue el origen
de toda esa actividad, con los pafiuelos para el mencionado ballet Cleopatra en 1918
como punto de partida. Durante mas de tres décadas después de aquella produccién
demostrd una versatilidad y creatividad sin limites. Los motivos geométricos que
predominan en los afios veinte dan paso con el tiempo a un interés creciente por
otras formas donde reaparecen las referencias a los motivos vegetales, absolutos
protagonistas de su paso por la peninsula ibérica.

En 1937 Sonia y Robert Delaunay recibieron el encargo de realizar unas grandes
pinturas murales en la Exposicion Universal de Paris de 1937. Para ella, fue la
oportunidad definitiva de establecer de nuevo, tras la experiencia del Petit Casino, un
didlogo con la arquitectura. Ademas la tematica de uno de los dos pabellones en los
que intervinieron, dedicado al ferrocarril, le hizo rememorar su viaje a Espafa y, sobre
todo, a Portugal.
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La muestra acaba como comenzdé. Con una pequefa seleccion de obras de otras
épocas, mas alejadas del periodo ibérico, donde ademas hubo una prevalencia de la
pintura sobre otras expresiones artisticas. Asi como sus inicios estaban representados
por un unico lienzo, el final lo componen unas pocas pero selectas piezas de las
Ultimas décadas de su vida. Tras la muerte de Robert, en 1941, Sonia Delaunay se
concentré en primer lugar en reivindicar la memoria de su marido para luego, poco
a poco, dedicarse a su propia pintura. Milité en los grupos que defendian el arte
abstracto, como el Salon des Réalités Nouvelles (1946), aunque nunca abandono
totalmente sus incursiones en otras formas de expresién, como se puede ver en el
mosaico que presentamos.

*kk

Lainvestigacion acerca de la época que Sonia Delaunay pasé en Madrid nos ha llevado
a archivos y bibliotecas en busca de nuevos datos. También a visitar a ciertas familias,
cuyos nombres aparecen citados en la prensa del momento y en la correspondencia
que se conserva de la artista, en busca de cualquier pista sobre su paso por nuestro
pais®.

El rastreo documental ha aportado informaciones hasta ahora desconocidas que
permiten continuar la reconstruccion de esta bonita historia y que se detallan en este
catalogo. Sin embargo, el intento de encontrar vestigios materiales ha dado escasos
resultados. Han pasado cien afios desde que Sonia Delaunay llegd a la capital
espafiola y, aparentemente, todo ha desaparecido. La familia Urquijo no conserva los
chalecos, sombrillas y sombreros disefiados por Casa Sonia, aunque amablemente
nos ha prestado una foto inédita de su archivo fotografico en la que se muestra a las
hijas de los marqueses vestidas con aquel atuendo.

La busqueda también ha permitido localizar las sillas que aparecen en la fotografia
publicada por Blanco y Negro del jardin de invierno del palacio de los marqueses de
Amboage, hoy sede de la Embajada de Italia’. Esa silla de enea es claro ejemplo del
interés de Sonia por incorporar en sus decoraciones objetos populares probablemente
adquiridos en el Rastro. Aunque en muchas ocasiones, la artista los intervino, en otras,
como es el caso, decidié incluirlos en sus proyectos sin ninguna manipulacion. Pero
la batida casi infructuosa no nos ha desanimado. No perdemos la esperanza de que,
durante la visita a la exposicion o, tras la lectura del presente catélogo alguien, de
pronto, reconozca entre las fotografias algun objeto que le resulte familiar. Asi pues, la
investigacion sobre el paso de Sonia por Madrid sigue en marcha.
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Notas:

1 Su dedicacion al mundo de la moda y el disefio fue una constante en toda su vida y una de las causas,
junto a su condicion de mujer, por la que la historia del arte candnica no la tuvo muy en cuenta. Véanse
Montfort 2014 y Pollock 2014.

2 Un lugar destacado ocupan la gran retrospectiva celebrada en el Musée d’art Moderne de la Ville de Paris
y la Tate Modern de Londres en 2014-2015 y la exposicién Sonia Delaunays Welt der Kunst de la Kunsthalle
de Bielefeld en 2008-2009.

