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editorial

Celebramos 10 afios de la asociacion
interprofesional MAV, Mujeres en las Artes
Visuales, que hoy cuenta con mas de 500 socias
y que, desde el principio, se reconocid como
un proyecto necesario en el sistema del arte en
Espafia.

Antes de MAV no habia ninguna artista Premio
Veladzquez : hoy son cinco. Tampoco los Premios
Nacionales de Artes Plasticas se “trenzaban”
—hasta entonces, solo un 13% eran artistas
mujeres’—, una politica que cambid después de que
MAV junto a otras asociaciones forzaran el primer
autoestudio desde una perspectiva de género del
propio Ministerio de Cultura: hace unos meses,
este Ministerio formé un Observatorio de Género
con la inclusién de MAV vy otras asociaciones y
dotacion econdémica.

Mas alla de su funcion como interlocutora con
la administracion del Estado, la accion continua
de MAV —con sus informes desde su propio
Observatorio, con sus bienales y foros, con
acciones activistas y comunicados y con su intenso
y tenaz trabajo con otras asociaciones de mujeres
y culturas y las asociaciones gremiales del sector
del arte contemporéneo— ha calado en el tejido del
sistema del arte.

Antes de MAV, no se contabilizaba la presencia
de las artistas. MAV evidencié que en el periodo
comprendido entre 2000 y 2009 (Informe MAV 5)
los 20 museos y centros de arte contemporaneo
principales en nuestro pais solo habian
presentado un 9'4% de exposiciones individuales
de artistas mujeres: en los ultimos cuatro afos
ese porcentaje es del 30%. Tampoco antes de
MAV, ninguna artista mujer habia expuesto en
el Museo del Prado: tras Clara Peeters, hoy

podemos contemplar la exposicion de Sofonisba
Anguissola y Lavinia Fontana, acompafiadas por
una coda de Maria Gimeno, y se anuncia ya una
exposicion de artistas mujeres del siglo XIX y la
inclusion de la perspectiva de género en todos los
departamentos del museo. Para este y el resto
de museos, centros de arte, fundaciones y salas,
en este 10 Aniversario, MAV presenta el primer
Manual de auto diagnéstico con el que mejorar
como instituciones democraticas.

También su influencia se ha reflejado en el
mercado artistico. Antes de MAV, no existian ferias
de arte como Just Mad, Hybrid o Drawing Room
con una participacioén paritaria de artistas mujeres
en los dos ultimos afos, aunque ARCOmadrid siga
ostentando el flaco mérito de su discriminacién
sexista.

Antes de MAYV, no existia ninguna publicacion sobre
arte especializada en la perspectiva de género
como el volumen colectivo Mujeres en el sistema
del arte en Espaniay la revista m-arteyculturavisual,
que en siete afos ha alcanzado 700.00 visitantes,
mientras asistiamos a este giro tan necesario
incluso en los medios generalistas.

La importancia de la visibilidad también ha
llegado a la Wikipedia. Antes de MAV, apenas
habia alguna mujer espafola dedicada al arte:
gracias a Marisa Gonzalez y las editatonas con
su grupo Cuarto propio hoy superan el centenar
de artistas, investigadoras, criticas, comisarias,
conservadoras, galeristas y gestoras en esta
enciclopedia universal. Y continuara...

MAV ha tenido un papel pionero para otras
agrupaciones y asociaciones, como Artemisia en
Canarias, Colectiva en Malaga, Plataforma A en



Pais Vasco, ACVG Arte contra violencia de género
en Valencia, Empoderarte, Generando Arte,
Offmothers, HerstoryMuseum, No sin Fotégrafas,
GyF Género y Figura, AAC Asociacién de Autoras
de Cdmic... Y proyectos reivindicativos de las
artistas en la historia del arte como ¢Quién cofio
es? de Maria Bastaros, Queridas viejas de Maria
Gimeno y Tal dia como hoy de Diana Larrea, de
gran repercusion también a través de las redes
sociales. Todas estamos en la misma lucha.

MAV seguira siendo necesaria mientras la paridad
no sea realidad en todo el sistema del arte.

iFeliz cumpleafios MAV!

editorial
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MAS QUE VIRTUOSAS,
PROFESIONALES.
SOFONISBA ANGUISSOLA
Y LAVINIA FONTANA EN EL
MUSEO DEL PRADO

Maria Laura Rosa
CONICET/Universidad de Buenos Aires




exposiciones

La historia y teoria feministas del arte estdn cerca de cumplir cincuenta afios de
intervenciones en la disciplina si tomamos como punto de partida el texto de la
estadounidense Linda Nochlin, Why Have There Been No Great Women Artists?,
publicado en 1971 en el libro editado por Vivian Gornick y Barbara Moran, Woman in
Sexist Society: Studies in Power and Powerlessness. Entre las décadas del 70 y 90 del
siglo XX, las historiadoras del arte feministas —principalmente anglosajonas, europeas
y australianas, aunque luego se iran sumando latinoamericanas y de otros puntos del
planeta—, salen al rescate de las obras guardadas en los depdsitos de los museos,
buscando reconstruir las vidas y las obras de las profesionales que han existido a
lo largo de la historia. Asimismo, durante la primera década del siglo XXI se inicia la
fase de puesta en valor y reubicacion de las artistas dentro de las narrativas de la
disciplina. En la actualidad contamos con publicaciones, tesis, monografias, estudios
comparativos, estudios de casos y libros de divulgacion, entre otros, que exponen las
inequidades del sistema del arte.

Sin embargo, las instituciones artisticas aun muestran ciertas reticencias a realizar
exposiciones monograficas que den cuenta de las mujeres como profesionales del
arte, mas alla del tépico de la musa y la modelo. El Museo del Prado dedica su primera
exposicion a una artista mujer en 2016, cuando exhibe El arte de Clara Peeters,
organizada en colaboraciéon con el Koninklijk Museum voor Schone Kunsten de
Amberes, comisariada por Alejandro Vergara. Con la muestra Sofonisba Anguissola
y Lavinia Fontana. Historia de dos pintoras, dicha institucion realiza su primera
exposicion en donde pone en didlogo a dos artistas que fueron fundamentales, tanto
para la corte espafola de los Austrias —Anguissola—, como para la insercion de la
profesional del arte en la Italia del Renacimiento —Fontana—. Leticia Ruiz Gémez,
Jefa del Departamento de Pintura Espafnola del Renacimiento en dicha institucion,
es comisaria de la muestra y quien ha encabezado una gran labor de investigacion,
localizacion, restauracion y conservacion de las piezas de estas artistas.

La exposicion destaca en todo su recorrido la defensa de su profesion de la que
hicieron gala estas mujeres. Tanto Sofonisba Anguissola como Lavinia Fontana no son
consideradas artistas genio —construccién que se reafirma en su tiempo histérico— dado
que ese concepto no se aplica a las mujeres. Ellas son virtuosas para sus sociedades,
es decir, seres extravagantes para el género ya que no se dedican exclusivamente
a la esfera doméstica, como el resto de las mujeres. En ese sentido, subvierten el
rol mpuesto a la vez que inician una genealogia femenina en el campo artistico. La
exposicion pone en evidencia que ni Anguissola ni Fontana son seres Unicos en su
tiempo, por el contrario, se nombran a varias contemporaneas y se exhibe, incluso, el
trabajo de otra gran pionera: Catharina van Hemessen quien propone una tipologia de
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autorretrato que marca a Anguissola y, a través de ella, a Fontana. Con esta decision
curatorial se evita caer en el topico de las grandes figuras excepcionales, tantas veces
objetado por las historiadoras del arte feministas.

La figura paterna de ambas artistas resulta clave para la formacion que reciben.
Amilcare Anguissola decide formar a sus hijas siguiendo lo que propone Baltasar
Castiglione en su obra El cortesano. A su vez, él envia un dibujo de Sofonisba para
que sea evaluado por Miguel Angel y, orgulloso de la opinién, este lo transforma en
carta de presentacion para las cortes de su tiempo. De esa manera, Sofonisba se hace
conocida sin pertenecer a una familia de artistas, estrategia que le permite ingresar
como dama de compaiiia de Isabel de Valois e institutriz de las infantas Isabel Clara
Eugenia y Catalina Micaela, a quienes cuidé y ensefd con tanto amor que la visitan
tras su regreso a ltalia. Desde luego que no es la Unica artista mujer de su tiempo pero
si es una de las que mas conciencia de libertad tiene, quien solo pide permiso a Dios
para hacer su voluntad, como ella escribe al rey cuando tiene que justificar los motivos
por los que decide casarse con quien le da la gana.

Por su parte, Préspero Fontana le ensena el oficio a su hija, una de las primeras artistas
que pinta desnudos femeninos con gran naturalismo, sorteando el impedimento del
estudio de modelo vivo que sus contemporaneas deben cumplir y subvirtiendo el
mandato de la dedicacién a géneros menores o al retrato. También obtiene el permiso
de fundar un taller en su Bolonia natal, en donde da clases a otras mujeres que buscan
formarse.

A la investigacion, iniciada en 2014 segun me ha comentado Leticia Ruiz, debemos
destacar que cada una de las sesenta y cinco obras exhibidas tiene una pequefa
cédula que explica la pieza, lo cual demuestra una maravillosa labor pedagdgica y la
preocupacion de su comisaria para que el publico tome conciencia de la invisibilidad
que han sufrido estas artistas. Los textos son claros y condensan sutilezas, tales
como comentar en varias ocasiones que ambas estan orgullosas de sus saberes y
desempefios sin olvidar que se mueven en un mundo masculino. Esto se puede ver
en sus firmas, siempre destacando su virginidad, el apellido paterno o el del marido:
las mujeres pasan de la observancia del padre a la del esposo. SOPHONISBA
ANGUSSOLA VIRGO AMILCARE FILIA... leemos en La partida de ajedrez de 1555.

La exposicion se organiza a través de ocho apartados: Damas y pintoras, La creacion
del mito “Sofonisba Anguissola”, Retratar la auctoritas: los entornos humanistas de
Cremona y Bolonia, Sofonisba Anguissola en la corte de Felipe Il, Lavinia Fontana:
retratista de Bolonia, Pintura religiosa, Lavinia Fontana y la pintura mitolégica
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y Memoria. Solo leyendo estos titulos se puede ver la decision de la comisaria de
evidenciar que las artistas son muy reconocidas en su tiempo, construyen mito y
autoridad profesional, asimismo fundando una genealogia femenina en el campo del
arte. Sin embargo, son olvidadas durante el siglo XVIIl y el XIX, este ultimo de profunda
misoginia promovida por la moral victoriana, lo que impacta en el borrado sistematico
de la presencia femenina en diferentes campos de la cultura.

Habitando ausencias de Maria Gimeno

Por ultimo, tenemos una deliciosa sorpresa ya que la exposiciéon concluye con un guifio
hacia el presente, porque invisibilidad e inequidad femeninas son constantes hasta la
actualidad en el campo del arte. Cuando creemos que terminamos el recorrido, sale
a nuestro encuentro la obra contemporanea Habitando ausencias de la artista Maria
Gimeno. Alli reflexiona sobre la narrativa canénica de la disciplina con la que nos
hemos formado (¢ formateado?) en nuestra carrera y con la que formamos al publico
interesado, el clasico manual de los manuales, la Historia del Arte de Ernst Gombrich.

12
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Es interesante detenernos a pensar que con frecuencia las artistas feministas estudian
las investigaciones de las historiadoras del arte como parte de sus procesos creativos.
Por el contrario, es menos habitual que ocupen el lugar de historiadoras del arte como
parte de sus producciones artisticas. Este es el caso de Ménica Mayer y su obra Archiva,
en donde releva a las artistas feministas mexicanas que quedaron completamente
invisibilizadas por la historia del arte nacional de la segunda mitad del SXX y construye
un archivo que da a conocer a través del performance. La pieza de Maria Gimeno se
inscribe en ese juego ya que hace lugar —literal y simbdlicamente hablando— a Sofonisba
y Lavinia dentro de la disciplina. Busca reescribir esas historias contadas a medias y
elabora lineas de tiempo en donde inserta a todas aquellas ausentes a lo largo de la
historia. Ocupa el rol de una historiadora desvergonzada que, como si fuera una cirujana,
corta, integra y repara. Y se vale del performance para habitar en su propio cuerpo las
ausencias de tantas. No es solo una decisién curatorial sino politica la que toma Leticia
Ruiz al invitar a una artista contemporanea a cerrar la exposicién de dos histéricas, con
una pieza en la que emplea varios lenguajes visuales —performance, instalacion, arte
textil-, tan caracteristico de nuestra época. Espero que esto lleve a la reflexion sobre
cuan mal ha envejecido la historia del arte y cuan necesaria es la critica a sus mismos
discursos machistas y excluyentes. Si bien se esta aun muy lejos de alcanzar la igualdad
en las colecciones permanentes de los museos y en sus exhibiciones temporales,
estamos transitando por un mejor momento si lo comparamos con los afios 90 en que yo
cursé la carrera en la Universidad Complutense. Por entonces, ninguna artista colgaba
de la coleccion permanente del Museo del Prado, lugar en el que constantemente
estudiabamos. De esa manera se naturaliza la falacia histérica de la no existencia de
mujeres en el campo del arte, a no ser que sean musas o modelos. Claro que se ha
mejorado, pero falta mucho por hacer: necesitamos mas justicia histérica y eso se logra
con exposiciones que reflejan investigaciones, con montajes que busquen de antemano
la toma de conciencia del publico, que no caigan en la trampa del tépico “la obra habla
por si misma”, que no pierdan de vista que las exposiciones ocupan un lugar fundamental
en la educacién de los diversos publicos. Sin educacién no hay concienciaciéon y eso
queda claro en esta muestra con que el Prado celebra su Bicentenario.

Nota:
* In memoriam de Maria Kusche (1928-2012), una de las primeras estudiosas de Sofonisba Anguissola en

el Estado Espafiol, quien luché en vano por concretar una exposicion de la artista en el Museo del Prado.

Historia de dos pintoras: Sofonisba Anguissola y Lavinia Fontana, Museo
Nacional del Prado. Del 22 de octubre de 2019 al 2 de febrero de 2020.
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SOFONISBA EN EL MUSEO DEL PRADO

Amparo Serrano de Haro

Autorretrato pintando, después de 1555. Museo Zarnek (Lancut)
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En el Museo del Prado hay expuestas solo unas pocas obras de mujeres artistas de
forma continuada: Sofonisba Anguissola (h. 1530-1626), Artemisia Gentileschi (1593-
1652/3), Clara Peeters (act. 1607-1621), Angelica Kauffman (1741-1807) y Rosa
Bonheur (1822-1899).

Son las tres primeras las que tienen mayor importancia, ya que su antigledad (se
trata de artistas de los siglos XVI y XVII) es mayor. Pintaban cuando pocas mujeres
lo hacian y, por lo tanto, mucha de la obra de estas creadoras ha desaparecido. Esto
se debe a que después de un éxito inicial debido a la rareza y a la excepcionalidad
de su condicion de “artistas mujeres”, pasaron a ser olvidadas durante mucho tiempo.
Su excepcionalidad jugd primero a su favor y finalmente en contra, como fue siempre
el caso con la produccién artistica de las mujeres. Ya que nunca fue aceptado su
trabajo sino como una curiosidad, no exenta de interés, pero en el fondo carente de
importancia real, de normatividad. Asi ha sido la reaccion al arte de la mujeres, bajo
cualquiera de sus formas, a lo largo de la historia (casi se puede decir que hasta los
afos cincuenta del siglo XX).

Asi pues, muchas de las obras de estas mujeres geniales, principalmente del
Renacimiento y del Barroco, y de las que les siguen, han desaparecido bajo otras
atribuciones, y existen en la oscuridad de sétanos de museos grandes y pequefios y
de colecciones particulares, como obras de artistas masculinos desconocidos: entre
toda esa plétora de creadores secundarios a los que la historia del arte, por una u otra
razon, ha relegado al olvido.

Otras obras fueron simplemente destruidas como consecuencia de la desidia, la
ignorancia y los distintos avatares en los que su falta de “nombre conocido”, es decir
reconocido por la historia, las ha hecho naufragar.

De entre todas estas pintoras, el caso de Sofonisba Anguissola es realmente singular,
porque ella forma parte de la historia de Espana y de un reinado tan importante y
crucial como el de Felipe I, y, por lo tanto, el Museo del Prado es su casa. Esta
pintora italiana pasé catorce afios en la corte espafiola como dama de compania y
profesora informal de dibujo de la reina Isabel de Valois. Sin duda, la juventud de la
reina hizo pensar a los que velaban por su integracién en la corte que la compaiiia
de una dama joven, italiana como su madre la Medicis, suavizaria sus primeros afos
y el cultivo de las artes la acercaria a su esposo. Gracias a ello tenemos sus retratos
de la corte espafola que son un documento excepcional, ya que su perspectiva sobre
los miembros de la familia Real, fue distinta e innovadora, mas intima y personal de
lo que habia sido la relaciéon de los reyes espafioles con los pintores, hasta llegar a
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Velazquez. Sofonisba fue fundamentalmente retratista, por ser esta la mas lucrativa
de las posibilidades para un pintor y puesto que tuvo que especializarse pronto siendo
su educacion plastica reducida y a cargo de artistas menores. A pesar de lo cual, logré
adquirir no solo un dominio técnico notable (que se perfecciond durante su estancia en
la corte) sino un entendimiento del arte de la pintura fuera de lo comun. Su presencia
en el Prado es por tanto excepcional en muchos sentidos.

El Museo del Prado es, simple y llanamente, el museo que mas obras tiene de
Sofonisba Anguissola —un total de cuatro pinturas—. Sin embargo, durante mucho
tiempo ha ignorado ese legado, dandole muy poco valor. Ya siendo Calvo Serraller
director (1993-1994), rehusé participar en la primera muestra importante sobre
Sofonisba (Sofonisba Anguissola y sus hermanas, 1994).

Ademas, durante todo ese tiempo, este museo no ha buscado investigar, ni
comprar las obras de esta artista, que le fueron ofrecidas en distintos momentos.
Solo hay una adquisicion que se ha hecho, un cuadro bastante mediocre, aunque
maravillosamente restaurado, y es obra de una hermana de Sofonisba, Lucia.
Aunque hay que destacar de modo positivo los trabajos de restauracion y de analisis
radiolégicos de las obras de la artista, hechos a raiz de |la presente exposicion Historia
de dos pintoras: Sofonisba Anguissola y Lavinia Fontana. Desgraciadamente, en lo
referente a aspectos tedricos e intelectuales de la figura de Anguissola, esta no es
una muestra de auténtico interés.

Entiendo que se trata de una afirmaciéon grave y la hago simplemente desde la
perspectiva de una historiadora del arte y no del publico en general, para el que
siempre es positiva la difusion de obras de arte de mano femenina. Como este ha de
ser un texto breve, no voy a comentar nada sobre la exposicion de Lavinia Fontana,
excepto que al ser posterior a Sofonisba no aporta nada, ni iconograficamente, ni
histéricamente, a la comprensién de nuestra pintora: la relacion entre ambas pintoras
no se aclara, ni existe (excepto en la vigencia del modelo de autorretrato que he
desarrollado en varios trabajos mios), ni tampoco sirven para iluminar ningun punto
tedrico en concreto, sino que se situan de espaldas la una a la otra.

En realidad, pareciera que Lavinia Fontana, esté alli simplemente para encubrir un
vacio: el vacio de las nuevas obras, de las nuevas investigaciones, de las nuevas
perspectivas sobre Sofonisba que estan ausentes en esta exposicion. Por o demas,
la conservadora y comisaria de la exposicion, Leticia Ruiz, recoge simplemente lo ya
sabido y catalogado de ambas pintoras.
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Isabel de Valois sosteniendo un retrato de Felipe Il, 1561-1565. Museo del Prado
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Por tanto, tenemos el curioso caso de que la exposicion actual del Prado sobre
Sofonisba recoge mayoritariamente las obras que le atribuyd Maria Kusche en su
famoso catalogo de 2003 y algunas otras identificadas por Mary Garrard. Pero no
hay una nueva lectura de sus obras y muy pocos afiadidos a su corpus y estos poco
significativos, como si en estos casi veinte afios no hubiese pasado nada (cuando
nos consta que se han descubierto muchos cuadros suyos),y nadie hubiese escrito
nada sobre la pintora. Incluso peor, las hipétesis mas interesantes planteadas por
Kusche y los temas candentes y aun no resueltos, como la autoria del famoso retrato
de La dama del Armifio, que Kusche y otros muchos historiadores consideran obra de
Sofonisba, no aparecen ni siquiera mencionados por la conservadora. ;,Por qué hacer
una aportacioén histérica cuando es tan facil dejar las cosas tal y como estan? Porque
se trata del Museo del Prado, y eso requiere una exigencia intelectual del primer orden
en sus exposiciones, quizas...

Felipe Il, 1565. Museo del Prado
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Por lo demas, y aun peor, la conservadora toma libremente ideas, descubrimientos
iconograficos y demas datos procedentes de historiadores espafioles, sin citarles ni
a ellos, ni a sus libros. Aunque si se citan, de ese modo provinciano que uno querria
eliminar del ambito intelectual espafiol en que se aprecia solo lo ajeno y se desprecia lo
propio, las obras de los extranjeros: ¢ Por qué no hacer lo propio con los historiadores
espafnoles?

Asi que si, hay algunas cosas nuevas, pequefios detalles, todos tomados de otros
historiadores y sin citar: la serie de los autorretratos femeninos que se incluye en la
exposicion, por ejemplo. Igualmente, existen algunos descubrimientos iconograficos
que la comisaria Leticia Ruiz no se atreve a mencionar claramente como suyos, ya
que no lo son, pero de los que escamotea, penosamente, la procedencia.

La exposicion pendiente sobre Sofonisba Anguissola queda por hacer y no dudo que
se hara. Pero no es aquella que diluye su obra, invisibilizandola, “metiéndola en el
saco” junto a otras artistas mujeres de épocas posteriores. La relacion de género no
debe de ocultar, sino al contrario, la prevalencia de las consideraciones historicas.
Solo asi se puede analizar, explicar y entender, la lucha de poder que en la sociedad
patriarcal tenia lugar en torno a cualquier éxito femenino en el ambito publico. Al igual
que en el caso de la pintura en general, es decir, la pintura de hombres, es importante
estudiar al artista, masculino o femenino, dentro del contexto social, técnico, estilistico
e iconografico de su época. Estas generalizaciones son dafinas. Y presuponen la
existencia de un “eterno femenino” que es una ficcidon. Al igual que el hecho de que la
conservadora sea una mujer, no quiere decir que tenga conocimientos, aun basicos,
de teoria del arte feminista.