® Delaunay 1978, p. 96.

4 Veéase el ensayo de Cécile Godefroy en este mismo catalogo.

5 Sobre la dedicacion al disefio textil, véase el ensayo de Matteo de Leeuw-de Monti en este mismo catalogo.
% En la localizacion de los antiguos clientes de Casa Sonia ha sido fundamental la ayuda de Paz Castillo.

" “La moda en el mobiliario” en Blanco y Negro, 16 de mayo de 1920, p. 42.

Sonia Delaunay. Arte, disefAo y moda, Museo Thyssen-Bornemisza, Madrid. Del 4
de junio al 15 de octubre de 2017.

Visita virtual:

https://static.museothyssen.org/microsites/exposiciones/2017/Delaunay/vv/index.htm
?startscene=14&startactions=lookat(-55,0,100,0,0);
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WE WANTED AREVOLUTION: BLACK RADICAL WOMEN,
1965-85

Redaccion

exhibition
featuring more
than forty artists
opens April.21

00 Eastern Forkwoy
Brookiyn, Mew York

We Wanted |
a Revolution:
Black Radical

Women,
1965-85

Organizada por Catherine Morris y Rijeko Hockley, examina las prioridades politicas,
sociales, culturales y estéticas de las mujeres de color durante la emergencia de la
segunda ola del movimiento feminista.

Es la primera gran exposicion sobre artistas de color con el fin de reorientar el discurso
sobre raza, feminismo, accion politica, produccion artistica e historia del arte en este
significativo periodo.

Presenta un grupo heterogéneo de artistas que vivieron y trabajaron en las
intersecciones entre vanguardias y movimientos politicos radicales. La exposicién
incluye trabajos conceptuales, performance, cine y video art, asi como fotografia,
pintura, escultura y grabados.
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Artistas representadas en esta exposiciéon: Emma Amos, Camille Billops, Kay Brown,
Vivian E. Browne, Linda Goode Bryant, Beverly Buchanan, Carole Byard, Elizabeth
Catlett, Barbara Chase-Riboud, Ayoka Chenzira, Christine Choy and Susan Robeson,
Blondell Cummings, Julie Dash, Pat Davis, Jeff Donaldson, Maren Hassinger, Janet
Henry, Virginia Jaramillo, Jae Jarrell, Wadsworth Jarrell, Lisa Jones, Lois Mailou
Jones, Barbara Jones-Hogu, Carolyn Lawrence, Samella Lewis, Dindga McCannon,
Barbara McCullough, Ana Mendieta, Senga Nengudi, Lorraine O’Grady, Howardena
Pindell, Faith Ringgold, Alva Rogers, Alison Saar, Betye Saar, Coreen Simpson, Lorna
Simpson, Ming Smith y Carrie Mae Weems.
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We Wanted a Revolution: Black Radical Women, 1965-85, Brooklyn Museum,
Elizabeth A. Sackler Center for Feminist Art, Nueva York. Del 21 de abril al 17 de
septiembre de 2017.
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MARIE-LOUISE EKMAN

Redaccién

Retrospectiva de la artista sueca con 350 trabajos desde 1967 hasta la actualidad,
incluyendo pinturas, esculturas y films.

Influida por el lenguaje de los comics, Ekman posee un lenguaje humoristico e
iconoclasta que después desarrollara en discursos narrativos a través de vifietas
sobre el absurdo en la vida cotidiana.

En la serie At Home With a Lady de 1973, una mujer aislada, cautiva en un interior,
actia como un animal en el zoo, repitiendo la misma realiad dia tras dia. En Striptease
(1973), la figura de un mujer rubia es transformada paso a paso en un pajaro que echa
a volar.
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Después de ocho films y numerosas producciones para TV, Ekman se define como
una artista que hace cine. La exposicion incluye The Dramatic Asylum (2013-14), una
serie en 50 episodios, que filmoé usando su movil.

Marie-Louise Ekman, Moderna Museet, Estocolmo. Del 17 de junio al 17 de
septiembre de 2017.

Comisaria: Jo Widoff.
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EMMA HART. MAMMA MIA!

o
A
D¢

La Whitechapel Gallery presenta una instalacion a gran escala de la artista residente
en Londres Emma Hart (1974), ganadora de la sexta edicién del Max Mara Prize for
Women.