Por lo tanto, sigue siendo necesaria una exposicion de Sofonisba que amplie la
dimension de sus obras reconocidas y de su genio, y que, por lo tanto, la relacione
con su tiempo, con la pintura que la precedié y con la pintura de la corte que se estaba
haciendo en ese momento, especialmente, claro, la de Alonso Sanchez Coello, con
el que se confundié su produccion durante mucho tiempo. Sobre todo, tal y como
establecié Maria Kusche de forma magistral hace veinte afios, estudiar y analizar la
innovacion que supone Anguissola en el retrato de corte. Mientras tanto, comprar
algunas de las maravillosas obras de Anguissola que salgan al mercado del arte no
parece una mala forma de empezar a prestar atencion a un legado importante.

Historia de dos pintoras: Sofonisba Anguissola y Lavinia Fontana, Museo
Nacional del Prado. Del 22 de octubre de 2019 al 2 de febrero de 2020.
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DE LO ESPIRITUALY LO SAGRADO.
REQUIEM POR ISABEL BAQUEDANO

Asun Requena Zaratiegui

El Museo de Bellas Artes de Bilbao acoge desde el 30 de octubre de 2019 una
retrospectiva sobre la obra y la vida de la artista navarra Isabel Baquedano, con
objetos y fotografias personales que hacen el recorrido dindmico y curioso, ya que
estos objetos personales no se hubiesen podido contemplar si no lo hubiese permitido
la familia.

La exposicion, que lleva por titulo De la belleza y lo sagrado, pretende que la
espectadora o espectador cuestionen el sustantivo y el adjetivo que la definen; el
concepto de belleza como lo mas catartico y lo sagrado, como algo inalcanzable. En
Isabel Baquedano la belleza es academicista evolucionada, nos aporta mucho mas.

Lo sagrado para ella viene dado por su religiosidad latente en muchos de sus temas
de sus obras como la iconografia de la Madonna, la Crucifixion, la Piedad, la Mater
Dolorosa o la Ultima Cena con Maria Magdalena como protagonista. Su espiritualidad
podemos contemplarla tanto en obra religiosa (Anunciaciones) como en otras con
tematicas diferente, bien sean retratos u objetos.
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Baquedano dota a las cosas de un aura cromatica resumida en sus contrastes
luminicos. Si eliminasemos las figuras u objetos de sus cuadros, o los redujésemos a
masas de color, nos acercariamos a la teoria de la luz y la espiritualidad de Rothko.

El dibujo, herencia de los renacentistas italianos y de la sabia mirada de quien observa
del natural, traspasé a sus alumnos de Artes y Oficios en Pamplona y su huella perdura
en sus alumnas Elena Gofii y Amaya Aranguren. También encontramos ciertos caminos
paralelos en la pintura y dentro del proceso creativo de su primo Juanjo Aquerreta.

En la exposicién podemos encontrar, por un lado, la evolucion en el tiempo de su estilo
en su obra, haciéndose asi mucho mas pedagadgica y, por otro lado, la historia artistica
a través de los objetos.
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El primer objeto que no hay que olvidar es el catalogo de la exposicidon que tiene el
lujo de contar para sus textos con la Catedratica en Historia del Arte de la UPV-EHU,
Adelina Moya.

El catalogo en si es una obra para quien quiera conocer otros planteamientos sobre el
arte y la artista, con una vision muy particular que enriquece a quien lo lee. No se trata
de un catalogo al uso, sino de una obra narrativa en un catalogo. Cuesta pensar que
Moya no conocia a Baquedano con plenitud, por lo tanto deducimos que el trabajo de
investigacion ha sido improbo, pero satisfactorio.

Entre otros objetos se encuentra una de las copias del Manifiesto del grupo Danok,
cuya reunion tuvo lugar en Vitoria, pero a la que Isabel Baquedano no acudi6. Le
harian llegar los papeles y ella intenté mover alguna exposicion en Pamplona, que no
llegd a consumarse. También en la vitrina, una medalla concedida por el Ayuntamiento
de Pamplona en 1960 en el certamen de la institucién. Nunca las habia visto, una
curiosidad.
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En cuanto a periodos en su obra, podriamos resolver en cuatro etapas que coinciden
con las décadas. La primera, que comienza en los afios cincuenta, es su etapa
de aprendizaje hasta entrados los afios sesenta, donde ya tiene muchas cosas
que contar en su obra sobre politicas sociales y las lacras del momento. No quiere
ensefiarnos los rostros de sus protagonistas y elige que cada uno de ellos nos
dé la espalda que podemos contemplar, pero de cuyas intrigas no podemos ser
participes en las dos dimensiones. Construye otra manera de retratar, otro concepto
del retrato que enseia a la espectadora otra informacidén que a la pintora le parece
mas interesante.

Este realismo social lo contemplaremos hasta entrados los afos setenta, donde
reducira su paleta al color verde, que llenara casi toda la superficie en cada uno de
sus lienzos. Lo que le separa de la primera etapa es el color, los temas, el primer plano
en los objetos y el desenfoque de los mismos.

De esta época es el cuadro con el motivo del lavavajillas o la television, cuestion que
ahora seria lo cotidiano, pero que en aquel entonces era novedoso. Si los maestros
flamencos enfocaban en su época hasta lo no enfocable, dado que el ojo humano no
ve asi —solo la tecnologia como una camara fotografica puede enfocar varios puntos—,
la pintora decidio utilizar el desenfoque en sus obras y dignificarlo porque hasta el
momento se habia considerado no valido en pintura.

Estas obras nos recuerdan al realismo americano en la sencillez, y la excentricidad del
pop. Al finalizar los setenta, realiza una serie de apuntes del natural en tonos grises
con pincelada mantecosa, en unas telas que nos trasladan a las de Matisse.

Los afios ochenta los comienza con unos grandes lienzos con motivos de lamparas
de arafia con base pictorica verde, pero con mas gama de color en su paleta que dara
paso a la serie de sus recuerdos sobre Grecia, cuadros de formato medio y grande
donde la pintora hace un elogio de la belleza del clasicismo griego, del atardecer y de
la figura humana (1980-1981).

A su regreso comenzara con otra linea de estudio con fondos basados en la teoria de
la abstraccién geométrica y con un objeto comun, el mufieco de madera, con el que
tratara la linea curva. Reminiscencia a De Chirico y al surrealismo de 1988 a 2004.
En 2003 comenzara con sus personajes circenses, obras de pequefio formato que
recuerdan al proceso creativo de Picasso en la manera de tratar el dibujo y el color,
pero con una composicion en escenarios que recuerdan el Renacimiento italiano.
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Capitulo aparte merece su obra religiosa, en la que se zambulle a partir del afio 1995
hasta su muerte, trabajando temas tanto del Antiguo como del Nuevo Testamento.
Quizas por motivos de salud, quizas por la edad avanzada o necesidad existencial, se
pregunta sobre estos temas. Quizas, simplemente, por sus creencias. El papel de la
mujer y la representacion en sus obras es resefable. Pinta a la Virgen Maria (2008-
2010) en sus diferentes edades y a Maria Magdalena (2015-2016).

Isabel Baquedano nacié en Mendavia (1929), se formé en Madrid en la Academia de
San Fernando y regresé a Pamplona, donde impartio clases en la Escuela de Artes y
Oficios. Vivié a caballo entre Pamplona y Madrid donde fallecié (2018).

Expuso individualmente en Madrid en galerias en los afios en los que a las mujeres
no se les permitian muchas licencias artisticas ni sociales. Posee obra en el Museo de
Navarra, Museo de Bellas Artes de Bilbao y los fondos del Museo del Prado.

Su ultima intervencién publica artistica la hizo para el video mostrado en el Museo de
Navarra en la exposicion Reflexion / Inflexion (2016). La pintora hablara sobre su obra
y su proceso creativo, su faceta como mujer en el arte y su visién temporal del arte en
Navarra.
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Sus ultimas obras sobre los apostoles y Maria Magdalena como uno de ellos muestran
ya el cansancio de un camino recorrido y la necesidad vital de seguir creando aun en
las dificultades. Sobre papel fotocopiado pinta con colores puros sobre un sencillo
dibujo sin ningun pudor. Se permite la valentia de la que no tiene nada que perder,
colores llamativos, fucsia, amarillo, azul eléctrico, verde...

En la composicion creada en el muro para el museo podemos encontrar ese algo que
no tienen las otras, la parte de la vida que no necesita contencién, un regalo para
los admiradores de esta artista que tuvo que esperar el reconocimiento oficial de su
trayectoria a su muerte.

Isabel Baquedano, De la belleza y lo sagrado, Museo de Bellas Artes, Bilbao. Del 29
de octubre de 2019 al 19 de abril de 2020. Museo Universidad de Navarra, Pamplona.
Del 5 de junio al 20 de septiembre de 2020.
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CLITORIADE TXARO FONTALBA

Asun Requena Zaratiegui

El pasado 15 de noviembre de 2019 se presenté la nueva exposicion de Txaro Fontalba
en Espacio Apaindu. Esta artista navarra que se define como escultora y dibujante ha
dado un paso mas es su proceso creativo para saltar a las dos dimensiones sin olvidar
sus origenes, reflejados en la museografia de la exposicion.

Txaro Fontalba es una mujer feminista que trabaja el género e investiga cuerpo y
6rganos como contendedores politicos. Su exposicién se caracteriza por partir de la
unidad de 35 x 35 cm, con la que hace composiciones de cuatro unidades en varias
ocasiones y la multiplica en la instalacion colocada en el suelo sobre contrachapado a
diferentes alturas dotandola de un potente caracter escultérico. Su maestria sobre las
tres dimensiones se proyecta sobre la obra rompiendo la barrera entre la pintura y el
dibujo, asi como la linea de la altura de los ojos, colocando su propuesta mas abajo o
mas arriba del canon establecido.
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Clitoria parte de una frase de Barbara Ehrenreich que dice asi: “Con toda la charla
sobre cémo estimularla, pensarias que la economia es un clitoris gigante”. Contrapone
la economia clitoriana frente a la economia del Utero, la economia del placer frente a
la economia de la reproduccion.

En esta exposicion concentra la maxima obra sobre papel que ha llegado a crear en
su largo recorrido. Se trata de impresiones de monedas de paises donde se practica la
ablacion femenina. Quiere mostrar esa devaluacién de la mujer. Sobre la forma circular
caracterizada por los simbolos de cada uno de ellos, a veces en tonos metalizados, y en
los fondos tonos propios de carnaciones, ha utilizado su grafismo personal representado
con tinta china. Estas obras entroncan con los urinarios presentados en el Museo de
Navarra en Yo, la peor de todas. En dos ocasiones utiliza la tinta china roja, pero es
anecddtico. No hay referencia a la herida, la artista no lo ha propuesto asi.

“Me interesa un discurso y pensamiento del cuerpo femenino como un lugar

trasnacional, donde se da la relacion entre peligro o dafio y placer”, afirma Txaro
Fontalba.
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En Clitoria decide hacer elementos expansivos no acotados que puedan crecer en
obras de proxima creacion sin limite de espacio. Le interesa el recuerdo de los mosaicos
arabes, aunque la influencia no sea directamente obvia. Reivindica lo decorativo, lo
ludico y, por supuesto, la escritura y el gesto. La distancia entre la realidad de la
impresién y la gestualidad de la tinta se encuentra diluida y equilibrada. Las obras se
han realizado entre 2018 y 2019.

Txaro Fontalba, Clitoria, Espacio Apaindu, C/ Curia 7-9, Pamplona. Del 15 de
noviembre al 31 de diciembre de 2019.
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JANE CLIFFORD

Asun Requena Zaratiegui
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El MUN de Pamplona acoge en sus salas la obra de la fotégrafa Jane Clifford sobre la
catalogacion del Tesoro del Delfin encargada a su estudio en 1863. El encargo lo realizd
para el South Kensington Museum (actual Victoria and Albert Museum) desde Inglaterra
John Charles Robinson con el fin de utilizar la fotografia como vehiculo educativo, el
cual en un primer momento pensé en encargar dibujos.