Redaccion

A °

Mamma Mia! es la culminacién de su investigacion sobre modelos visuales y modelos
de comportamiento psicologico. El trabajo también investiga la ruptura de estos
modelos.

La exposicion viajara a la Collezione Maramotti en Reggio Emilia a partir del 15 de

octubre de este afno y se presentara como parte del nuevo trabajo de Hart en la
Fruitmarket Gallery de Edimburgo en primavera de 2018.

Emma Hart, Mamma Mia!, Whitechapel Gallery, Londres. Del 12 de julio al 3 de
septiembre de 2017.
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Emma Hart
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ANNA MARIA MAIOLINO EN MOCA LA

Redaccion

El Museum of Contemporary Art de Los Angeles presenta la mayor retrospectiva en
Estados Unidos de la artista brasilefia. Aborda toda su trayectoria desde la década de
los afios sesenta del siglo XX hasta la actualidad, con comprometidas performances
y videos, xilografias y dibujos, esculturas de cemento e instalaciones monumentales
compuestas con piezas de barro sin cocer.

La estética intimista de Maiolino explora su identidad como emigrante, madre y
ciudadana global.

Anna Maria Maiolino, MoCA, Los Angeles. Del 4 de agosto al 31 de diciembre de
2017.
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EL MAR TAMBIEN ELIJE DE KAREN KRUSE

Redaccion

Karen Kruse, artista de origen norteamericano afincada en Espafa, expone sus
marinas minimalistas, en la exposicion “El mar también elige” en la Galeria Este de
Santander.

Se trata de una serie de espacios vacios, inmensos; expresiones de libertad e
introspeccion, de reencuentro con la naturaleza apabullante del agua primigenia, con
la intimidad del recuerdo. Silenciosos espacios, cargados sin embargo de energia
vitalista, que ella pinta con color expresionista y luz sorollesca. Las marinas conforman
una parte importante de su obra; la otra, el retrato de personas representadas en
momentos de soledad. Playas vacias y ojos llenos de historia, retratos y mar, espacios
inmensos y ultimos reductos del individuo, unidos, de alguna manera, por su pincel.

Karen Kruse, EI mar también elige, Galeria Este, Mercado del Este, C/ Calle Hernan
Cortés n° 4, Santander. Del 28 de julio al 31 de agosto de 2017.
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LILIANA PORTER EN ARTIUM

Redaccion

Primera retrospectiva en Espafia de la artista argentina Liliana Porter, comisariada
por Estrella de Diego. En su opinién: “Jugando con las subversiones espaciales, los
didlogos inesperados y los trastocamientos de las proporciones, desde los afos 70
del XX ha ido creando un universo propio y unas sélidas y fascinantes propuestas
de revision de lo establecido. Su amplisimo espectro creativo —pintura, instalaciones,
estampas, video, dibujos, esculturas, teatro...— describe un mundo particular y
asombroso, que en cada momento hace gala de un finisimo sentido del humor, una
ironia inteligente y una sutileza muy personal. De hecho, la artista plantea propuestas
estimulantes para un mundo y sobre un mundo que necesita ser narrado de nuevo.
Por eso Porter lo quiebra, lo desordena, lo asalta incluso, haciendo a cada paso gala
de una extraordinaria agudeza”.

El recorrido de la exposicion presenta tres nucleos: Rasgones y tareas —que comienza
con las primeras instalaciones de papeles arrugados y sigue con sus Trabajos forzados
o las roturas y reparaciones—; El recorrido y la linea —que recoge su fascinacion por
las lineas como territorio de los desplazamientos y formas de desbordar espacios y
realidades—; y Conversiones y dobles, donde los personajes dialogan y se duplican,
se contestan y se clausuran.
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Liliana Porter ha sido incluida en la exposicion Viva Arte Viva de la presente 57 edicién
de la Bienal de Venecia.

Liliana Porter. Dialogos y desobediencias, Artium, Vitoria. Del 8 de abril al 27 de
agosto de 2017.

Folleto de la exposicion:
http://www.artium.org/images/Exposiciones/2017/Liliana_Porter_folleto_liburuxka.pdf

Video de la exposicion:
https://vimeo.com/212904341
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CARMELA GARCIA EN IVAM

Redaccion

El proyecto Imagenes de(l) poder - Cartografias de lo invisible reune 13 fotografias de
gran formato y un video realizados expresamente para esta muestra. Tomando como
punto de partida a Lucia Sanchez Saornil (Luciano Sansaor), anarquista, creadora de
la organizacién (que aun existe) Mujeres Libres, activista y poeta lesbiana, Carmela
Garcia indaga sobre las mujeres en el espacio publico, su presencia y su ausencia, asi
como sus estrategias para hacerse visibles y lograr sus objetivos.

Mujeres como Sara Berenguer, también Mujer Libre, Alejandra Soler o su amiga, la
pintora Manuela Ballester, forman igualmente parte de esa busqueda a través de
huellas sutiles en un espacio subjetivo por el que transita la muestra, para encontrar los
vinculos con un pasado glorioso que conducen al presente mas o menos combativo.
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El proyecto se basa en tres ejes: las biografias de algunas de estas mujeres, utilizadas
como referencias simbodlicas mediante pequefios detalles agrandados de sus
pinturas, sus firmas, memorias inéditas, autorretratos o archivos; el asociacionismo
representado por retratos de grupos de mujeres que operan juntas como un modo de
ocupar el espacio publico y tener asi mas presencia cultural o politica; y los espacios
y calles de la ciudad como creadores de sentido y de memoria.

Carmela Garcia, Imagenes de(l) poder - Cartografias de lo invisible, VAM, Centre
Julio Gonzélez, Galeria 6, Valencia. Del 18 de mayo al 17 de septiembre de 2017.
Dossier de la exposicion:
https://www.ivam.es/wp-content/uploads/noticias/carmela-garcia-imatges-del-poder-

cartografia-de-linvisible/Dossier-Carmela-Garc%C3%ADa.pdf

Video de la exposicion:
https://www.youtube.com/watch?v=XXVbmoznBEI
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ESPERADA, URGENTE Y
ABSOLUTAMENTE NECESARIA

Rocio de la Villa




el blog

Era una exposicion muy esperada y absolutamente
necesaria. Nuestro deseo es una revolucion.
Iméagenes de la diversidad sexual en el Estado
espanol (1977-2017), comisariada por Juan
Guardiola y Juan Antonio Suarez, recoge
practicamente tod@s |@s artistas que en las
cuatro ultimas décadas —desde la manifestacion
en 1977 por los derechos de gays y lesbianas en
Barcelona— han comprometido su trabajo para
dar visibilidad a otras maneras de entender el
cuerpo, la sexualidad y la identidad individual y de
colectivos gays, lesbianos y trans.

Era muy necesaria porque desde Transgenéric@s,
comisariada por Mar Villaespesa y Juan V. Aliaga
para el Koldo Mitxelena de San Sebastian hace
casi veinte afios, no se abordaba una colectiva de
cierta envergadura sobre este tema.

En la estela de las exposiciones celebradas
tras el trauma del sida con obra de artistas
gays en los paises anglosajones, sin embargo,
aquella muestra derivaba en un panorama ciber
y posfeminista donde se incluian propuestas
que claramente excedian las identidades gays
0, como aparentaba seguirse del titulo, trans.
Lo que acarred una confusién considerable en
el ambito de la teoria del arte en nuestro pais,
asimilando las nociones precisas y diferenciadas
en los paises anglosajones de “feminism”,
“‘gender” y “transgender”. Por mas que la teoria
del arte feminista haya servido de base comun
en la formacion de artistas, curat@rs y critic@s
que trabajan en estas tendencias en las ultimas
décadas.

En cambio, Nuestro deseo es una revolucion
esta bien acotada. Contiene un capitulo de
antecedentes, con fotografias y documentales
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desde los afos treinta, presenta la contribucién
de esta cultura a la Transicion en Espafia,
muestra un grupo de trabajos militantes frente
al sida, aborda la visibilidad bollera desde la
década de los noventa, la formalizacién ciber de
la diversidad sexual, la irrupcion de la poética
trans en las ultimas décadas con solo algunas
de las propuestas mas destacadas —que quizas
necesitaran de wuna revisidn posterior—, para
pasar al imaginario fetichista gay, detenerse en la
representacion de masculinidades y terminar, de
algun modo cerrando el circulo, con trabajos que
recuperan la memoria queer.