La imagen de arquitecturas como Santiago de Compostela o pinturas del Museo del
Prado hizo que con el nacimiento de la fotografia en 1839 se abriese un mundo de
posibilidades pedagdgicas, y Robinson, que ya contaba con las fotografias de la parte
francesa del tesoro del Delfin, quiso que la fotégrafa hiciese lo mismo con las del Museo
del Prado.

30



exposiciones

Tras la muerte del marido de Jane, ella continda con el estudio en el que trabajaban
ambos. Sigue la misma técnica utilizada en Francia, fondos oscuros para piezas de
cristal y fondos claros para piezas oscuras. Algunas de ellas fueron fotografiadas en el
exterior del Museo del Prado. Clave es una pieza donde el reflejo de la arquitectura es
exquisito. Esas imagenes seran parte del Primer compendio de la escultura en Espania,
cuyo ultimo tomo se dedicara al Tesoro del Delfin.

Las 58 fotografias que se muestran en el MUN destacan por la belleza del detalle, la
composicion de la misma, el acierto en el revelado con el claroscuro, siendo conscientes
que la fotografia se encontraba en aquel momento en sus comienzos, y que el papel
fotografico se asemejaba mas al papel sencillo que al fotografico actual. El de 1863 es un
papel muy fino, con muy poco gramaje y brillo, muy facil de arrugar. Sin embargo, llama
la atencion el enfoque en cada detalle. Cada pieza fotografiada nos cuenta su historia en
cada detalle, para ello ayuda mucho el blanco y negro que elimina informacion.
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Entre las curiosidades de las piezas esta su numero de registro doble sobre la fotografia
en algunas de ellas en negro, y otras en rojo, con pluma. En ocasiones no utilizan la
parte inferior ni derecha ni izquierda, se coloca el nimero sobre la parte mas clara de
la pieza.

El MUN ha creado un cuadernillo coleccionable gratuito sobre la coleccién en blanco y
negro.

Sin duda las fotografias de Jane Clifford suponen un elogio de la sombra y un
redescubrimiento de una artista olvidada que también tiene su obra en el Museo del
Prado, ademas de las que exponen en la actualidad.

Jane Clifford, El Tesoro del Delfin, MUN, Museo Universidad de Navarra, Pamplona.
Del 23 de octubre de 2019 hasta 1 de marzo 2020.

Mas informacion:
https://www.museodelprado.es/coleccion/artista/clifford-jane/38fed95c-c9c2-487d-a9f9-
767c44b5246b

https://museo.unav.edu
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MORISOT: EL PINCEL DEL IMPRESIONISMO

Cristina Riveiro

Berthe Morisot (Bourges, 1841 - Paris, 1895) fue una de las primeras mujeres
vinculadas al movimiento impresionista. Fue educada en una familia de la alta
burguesia de Francia que le inculc un profundo interés por las artes y la musica, pero
fue su alta capacidad creativa la que le llevé a interesarse por el mundo de la pintura.
Tal es asi, que fue aliada de otros pintores impresionistas como Renoir o Degas, y
admirada por intelectuales como Mallarmé. A la edad de 20 afios, Berthe y su hermana
Edma conocieron a Camille Corot, un destacado paisajista de la Escuela de Barbizon.
El tratamiento de la luz y del color asi como la forma de plasmar la realidad que
tenia Camille tendra mucha influencia sobre ellas. Les ensefiara también la técnica de
pintura au plein-air, que sera usada por Berthe en varias de sus primeras obras.

Morisot recibié sus primeras clases de la mano de los pintores Geoffroy-Alphonse
Chocarne y Joseph-Benoit Guichard. Este ultimo la introduce en el Salén de Paris,
donde en 1864 tendra lugar su primera exhibicion. Ademas, también llega a ser copista
del Museo de Louvre junto con su hermana gracias a las directrices de Guichard.
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Berthe Morisot, La cuna, 1872
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En 1872 logra vender mas de veinte de sus pinturas al promotor parisino Paul Durand-
Ruel y esto marcara un importante hito en su carrera profesional. Dos afios mas tarde,
en 1874, se celebra la primera exhibicion de impresionistas en la que expuso una de
sus obras mas famosas “La Cuna”. Otras de sus obras destacadas son “El espejo

psiqué”, “Eugéne Manet en la isla de Wight”, “Pastora desnuda tumbada” o “En la orilla
del lago”.

En ese mismo afio, Berthe Morisot conocié a Edouard Manet, con quien tuvo una
estrecha relacion artistica e incluso posé para algunas de sus obras. Y a través de él,
entabla relacion con su hermano Eugéne, con el que se casara y tendra una hija, Julie,
que fue una de sus modelos recurrentes.

Pero a pesar de toda su gran obra, Berthe Morisot ocupé un segundo plano para
los historiadores del arte por sus tematicas sobre la vida cotidiana de las mujeres,
ya que a ella le gustaba mostrar lo que veia en su dia a dia pero desde un prisma
diferente. Morisot pinté mas de un centenar de cuadros, fundamentalmente en dleo
y acuarela, y centré su obra en la luz y en el color, como el resto de sus compafieros
impresionistas. Pero fue un personaje muy inusual, puesto que era una pintora
profesional y también esposa y madre. A pesar de ese segundo plano a la que
fue relegada, Morisot constituye una figura clave en la fundacién del impresionismo
como movimiento.

En una ocasién el Museo de Orsay —que por primera vez desde su apertura en
1986 le ha dedicado una muestra monografica en 2019, tras su paso por el Musée
National des Beaux-Arts de Québec, The Barnes Foundation en Filadelfia y el Dallas
Museum of Art— subrayé a propdsito de su obra que Berthe Morisot buscaba plasmar
la vida burguesa, los paisajes y los retiros campestres asi como el trabajo doméstico
femenino, de tal manera que siempre habia una linea confusa entre lo privado y lo
publico, y entre los limites entre el interior y el exterior.

Este otofio de 2019 es el Museo de Bellas Artes de Houston el que se ha tefido del
color impresionista con dos exposiciones: “De Monet a Picasso: una coleccion muy
privada” y otra de nuestra protagonista “Berthe Morisot: impresionista original”. Con
estas dos exposiciones se pretende destacar la importancia del impresionismo dentro
de la historia del arte y darle el lugar que se merece a una mujer como Morisot, que
nunca estuvo bien valorada. Asi lo expresaba la comisaria de la exposicion, Helga
Aurisch, quien destacaba que se deberia haber reconocido a esta artista como un
gran icono de su tiempo.
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Berthe Morisot, El escondite, 1873

En la exposicion se pueden ver mas de una veintena de obras suyas donde el juego
con la luz y el color, tanto al aire libre como en espacios interiores, es una constante.
Algunas de las obras que ofrece la muestra son “Al escondite”, “Interior”, “En la playa
de Fécamp” o las elegantes damas que aparecen en “Mujer con un abanico” o “Mujer
en su bafno”, en donde la artista plasma el mundo femenino del Paris del momento.

Berthe Morisot murié en 1895, cuando tenia 54 afos, por un problema pulmonar. Un
afo mas tarde, sus amigos pintores Renoir, Degas, Monet y Mallarmé le organizaron
una exposicion como homenaje a su gran talento. Fue enterrada en el panteén familiar
del cementerio de Passy en Paris, junto a su marido Eugene y su colega artistico y
también cufiado Edouard Manet.
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EN CARTEL: EXPOSICIONES EN ESPANA 2020

Redaccion

Las exposiciones inauguradas en 2019 que no te puedes perder en 2020.

- =

Musas Insumisas. Delfhine Seyrig y los colectivos de video feminista en Francia
en los 70 y 80, Museo Reina Sofia, Madrid. Hasta el 23 de marzo de 2020.

Una muestra que aborda la singular figura de Delphine Seyrig (1932-1990) y toma
como punto de partida su trabajo como actriz para adentrarse en su obra como video-
realizadora junto con otras militantes feministas de su entorno. La evoluciéon que
Seyrig desarrolla en su propia practica como actriz esta directamente vinculada con la
intensa relacion que traba con las directoras de los proyectos cinematograficos en los
que se involucra durante los afios 70 y 80 como Chantal Akerman, Marguerite Duras,
Agnés Varda o Ulrike Ottinger.
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Paralelamente, Seyrig desarrollé una vertiente activista. Asi, durante la década de los
70 crea el colectivo Les Insoumuses (Las Insumisas) junto a Carole Roussopoulos,
loana Wieder y Nadja Ringart, interesadas en las nuevas posibilidades estéticas y
politicas del video.

Teresa Ramoén, La jaula se ha vuelto pajaro, IAACC, Zaragoza. Hasta el 29 de
marzo de 2020.

Retrospectiva de la pintora, Premio Aragéon Goya 2015, con obras realizadas entre
2014 y 2019. En total, la muestra reune un conjunto de 15 lienzos, asi como las
series “Proceso de una resurreccion” y “Crénica de laberintos”, dos creaciones de
dibujo y pintura sobre papel de pequefio formato que, frente a la obra sobre lienzo,
ofrecen una vision mas intimista de la autora. Paralelamente a la celebracién de
la exposicion, los visitantes podran contemplar en la sala 04 el mural “Le jeu de
vivre” que Teresa Ramon (Huesca, 1945) realiz6 para el patio del Museo de Huesca,
donde se expuso en 2018. “Le Jeu de Vivre” se concibe con una linea temporal en
la que Ramoén ha volcado su experiencia vital y profesional. Comisaria: Semiramis
Gonzalez.
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Donacié Aurélia Munoz, MNAC, Barcelona. Hasta el 1 de abril de 2020.

A partir de una técnica derivada del macramé, Aurélia Mufioz (1926-2011) llevo el arte
textil a una concepcién escultérica que afecta al espacio y ofrece una experiencia
sensorial. La familia del artista hizo donacién al museo de siete obras textiles y una
coleccion de dibujos que permiten apreciar la calidad de su trabajo en los afios del
nacimiento del lenguaje del arte textil contemporaneo, nos permiten apreciar la
diversidad y la originalidad de sus técnicas y la intensidad de su poética. A lo largo
de su dilatada carrera, Aurélia Mufioz recibié el reconocimiento de la critica. Fue
especialmente celebrada en el campo de las artes del tapiz y el arte textil, que tuvieron
un gran desarrollo en los afios sesenta y setenta del siglo pasado. Estas obras se
exhibiran temporalmente en el contexto del proyecto de conformacion y despliegue de
la coleccion del arte de posguerra y segundas vanguardias.
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Teje el cabello una historia. El peinado en el Romanticismo, Museo Nacional del
Romanticismo, Madrid. Hasta el 12 de abril de 2020.

Se trata de la primera exposicion monografica dedicada al peinado que se celebra
en nuestro pais. Junto a la importancia que cobré el vestido durante el siglo XIX, los
peinados y arreglos de cabello tanto femeninos como masculinos evolucionaron al
son de la modas. Ademas, se trataran otros temas como la importancia de los usos
sociales del peinado, el papel de peluqueros y personal de servicio para realizar los
modelos, los productos usados, etc. Comisaria: Carolina Miguel Arroyo.
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Elena Mendizabal, ARTIUM, Vitoria. Hasta el 3 de mayo de 2020.

La exposicion de Elena Mendizabal en Artium recupera sus obras mas significativas de
los afos 80 y principios de los 90 para establecer una tension con otras pertenecientes
a su produccion mas reciente. En la primera época, la artista participd, con otros
creadores de su generacion, de un momento de efervescencia y de ruptura con
la herencia de la escultura vasca, de cambio social y politico y de apertura a las
corrientes artisticas internacionales. La utilizacién de materiales distintos a la piedra
y el hierro —poliéster, plomo, parafina, madera—, la policromia de muchas piezas y
la busqueda de un lenguaje formal diferente —y en cierto modo irreverente con la
tradicion— caracterizan la escultura de Mendizabal de esos afios.

En sus obras mas recientes se encuentran también las mismas caracteristicas, entre
ellas la adopcion de materiales tan poco habituales como el cartén, la plastilina o el
barro. El salto en el tiempo que propone la exposicién permite comprobar la tension
que, a pesar de ciertos elementos comunes, subyace entre ambos conjuntos de obras,
y revela a su vez los condicionantes que con varias décadas de diferencia dan forma
al trabajo de Elena Mendizabal.
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Elena Mendizabal (Donostia-San Sebastian, 1960) estudid en la Escuela Superior de
Bellas Artes de Bilbao, la actual Facultad de Bellas Artes de la UPV/EHU. Se doctoré
en 1993 con una tesis sobre la proximidad entre la escultura y los objetos y en la
actualidad es profesora de Escultura en la citada Facultad. Realiza exposiciones desde
comienzos de los afos 80 y su obra esta presente en diversas colecciones privadas y
publicas, entre ellas la de Artium.

Angels Ribé, Bajo la Osa Mayor, Centre d’Art Tecla Sala, L'Hospitalet de Llobregat.
Hasta el 31 de mayo de 2020.

Alejada de cualquier voluntad retrospectiva, la muestra propone un recorrido flexible y
libre para la practica de la artista, estableciendo vinculos discursivos e intuitivos entre
una seleccioén de obras que abarca desde finales de los afos sesenta del siglo XX hasta
la actualidad. Tomando como punto de partida la novela autobiografica El enamorado
de la Osa Mayor del escritor polaco Sergiusz Piasecki, “Bajo la Osa Mayor” propone
una lectura desde el presente del trabajo de Angels Ribé para profundizar en una de
sus principales lineas de investigacién: la conexion emocional con la naturaleza.
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Con una puesta en escena que remite y dialoga con mas de cincuenta afos de
dedicacion al arte, la exposicion permite establecer una conexidn con el pensamiento
de Angels Ribé y pensar las relaciones que establecemos con los entornos y habitats
que nos definen. En definitiva, y como sefala Piasecki, “todos somos cuerpos que
caminamos en la oscuridad”. Y de eso trata “Bajo la Osa Mayor”, de la épica intima de
seguir adelante.

Leonor Serrano Rivas, Teatro sin fin, Matadero, Madrid. Hasta el 19 de julio de
2020.

Instalacion site-specific “Teatro sin fin” de la artista Leonor Serrano Rivas, que altera
el espacio fisico y la percepciéon mediante un laberinto de superficies reflectantes,
pantallas elasticas y sonido.

En este campo de juego, las imagenes reflejadas de los visitantes se despliegan en un
espacio de arquitecturas blandas, ligeras y tactiles. Casi a cielo abierto, entre sabanas
tendidas en la oscuridad, las sensaciones puntuan el relato: caminar sin horizonte, un
arriba sin abajo, ecos y huellas que duran lo que dura un carrusel, empujar y correr,
buscarse en el fondo y ser figura, columna y actor. Una escena en la que perseguir el
juego, un campo imaginado e una interminable rayuela sin reglas.
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Miren Doiz, Siete formas y una cucharilla, Tabakalera, Donostia/San Sebastian.
Hasta el 1 de diciembre de 2020.

Para crear esta intervencién en el edificio de Tabakalera Miren Doiz se ha nutrido
del propio espacio, para extraer de él las formas y los materiales con los que realizar
su obra. Las formas elegidas, siete en total, han sido seleccionadas de diferentes
elementos arquitectonicos. Algunos de ellos son muy caracteristicos del antiguo
edificio, como la forja de la puerta de entrada, o las bolas de las barandillas. Otras,
son pertenecientes al nuevo espacio, como los hexagonos que conforman el techo
acristalado, o una forma extraida de los tubos de ventilacion de la cocina de las
oficinas. De esta manera, Doiz combina formas de espacios habitados por el publico
y de espacios solo transitados por las y los trabajadores.
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EXPOSICIONES EN LONDRES 2020

Redaccion

A comienzos de 2020, todavia podran verse las exposiciones de Elizabeth Peyton
(National Portrait Gallery, hasta el 5 de enero), las Prerrafaelitas (National Portrait
Gallery, hasta el 26 de enero), Bridget Riley (Hayward Gallery, hasta el 20 de enero)
y la dedicada a la modista Mary Quant (Victoria & Albert Museum, hasta el 16 de
febrero).

Destacamos diez nuevas exposiciones que se inauguraran durante 2020.

& can improve your nightlife.
o ""‘?&.

Hot Moment, Auto ltalia, Londres. Del 16 de enero al 14 de marzo de 2020.

Tessa Boffin, Ingrid Pollard y Jill Posener fotografiaron sus vidas y experiencias de
lesbianas en los afios ochenta y noventa en el Reino Unido.
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Vivian Suter, Tin Tin’s Sofa, Camden Art Centre, Londres. Del 17 de enero al 5 de
abril de 2020.

La exposicion con cuadros inspirados en los bosques selvaticos de Guatemala ofrece
una experiencia inmersiva.

Portraying Pregnancy, Foundling Museum, Londres. Del 26 de enero al 26 de abril
de 2020.

Pinturas histéricas y contemporaneas que representan a mujeres embarazadas.
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Masculinities, Barbican Centre, Londres. Del 20 de febrero al 17 de mayo de 2020.

Através de fotografias y films, la exposicion explora la construccion de la masculinidad
desde la década de los sesenta. Con obras de Laurie Anderson, Sunil Gupta, Rotimi
Fani-Kayode, Isaac Julien y Catherine Opie, entre otros.

Cao Fei, Blueprints, Serpentine Gallery, Londes. Del 4 de marzo al 17 de mayo de
2020.

Cao Fei (Guangzhou, 1978) es una de las artistas chinas emergentes en el panorama
internacional. Residente en Beijing, en su trabajo mezcla el comentario social, estética
popular, referencias al surrealismo y convenciones documentales en sus filmes e
instalaciones. Su trabajo refleja los cambios de la China actual.

48



exposiciones

Artemisia, National Gallery, Londres. Del 4 de abril al 26 de julio de 2020.

Recorrido completo del trabajo de Artemisia Gentileschi, desde su formacion con su
padre en Roma, su independencia en Florencia —donde lleg6 a ser la primera mujer
en ingresar en la Accademia delle Arti del Disegno—, y sus ultimos 25 afios con su
taller en Napoles, desde donde hizo un breve viaje a Londres. En total, 35 obras
procedentes de colecciones publicas y privadas, incluyendo las mas conocidas y
algunas recientemente afiadidas a su autoria. En julio de 2018, la National Gallery
adquiere el “Autorretrato como Santa Catalina de Alejandria” de Artemisia Gentileschi,
la primera pintura que ingresa de esta artista en una coleccién que posee solo 20
obras de artistas mujeres, entre un total de 2.300 que confirman la coleccion de este
museo.
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Zanele Muholi, Tate Modern, Londres. Del 29 de abril al 18 de octubre de 2020.

Retrospectiva de media carrera de la artista y activista sudafricana.

Lynette Yiadom-Boakye, Tate Britain, Londres. Del 19 de mayo al 31 de agosto de
2020.

Retratos y escenas desde 2003 hasta la actualidad.
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Magdalena Abakanowicz, Tate Modern, Londres. Del 11 de junio al 13 de septiembre
de 2020.

Los abkas realizados durante las décadas de los afios sesenta y setenta cimentaron
la reputacion de la artista polaca. La exposicion recoge otras esculturas a gran escala,
como Juegos de guerra y esculturas que utilizan troncos de arboles.

Alice: Curioser and Curioser, Victoria & Albert Museum, Londres. Del 27 de junio
2020 al 10 de enero de 2021.

La exposicién explora sus origenes y las multiples versiones de Alicia en el pais de las
maravillas en los ultimos 175 anos, con un montaje muy teatral.
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Maria Bartuszova, Tate Modern, Londres. Del 11 de noviembre 2020 al 18 de abril
de 2021.

Con cerca de cien obras, se trata de la mayor retrospectiva de la escultora eslovena.
La exposicion comienza en la década de los sesenta, cuando Bartuszové comienza a
crear sus moldes abstractos. En los afios ochenta los expondra al exterior, en contacto
con la naturaleza.
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LAS MEJORES EXPOSICIONES EN PARIS 2020

Redaccion

Kiki Smith, La Monnaie, Paris. Hasta el 9 de febrero de 2020.

Excepcional por su tamarfo, esta exposicion redne casi un centenar de obras, desde
la década de 1980 hasta la actualidad. Dos esculturas saludan a los visitantes en los
patios exteriores de La Monnaie de Paris. La exposicion se extiende en dos niveles,
en mas de 1000 m2, particularmente en el corazén de los salones historicos en el
lado del Sena. El recorrido aborda los temas principales de la obra del artista: el
cuerpo humano, las figuras femeninas y la simbiosis con la naturaleza componen
motivos recurrentes. Los trabajos presentados reflejan la gran diversidad de la
practica de Kiki Smith, que explora muchos medios: bronce, yeso, vidrio, porcelana,
tapiz, papel o cera.
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Ursula Schulz-Dornburg, Maison Européenne de la Photographie, Paris. Hasta el 2
de febrero de 2020.

Retrospectiva de la fotografa con 250 obras realizadas entre 1980 y 2012. Una
practica atravesada por tres temas principales: las demarcaciones y las fronteras, la
arquitectura y el entorno, asi como el impacto humano en el paisaje.
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Charlotte Perriand, Fondation Luis Vuitton, Paris. Hasta el 24 de febrero de 2020.

Recomendada a los aficionados al disefio y a la escultura, esta es una exposicion
presentada por la Fundacion Louis Vuitton con motivo del vigésimo aniversario de la
muerte de Charlotte Perriand, una de las mayores creadoras del siglo XX. Y aunque
durante mucho tiempo solo se hablo de ella en relacion con Le Corbusier, fue ella quien
revoluciond la ordenacion del espacio, con la cocina abierta y los espacios de loft...
en 1930, nada menos. Estuvo muy influida por las tradiciones arquitectonicas locales,
como las habitaciones a base de madera de Japén y Vietnam, con las cuales estuvo
asociada durante toda su trayectoria. Doscientas de sus obras de arte encuentran su
inspiracion en las costumbres del pais del Sol Naciente y de Brasil.
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Barbara Hepworth, Museo Rodin, Paris. Hasta el 22 de marzo de 2020.

Barbara Hepworth revoluciond la escultura britanica del siglo XX y fue reconocida
por artistas como Mondrian y Picasso. Transformé la materia en prosa de poesia
organica, incorporando las formas y jugando con los volumenes. Su gran inspiracion
fue la naturaleza, pero su obra estuvo muy marcada por el contexto de la Il Guerra
Mundial, que fue precisamente lo que la llevé a romper con todo aquello que remitia al
patetismo y a la oscuridad. Quien disfrute de la quietud apreciara la obra de Hepworth.
Esa es su firma.
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Claudia Andujar, La lucha yanonami, Fondation Cartier, Paris. Del 30 de enero al
10 de mayo de 2020.