Ademas, en el mismo Centro Centro donde
se celebra, para completar el tema desde una
perspectiva socioldgica, también puede verse
Subversivas. 40 afios de activismo LGTB en
Espafia. Y ambas forman parte de E/ porvenir de
la revuelta. Memoria y deseo LGTB, el conjunto
de exposiciones, actividades y talleres dirigido
por Fefa Vila, que incluye la exposicién ;Archivo
queer? dedicado al movimiento y colectivos LGTB
en Madrid durante los afios noventa.

En suma, el campo se ha trabajado de manera
exhaustiva y queda, ahora si, bien delimitado,
presentando una aportacién fundamental para la
historiografia del arte contemporaneo y la cultura
visual en Espafa. Lo que, ademas, va a suponer
que a partir de ahora, por fin, también podremos
acotar el arte feminista tal como se entiende en los
paises de nuestro entorno: como una tendencia
realizada por artistas mujeres, sea cual sea su
orientacion sexual, que representa identidades
individuales y colectivas de mujeres y critica
cualquier grado de violencia que no reconozca
la diferencia. Diferencia sobre la se sustenta
precisamente su empoderamiento. Por lo que la



préxima revision de arte feminista en Espafia no
podra adolecer ya de las vagas intrusiones gays y
trans que todavia se hallaban —inadecuadamente—
en Genealogias feministas del arte espariol (1960-
2010), pese al importante esfuerzo realizado
por Juan Vicente Aliaga y Patricia Mayayo, que
ambos juzgaron como una primera contribucion
en un terreno en el que todavia queda mucho
por investigar. Sera también una exposicion muy
esperada, urgente y absolutamente necesaria.

Nuestro deseo es una revolucion. Imagenes
de la diversidad sexual en el Estado espariol
(1977-2017), Centro Centro, Plaza de Cibeles,
Madrid. Del 23 de junio al 1 de octubre de 2017.

Artistas y colectivos presentes en la muestra:

Carlos Aires, Florencia Aliberti, Pedro Almodévar
y Fabio McNamara, Alexander Apdstol, Manu
Arregui, Cecilia Barriga, Biel Capllonch, Tino
Casal, Gabriel Casas, Eduardo Chicharro, Javier
Codesal, Joan Colom, Fito Conesa, Xavier-Daniel,
Diego del Pozo, Luis Maria Delgado, David
Domingo, Lucia Egafia, Pepe Espaliu, Jacinto
Esteva, Alex Francés, Carmela Garcia, Miguel
Angel Gaileca, Jean Genet, Coco Guzman, Juan
Hidalgo, William James, Jana Leo, LSD, Jesus
Martinez Oliva, Marisa Maza, Pepe Miralles, Joan
Morey, Nazario (Nazario Luque Vera), Ocafia,
Pedro Ortufio Mengual, Alvaro Perdices, Pablo
Pérez Minguez, Guillermo Pérez Villalta, Ventura
Pons, Gregorio Prieto, Rodrigo (Rodrigo Mufoz
Ballester), José Romero Ahumada, Francesc Ruiz,
Azucena Vieites, Virginia Villaplana Ruiz e lvan
Zulueta.
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Cabello/Carceller (Helena Cabello y Ana
Carceller), Costus (Juan Carrero y Enrique
Naya), Dias & Riedweg (Mauricio de Mello Dias
y Walter Stephan Riedweg), Els 5 QK’s, Equipo
Palomar (Mariokissme y R. Marcos Mota), Jeleton
(Maria Angeles Alcantara y Jesus Arpal), Post-
Op, O.R.G.ILA (Beatriz Higdén, Carmen Muriana
y Tatiana Sentamans), Subtramas (Virginia
Villaplana Ruiz, Diego del Pozo, Montse Romani),
Toy Tool Films, Video-Nou.
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