Gran retrospectiva de la fotografa que ha dedicado cinco décadas a proteger la

comunidad Yanonami, grupo indigena de Brasil. La muestra reune doscientas
fotografias, dibujos de la comunidad yanonami y una instalacién audiovisual.
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Cindy Sherman, Fondation Louis Vuitton, Paris. Del 1 de abril al 24 de agosto de
2020.

Helena Rubinstein. La Collection de Madame, Musée du Quai Branly, Paris. Hasta
el 28 de junio de 2020.
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Helena Rubinstein (1872-1965) paso a la historia gracias a un imperio cosmético que
comenz6 desde cero. Durante toda su vida, la mujer de negocios compré muchas
obras de arte y cre6 una coleccion que incluye 400 obras.

A través de unas sesenta obras, la exposicidon destaca su pasion por las artes
extraoccidentales, principalmente por el arte africano, y su fascinacién por su
intensidad expresiva y su caracter. Estas artes, que descubrié en la década de 1910
gracias al escultor Jacob Epstein, y en las cuales sigui¢ interesandose luego de sus
encuentros con los coleccionistas de vanguardia parisinos, se destacaban en sus
residencias de Paris, Nueva York y Londres. Asimismo, y a fin de sensibilizar a sus
clientas, las exponia en sus salones de belleza a lo largo del mundo y en las grandes
exposiciones.

Sarah Moon, Musée d’Art moderne de la Ville de Paris, Paris. Del 24 de abril al 16 de
agosto de 2020.

Retrospectiva de la fotdgrafa, conocida desde los afios de setenta por su trabajo en la
moda, pero con una trayectoria propia en fotografia y video.
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Alice Neel, Un regard engagé, Centre Pompidou, Paris. Del 10 de junio al 24 de
agosto de 2020.

En Alice Neel (1900-1984), una de las artistas norteamericanas mas importantes,
destaca el compromiso politico y social de esta pintora ignorada durante su vida,
mas de tres afios después de la retrospectiva de la Fundacion Van Gogh en Arles.
Estructurada en dos partes tematicas, la lucha de clases y la lucha de los sexos, la
exposicion tiene alrededor de setenta pinturas y dibujos, asi como muchos documentos,
desde las primeras obras de finales de la década de 1920 hasta las ultimas pinturas
que hizo poco tiempo antes de su muerte en 1984. Un trabajo de Jenny Holzer del
archivo del FBI de Alice Neel abre el recorrido.
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Femmes peintres, des artistes comme les autres, Musée du Luxembourg, Paris.
Del 30 de septiembre de 2020 al 24 de enero de 2021.

La exposicion recrea el periodo de los salones artisticos desde 1780 hasta 1830,
durante el cual las mujeres pintoras pudieron llegar al frente de la escena artistica.
Descubrimos cémo la Revolucion Francesa cambié el mundo de la creacion artistica a
través de 80 obras de Elisabeth Vigée Lebrun, Marguerite Gérard, Constance Mayer y
muchas otras. No se trata solo de presentar a algunas mujeres que se han distinguido
con sus pinturas. Con la exposicién aprendemos mas sobre las condiciones de
capacitacion en las artes, el estado de las mujeres artistas desde 1780 hasta 1830, las
luchas que tuvieron que conducir para lograr producir y exhibir sus obras. El recorrido
da una idea de la vida cotidiana de los pintores, detras de las luces de los salones
artisticos.
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La Galeria José de la Mano expone la obra de
Noemi Martinez (Buenos Aires, 1934).

Segun reza el catalogo: “Martinez cursoé estudios
en su ciudad natal en las Escuelas Nacionales
de Bellas Artes Manuel Belgrano y Prilidiano
Pueyrredén, muy pronto habria de trasladarse con
su familia desde Argentina a Espafa en la década
de 1950. Instalada ya en Madrid se matricula
en algunas asignaturas de la Escuela de San
Fernando, donde entraria en contacto con artistas
de la talla de Lucio Mufioz o Manuel Mampaso,
con quien finalmente acabaria contrayendo
matrimonio. A mediados de los afios 50, esta
escultora argentina también acudiria a las clases
de Angel Ferrant (1890-1961), que se convertiria
en un auténtico referente artistico y docente a
lo largo de toda su carrera profesional y donde
conoceria a otros escultores ya de su generacién
como José Luis Sanchez. Durante estos afios bajo
las ensefianzas de Ferrant comenzaria a modelar
en barro y escayola, para pasar a interpretar mas
adelante, ya en la década de 1960, sus obras con
la técnica del bronce a la cera perdida, siempre
desde unos postulados informalistas. No obstante,
y a pesar de que algunas de sus esculturas
organicas estuvieron presentes en la célebre
antologica Mujeres en el Arte Espafiol. 1900-1984
del Centro Cultural Conde Duque de Madrid, la
obra de Noemi Martinez habia permanecido,
sin embargo, como en el caso de otras muchas
mujeres, silenciada hasta ahora en la estricta
intimidad de su taller”.

Encuentro a Noemi Martinez en la galeria. Noemi
fue companera de trabajo en el departamento
de Educacion Artistica en la Facultad de
Educacion durante casi veinte afios. Con ella y
en ella descubri la pasion por ensefiar, indagar
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en los materiales y aplicar el arte y los procesos
creadores a las personas que mas lo necesitan.
Con ella comenzamos los primeros Seminarios
sobre Arte y Mujeres en 1996 e iniciamos el master
de Arteterapia en la Universidad Complutense en
2000.

Es para mi un placer reencontrarla como una
creadora plena, que realizé el afio anterior otra
exposicion individual con sus Ultimas obras en el
Centro de Arte Moderno, en su faceta de artista,
aspecto que nunca abandond, pero que llevd
como una segunda piel durante muchos afos.

¢ De qué época datan las piezas que expones?

Son de los afos sesenta, aunque hay una anterior,
la Unica que tengo, que guardo de la época de
estudiante, cuando era estudiante con Angel
Ferrant.

¢Podemos ir comentando las obras, desde la
mas antigua a la mas moderna?

Le tengo especial carifio a esta pieza porque,
cuando vine de Buenos Aires, yo acudia como
alumna libre a varios cursos de San Fernando y
en la parte de escultura, todo en Espafia era muy
anticuado. Yo conoci a Mampaso por esa época
y €l me abridé el camino hacia el estudio libre que
Ferrant tenia precisamente cerca de aqui. Angel
Ferrant, fue ademas de escultor un gran pedagogo
e interesado en el dibujo infantil y la suya era una
clase completamente libre en el modo en el que
trabajabamos. Para mi era una delicia el estudio
porque ademas de tener fotos y obras en las
paredes, tenia muchas frases de gente célebre y a
mi, como me gusta leer, siempre me ha encantado
y yo he procurado siempre seguir asi, recogiendo



ideas y frases de creadores y pensadores. Era una
clase completamente libre y yo tengo esta obra de
1954, a la cual tengo mucho carifio. El siempre
decia que no hacia falta dibujar, que se dibuja
con el barro, que hicieramos muchos pequefios
ejercicios y luego que el que mas nos gustase
lo pasaramos a un tamano mayor. Lo haciamos
primero en barro y luego haciamos el vaciado en
escayola.

Yo me casé muy temprano, tuve los tres primeros
hijos muy rapido y no tenia mucho tiempo para
trabajar pero en la década de los sesenta, que
empezaron los tres mayores a ir al colegio Estilo,
empecé a trabajar en casa. Comencé a probar
con distintos materiales, siempre me gustd el
arte abstracto, yo venia de Buenos Aires. Me
gustaba trabajar este tipo de armadura por la
cual el material es el que me ha ido ayudando a
crear piezas, dandome claves, y en aquel tiempo
el equilibrio era un elemento que para mi era
importante, ademas de dibujar en el espacio,
influenciado por los escultores ingleses. Trabajé a
partirde este armazon, que ibamodelando contelas
mas o menos finas mojadas en escayola. Luego lo
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trabajaba de modo que no quedara liso. Y al secar,
las iba pintando. En esta época realicé muchas,
pero solo me quedan estas tres. Recuerdo que en
esa época venian muchos amigos artistas a casa
y me decian que era una pena que trabajara con
materiales pobres, para ellos eran pobres. Ahora
si se puede, pero en aquella época estaba mal
visto. Me animaron a que trabajara en bronce, por
ello comencé a trabajar encima del armazén en
vez de con escayola, con la cera.

¢ Notaste mucha diferencia?

Pues si, porque siempre me ha gustado mucho
el barro, también la escayola. La cera tiene una
parte dura, hay que calentarla para ir dandole
forma. Las llevaba a Capa que era entonces la
mejor fundicién. Cuando la iba a buscar, lo usual
era limpiar la huella de los moldes, pero yo las
dejaba sin pulir ni limpiar porque me gustaban asi.
Creo que es interesante que alguna aparezca mas
pulida y el resto no. La ultima de aqui es de 1969.
Posteriormente he trabajado en esculturas mucho
mas grandes con malla metalica y con papel. Pude
hacer unas muy grandes porque tenia un estudio
muy grande. Ya no eran abstractas del todo, eran
pseudo-humanas.

Y cuando ves estas obras, ahora que haces
un tipo de obra muy diferente, con objetos
encontrados, ;qué piensas de estas obras?

A partir de la ultima exposicién que hice, relativa
también a los espacios de trabajo, creo que las
obras se adaptan al espacio donde he trabajado.
Tras estas obras, cuando trabajé en otro estudio
grande, pude hacer obras mas voluminosas y
después he tenido que adaptarme a espacios muy
pequefios.
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¢Tu crees que las mujeres tenemos que
adaptar nuestra obra, mas que los hombres, a
los espacios donde trabajamos?

Eso es porque queremos, no lo sé.
O porque no podemos...

O porque no podemos. Lo peor son los hijos, el
tiempo que debes dedicar a los hijos. Nunca dejé
de trabajar, pero con esculturas pequefias, de
objetos encontrados.

Y ahora, después de tantos aifos, cuando ves
este periodo, ¢ qué balance haces?

Estoy muy contenta de la oportunidad que me ha
dado José de la Mano en exponer en su galeria
porque me ha dado la oportunidad de ver mi obra
tan bien. Yo habia hecho exposiciones colectivas
pero no en este espacio, con esta luz y para mi es
una alegria. Ahora estoy en un periodo que quiero
seguir trabajando pero no siempre en lo mismo, ya
veré que sale. Espacio tengo regular, pero uno va
buscando cuando quiere.

&Y ahora te encuentras en plenitud creadora?

Mira yo ahora recuerdo a Louise Bourgeois,
que comenzdé su carrera muy tarde. Ahora estoy
tallando un tronco viejo, a ver qué sale... quiero
empezar a tallar distintos materiales, a ver qué
pasa.

Noemi Martinez, Silencio orgdnico (1954-1969),
Galeria José de la Mano, Madrid. Del 12 de
septiembre al 16 de noviembre de 2019.



ARTISTAS ESPANOLAS EN EL
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Acaba de publicarse el Informe MAV 19 sobre exposiciones individuales en veinte
museos y centros relevantes en Espafa durante los ultimos cinco afios (2014-2019).
Aunque todavia lejos de la paridad entre artistas hombres y mujeres (40%-60%), son
esperanzadores respecto a los dos anteriores: en el Informe MAV 5 (1999-2009) el
porcentaje de exposiciones individuales de artistas mujeres era 21%; durante la crisis
econdmica en el Informe MAV 12 (2010-2013) subi6 ligeramente al 23%. En este
ultimo Informe, el porcentaje alcanza el 31% de las 718 exposiciones individuales.
De manera que podriamos concluir que si en diez afios ha subido diez puntos, al final
de la préxima década hacia 2030 seria posible alcanzar por la minima la deseada
paridad.

El optimismo, sin embargo, se rebaja cuando comprobamos que en el ultimo quinquenio
solo cuatro centros de los veinte han superado el porcentaje de 40% de exposiciones
individuales de artistas mujeres: DA2 (41%), CA2M (42%), Centre d’Art La Panera
(44%) y CAAC (55%); es decir, solo cuatro de veinte cumplen ya la Ley de Igualdad
de 2007.

En el resto de museos y centros el incumplimiento de la Ley deberia suponer la
dimisién o cese de sus cargos de direccion. Ocho espacios estan todavia entre el
30% vy el 38%: MNCARS, MACBA, Artium y Koldo Mitxelena con 31%; MARCO y Es
Baluard con 32%; CAB 33% y MUSAC 38%.

Todavia peor, los otros ocho restantes oscilan entre 28% y 7%: IVAM (28%), Museo
Patio Herreriano y Laboral (27%), CAC Malaga (21%), MEIAC (20%), Tecla Sala
(19%), Fundacio Antoni Tapies (17%) y Museo Esteban Vicente (7%). De manera que
si nos atuviéramos a un esquema teorico de crecimiento progresivo y homogéneo
en el territorio espanol, sin contar con posibles retrocesos, la paridad real llegaria a
mediados de este siglo XXI. Sin embargo, afortunadamente, estos porcentajes serian
facil y rapidamente reversibles simplemente con un cambio inmediato de rumbo
igualitario en la politica artistica de sus érganos de decision.

Ahora bien, jqué pasa en concreto con las artistas espafolas en el Informe MAV
19?7 En una estructura paritaria ideal, el reparto del 100% se distribuiria en el 25%
para cada uno de estos cuatro subgrupos: artistas mujeres y hombres espafiol@s y
extranjer@s. Sin embargo, en este Informe el grupo de artistas mujeres espafiolas
obtiene solo poco mas del 16% del total con 117 exposiciones individuales, frente al
44% con 316 exposiciones de artistas espafoles varones, que una vez mas vuelven
a tener practicamente el triple de oportunidades frente a las artistas espafiolas: ellas
representan el 27% de exposiciones individuales frente al 73% de artistas espafioles
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hombres (ver el Informe MAV 4 dedicado a la etapa de profesionalizacion). De hecho,
los artistas espafioles varones son el subgrupo con mas exposiciones respecto a los
otros tres subgrupos.

Si tenemos en cuenta que las artistas espafiolas obtuvieron un porcentaje del 9'4% de
exposiciones individuales en el Informe MAV 5 (1999-2009) y 12% en el Informe MAV
12 (2010-2013), a un promedio del 3%, las artistas espafolas tardarian tres décadas
en alcanzar la igualdad en este ambito de exposiciones individuales en centros y
museos relevantes en nuestro pais.

Por otra parte, es interesante analizar como desde esta perspectiva del subgrupo de
exposiciones individuales de artistas espafnolas se desprenden algunas conclusiones
sorprendentes.

De veinte museos y centros, por su politica artistica de exposiciones de artistas
espafolas, seis son completamente inaceptables: MACBA y Fundaci6 Tapies no han
presentado ni una sola exposicion de artista espafiola en los ultimos cinco afos. Con
una sola exposicion de artista espanola se encuentran MEIAC (1 de 20 exposiciones)y
Museo Esteban Vicente (1 de 14 exposiciones). Ademas, CAC Malaga ha presentado
solo 4 de 63 exposiciones (6'3%). Y cierra este vergonzoso elenco MNCARS con 5 de
75 exposiciones (6’4%). Realmente, es espeluznante comprobar como instituciones
artisticas tan alejadas en todo, como CAC Malaga -reprobado por ADACE junto al
resto de asociaciones de la Mesa Sectorial de Arte Contemporaneo- y MNCARS,
nuestro principal museo de arte contemporaneo, se dan la mano en esta marginaciéon
de las artistas espanolas.

Otros seis museos y centros que tienen mucho que mejorar son: en primer lugar,
sorprendentemente, CAAC Sevilla el mejor valorado en cuanto a la relacién de
exposiciones individuales de artistas hombres y mujeres, bajo esta otra perspectiva
tendria que haber duplicado las 4 exposiciones de artistas espariolas realizadas en este
quinquenio para mantener un nivel equitativo en el conjunto de sus 31 exposiciones
individuales (12'9%) realizadas en los ultimos cinco afios. Es decir, en CAAC Sevilla
se exponen muchas mas artistas extranjeras que espafolas. Pero tampoco salen bien
parados Es Baluard (5 de 31, 7’7%), CAB (7 de 46, 11'5%), Museo Patio Herreriano
(10 de 63, 15'7%), Laboral (4 de 22: 18'%) y Tecla Sala (3 de 16, 18'7%).

Por ultimo, nuestra valoracion en cierta medida mejora respecto a algunos centros,

en comparacion con el inicial computo de exposiciones individuales de artistas
hombres/mujeres, al revisar en este subgrupo de exposiciones individuales de
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artistas espanolas al que recordemos que deberia asignarse el 25%. Con un reparto
mas o menos paritario encontramos seis instituciones: coinciden IVAM (10 de 46)
y MUSAC (8 de 40) con el porcentaje 21'7%. A los que se suman: CA2M (7 de 31:
22'5%), MARCO (5 de 22: 22'7%), Koldo Mitxelena (7 de 29: 24'1%) y Artium (7 de
26: 26'9%). Por encima de la equidad, aunque mas proximos a la realidad sociolégica
del porcentaje 60-70% de artistas espanolas formadas en las ultimas décadas, estan
DA2 (19 de 49: 38'7%) y La Panera (10 de 25: 40%). Pero quizas lo mas importante a
subrayar, en conjunto, sea que estos ocho museos y centros ya han demostrado que
una politica de exposiciones paritaria y equitativa es posible y deseable y legal para
todos nuestros museos, centros y salas dependientes de la administracion del Estado.

Porque las instituciones artisticas influyen en la cohesién social no deben repetir los
patrones excluyentes aun resistentes en la sociedad. Ademas, de su politica de género
en exposiciones (y adquisiciones) depende la posibilidad de revertir la situacion actual
de marginacion y la depreciacion del valor simbélico y material del trabajo de nuestras
artistas.

Informes citados en el articulo:
https://mav.org.es/informes-mav-n-19/
https://mav.org.es/informes-mav-n4/
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EL PATRIARCADO ES UN JUEZ:
SI NO SE PUEDE BAILAR, NO ES MI REVOLUCION

Marian Lopez Fdz. Cao

Los carabineros de Chile cantaban enardecidos, mientras marchaban al paso militar
en el espacio publico “duerme tranquila, nifia inocente, sin preocuparte del bandolero,
que por tu suefno dulce y sonriente vela tu amante carabinero”. Pero las nifas, las
adolescentes, las mujeres adultas y las ancianas del mundo les respondieron, también
en el espacio publico, que “el patriarcado es un juez que nos juzga por nacer, y nuestro
castigo es la violencia que no ves / que ya ves. Es feminicidio. Impunidad para mi
asesino. Es la desaparicion. Es la violacion”. Espacio publico frente a espacio publico,
cuerpos vulnerados frente a cuerpos adiestrados.

No han sido suficientes los miles de textos académicos que desde hace décadas
analizan la violencia fisica, psicoldgica, simbdlica y cultural ejercida hacia las mujeres.
No han sido suficientemente efectivos los articulos, libros, tratados, conferencias,
discursos que, desde el pensamiento discursivo y analitico han puesto en evidencia
el desigual reparto de riqueza y la tremenda carga de trabajo hacia las mujeres, la
violencia cotidiana que soportan las principales cuidadoras de la humanidad y el
planeta.
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No han sido suficientes los datos aplastantes de abusos sexuales desde la infancia,
las cifras sobre violaciones cada hora en el mundo, las cifras de muertes violentas con
un componente de sufrimiento extremo ejercidas hacia las mujeres.

No han sido suficientes.

El arte, la expresion que, desde el comienzo de los tiempos ha sido un componente
de humanidad y comunién en los pueblos, de restauracién tras la derrota, de lucha
contra el miedo de la vida, que ha tratado de restaurar y dar sentido a la pérdida y al
sufrimiento, que ha convocado a través de la armonia de las formas la armonia de las
conciencias, ha conseguido lo que la palabra escrita no ha logrado.

La creacion nos convoca y conmueve. “De norte a sur, de este a oeste”. La palabra
rimada, la musica al unisono convoca mas que el articulo académico, que la palabra en
el Congreso. El cuerpo junto a otro cuerpo, que ya no se siente sdélo ante la humillacion
y el desprecio, el compas, que nos remite al batir de nuestros corazones, al ritmo
primordial, la sensacion corporal de ser uno sin perder la individualidad —la fuerza del
arte— esta convenciendo y conmoviendo méas que cualquier discurso.

Los resultados de PISA, una herramienta para formar a ddéciles y efectivos
trabajadores, ha vuelto a aconsejar menos educaciéon y mas instruccién. Mas cuentas
y menos cuentos. Desde hace afos sus resultados han hecho disminuir en los
curriculos educativos las humanidades, la capacidad critica, la capacidad de imaginar
un mundo mejor, el enfrentamiento al conflicto de forma constructiva y creativa.
Ha hecho reducir la filosofia y las artes a la nada pero no ha entendido tampoco la
ciencia como filosofia de la naturaleza.

Sin embargo como decia Hessel, en su maravillo texto “Indignaos”, creamos y
resistimos. Resistimos y creamos. Creamos y resistimos. Vale mas una cancién
que todas las censuras sobre la educacién de la ciudadania en igualdad, sobre la
educacion en las artes, sobre la educacion en el pensamiento critico, sobre la
educacion en el cuestionamiento constante, en la incertidumbre, en la ética de
nuestros comportamientos. Qué maravillosa ciudadania tendriamos si trataramos
mejor a nuestro profesorado, si apostaramos por la educacion, de una vez por todas.
Una educacion por el arte, que posibilitara el conocimiento a través de la emocion.
Que nos hiciera creadores de nuestro proyecto vital.

Quiza oftra letra, quiza otro tono... da igual. Sentirnos convocadas contra la injusticia
de tantos y tantos afios, de tantas y tantas generaciones, nuestras madres, abuelas,
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tatarabuelas, tataratatarabuelas... de tantas latitudes —“de norte a sur, de este
a oeste”- nos hace fuertes. Eso es lo que consigue el arte, uniendo diversidad y
comunidad. Poniendo imagen, cuerpo, sonido y movimiento a lo que dolia en nuestro
pecho. En el espacio publico, donde ese espacio ha sido el mismo de la atrocidad.

Por eso es lo contrario a un desfile militar: homogéneo, uniformado, jerarquico, vertical.
Ordenado, ordenando a su vez qué es y qué no es, prescribiendo y proscribiendo.
Recuerdo como, leyendo el estupendo libro de Klaus Theweleit sobre la construccion de
la masculinidad en el Tercer Reich, Mdnnerphantasien, las autobiografias de oficiales
de la Freikorps alemana coincidian en el asco que les provocaba la contemplacion
de las manifestaciones de los y las trabajadoras por la disgregacion, fragmentacion y
desorden que les producia. Las manifestaciones les resultaban “femeninas”, frente al
orden y jerarquia de lo que debe ser lo “masculino”, encarnado en el desfile.

Esto es creacion colectiva: mucho mas parecida al arte, sefiores militares, por eso les
pone tan nerviosos. Esto es comunion, diversidad, emocion y conciencia. Esto es la
gente, sefiores, organizada, sin lideres y fortalecida por saberse unida y con la cabeza
bien alta, después de haber sido violentada y humillada. Como sefialaba Augusto
Boal en su teatro del oprimido, estamos oprimidas, pero ya no somos victimas. Como
sefialaba Hannah Arendt, somos parias, pero parias conscientes. Sabemos que otro
mundo es posible, aunque todavia no estemos en él.
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SOBRE EL CURSO “LA MIRADA FEMINISTA”

Asun Requena Zaratiegui

Lourdes Méndez, Amy Tobin y Xabier Arakistain

El fin de semana del 16 y 17 de noviembre de 2019 ha tenido lugar en Vitoria el curso
La Mirada Feminista coordinado y presentado por la antropdloga y Catedratica de
Antropologia de la UPV/ EHU Lourdes Méndez, y Xabier Arakistain, comisaria de
arte.

El curso ha contado con una amplia programacion internacional de ponentes llegadas
de diversos paises de Europa y con un publico de todas partes de la geografia
espafiola y europea. Tal ha sido el éxito de esta duodécima edicion del curso, que el
Museo Artium de Vitoria tuvo que habilitar otra sala para poder atender a la demanda
y proyectar en streaming las diferentes conferencias.
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La primera ponente fue Rosa Rius Gatell, que hablo sobre la obra de Maria Zambrano
y cémo es aquello de pensar el arte para escribir luego sobre él. Esta charla y la de
la artista Elena Mendizabal en conversacion con la directora Beatriz Herraez, que
expone en la actualidad sus abstracciones en Artium, fueron las Unicas muestras
de artistas del territorio; las demas se centraron en artistas europeas, sobre todo en
performances y fotoperformances de los afios 70 y 80 del siglo pasado.

La primera charla de la inglesa Amy Tobin, profesora del Departamento de Historia
del Arte de la Universidad de Cambridge, no dejo6 indiferente a nadie, puesto que en
su argumentaciones sobre sororidad y arte feminista, abogd por el poder politico de
la sororidad y nos cuestion6 sobre o mejor nos mostro artistas que cuestionaban este
papel de acompafamiento entre mujeres, incluyendo alusiones a la obra de Hannah
Wilke, para mostrar otras caras del feminismo y de las relaciones entre las artistas.
Para ello cit6 a la escritora y activista Audre Lorde, quien aboga por el respeto y la
diferencia entre mujeres.

La artista italiana residente en Berlin Monica Bonvicini mostré su obra en la que

analiza la arquitectura moderna, los roles de género y la politica feminista. A través
de su relacién con la arquitectura se ha ganado el apodo de la reina de las paredes.
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La historiadora del arte Giovanna Zapperi, profesora de la Universidad de Tours en
Francia, y comisaria de la actual exposicion en el Museo Reina Sofia Musas Insumisas,
nos hablé del feminismo en ltalia y la segunda ola o segunda etapa del feminismo de
los afios 60 a los 80, destacando la importancia de Rivolta Femminile, que mostrd
la necesidad de una nueva politica para las mujeres frente a la de los hombres, y el
cuestionamiento de la igualdad como concepto de alienacion, y subyugante. Para ello
presentd la obra de Carla Lonzi, Carla Accardi, Elvira Banotti, creadoras entre otras
del manifiesto de las artistas y de la Cooperativa Beato Angelico en Roma en 1976.
Otras artistas estudiadas fueron Stephanie Oursler, lole de Freitas, Verita Monselles,
Suzanne Santoro y Marcella Campagnano.

Entre conferencia y turno de preguntas se disert6 sobre si el feminismo era ya un ismo
y sobre la importancia de la escucha activa.

Sin duda la charla que destacé sobre las demas fue la de la doctora y profesora de
la Universidad de Viena Elke Krasny, centrada en obras cuyo hilo conductor es el
duelo, la memoria y el dolor traducido en una obra artistica de resistencia feminista
reparadora, qué traumas se reconocen en el duelo publico y cuales no se reconocen.
Krasny hablé sobre la posmemoria a través de la obra de Suzanne Lacy, el caso de
Sarah Baartman (1789-1815), la performance Vigil (2002) de Rebecca Belmore o la
memoria de las Halmoni en la obra de Yosiko Shimada. Conclusién, la performance
posee un poder curativo frente al duelo para quien la hace y quien la ve, ademas
de tener caracter memorial y testimonial que hace del receptor, del que la observa,
testigo, y por tanto, guardian de la memoria, de la mirada ética. Se habl6 asimismo de
la violencia epistémica, la ignorancia de esta violencia y la asimilacion como violencia
de ignorar a quién esta en duelo. En fin, una conferencia que dio para mucho y en
cuyo libro estéd trabajando.

La artista croata, nacida en la antigua Yugoslavia, Sanja Ivekovi¢ conté su doble vida
como artista feminista. Fue pionera del arte feminista en los afos 70 y a través de su
recorrido vital mostré el nacimiento de ese movimiento y de su trabajo, que traspasoé
los Balcanes. Mostro la doble cara del socialismo ante la igualdad pero sin entrar en
cuestiones politicas, sino en una vision de vivencia clara y vital que comenzé en 1978
con la Conferencia Internacional a la que llegaron feministas de la Europa del Este
y feministas curiosas. Una de las causas negativas que veian sus detractores era
que era algo importado, pero los debates y encuentros se fueron desarrollando en la
Women Society. Sus obras, desde su juventud, muestran la obra de una mujer libre
en toda la plenitud del concepto puesto que obras como Triangle (1979), muestran
los limites de la politica de su pais, y el fino limite entre lo impuesto y la libertad,
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entre lo permitido y lo castigado. Sus fotomontajes son también la continuacion de
publicidad “prestada” para robar la mirada del espectador curioso hacia una mujer
estereotipada donde introduce mensajes e historias de género para no olvidar. Una
de sus obras motivd una nueva ley en la ciudad de Luxemburgo por la que no se
podian realizar interpretaciones del monumento a los caidos coronado por una figura
femenina dorada. Sin duda, una artista apasionante que terminé recomendandonos
que estudiasemos a Eve Babitz.

El curso termind con una invitacion dentro de 365 dias a la decimotercera edicion en
2020.
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RETROSPECTIVA
CHANTAL AKERMAN

Redaccién




cultura visual

La retrospectiva Nada pasa, todo cambia, se
centra en la obra de la cineasta belga Chantal
Akerman (1950-2015) y se articula en torno a la
biografia, la mirada a las condiciones de vida de
las mujeres, la memoria personal e histérica de los
traumas del siglo XX y el desarraigo que implica
hacer un cine a contracorriente.

Su filmografia se despliega sobre todas las formas
posibles del audiovisual, desde el documental
experimental al cine de instalacion museistica,
desde la ficcion de autor al video biogréfico, y sin
embargo una serie de rasgos comunes alimentan
un corpus filmico inagotable. El rigor formal, la
fascinacion por el transcurrir del tiempo, el deseo
obsesivo o el sentido tragicomico de la existencia,
integran en su trabajo a la vez que subvierte
referentes como Bresson, Godard, Antonioni,
Fassbinder o Michael Snow.

El ciclo se plantea en cinco programas que sirven
como puntos cardinales para navegar en cuatro
décadas de produccion filmica. Cine-ensayos,
Filmar el teatro y Akerman por Akerman en el
Museo Reina Sofia y Ficciones y biografias y
Formas de géneros en Filmoteca Espafola.

Cine-ensayos abarca el documental subjetivo y
experimental, desde sus inicios y etapa neoyorkina
hasta su vuelta en la ultima década; Filmar el
teatro recoge el cine sobre la musica, la danza,
la performance y la escena dramatica, como los
films sobre el teatro inspirado en Sylvia Plath o el
dedicado a Pina Bausch; y Akerman por Akerman,
que comprende los documentales en los que la
propia autora, a través de palabras o imagenes,
comenta su trabajo, asi como aproximaciones a su
figura de la mano de otros realizadores.
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Por su parte, Filmoteca Espafola presenta
Ficciones y biografias, que trata su cine de ficcion,
con proyecciones que exploran los limites entre
representacion, experiencia y vida —Saute ma ville
(Exploto mi ciudad, 1968), Je tu il elle (Yo tu él
ella, 1974) o la célebre Jeanne Dielman, 23, Quai
du Commerce, 1080, Bruxelles (Jeanne Dielman,
Quai du Commerce n° 23, 1080 Bruselas, 1976)-,
y otras peliculas que indagan en el territorio de
la ficcion de autor, con actores de renombre y
producciones a gran escala, pero en las que
la cineasta no pierde de vista sus obsesiones y
referentes; y, por ultimo, Formas de géneros, que
analiza las transformaciones de los géneros del
melodrama, el musical y la comedia romantica
que Akerman ensaya en la década de 1980 a la
manera de ejercicios sobre lailusién y la seduccion
del propio medio cinematografico.

El ciclo cuenta asimismo con presentaciones
de cineastas, tedricas e historiadoras, algunas
compafieras de viaje de Akerman —por ejemplo,
su directora de fotografia Babette Mangolte o
su montadora Claire Atherton—, y en otros casos
jévenes voces, como las cineastas Diana Toucedo
o la tedrica Ivone Margulies.

Nada pasa, todo cambia. Retrospectiva integral
de Chantal Akerman. Auditorio Edificio Sabatini
Museo Reina Sofia y Filmoteca Espafiola - Cine
Doré, Madrid. Del 4 de noviembre al 21 de
diciembre de 2019.

Comisariado: Chema Gonzalez.



No Home Movie

Programa 1. Cine-ensayos
Museo Reina Sofia. Edificio Sabatini, Auditorio

Sesién 1

Lunes 4 de noviembre, 2019 - 19:00 h.

No Home Movie (No es una pelicula doméstica).
Bélgica y Francia, 2015, color, VO en francés
con subtitulos en espafiol, archivo digital, 115'.
Con la presentacion grabada de Claire Atherton,
montadora de varias peliculas de Akerman.

Sesion 2

Miércoles 6 de noviembre, 2019 - 19:00 h.

La chambre (La habitacion). Bélgica, 1972, color,
muda, archivo digital, 11’

Hotel Monterey (Hotel Monterrey). Bélgica, 1972,
color, muda, archivo digital, 63’

Con la presentacion grabada de Babette Mangolte,
directora de fotografia de varias peliculas de
Akerman.

Sesion 3

Jueves 7 de noviembre, 2019 - 19:00 h.

News from Home (Noticias de casa). Bélgica y
Francia, 1976, color, VO en francés con subtitulos
en espafiol, archivo digital, 89’
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Tombée de nuit sur Shanghai (Anochecer en
Shanghai), episodio de O Estado do Mundo (EI
estado del mundo). Portugal, 2017, color, VO sin
didlogos, archivo digital, 15’

Sesion 4

Lunes 11 de noviembre, 2019 - 18:00 h.

Dis-moi (Dime). Francia, 1982, color, VO en
francés con subtitulos en espafiol, archivo digital,
45

Sesion 5

Jueves 21 de noviembre, 2019 - 19:00 h.

D’Est (Del Este). Francia y Bélgica, 1993, color,
VO sin dialogos, archivo digital, 110’

Con la presentacion de Ana Useros, investigadora,
programadora de cine y organizadora de la
retrospectiva dedicada a Chantal Akerman en
Filmoteca Espafiola en 2005.

Sesion 6

Lunes 25 de noviembre, 2019 - 19:00 h.

Sud (Sur). Francia y Bélgica, 1999, color, VO en
inglés con subtitulos en espafiol, digibeta, 70’

Sesién 7

Martes 26 de noviembre, 2019 - 19:00 h.

De l'autre cété (Del otro lado). Bélgica, 2002, color,
VO en inglés, francés y espafiol con subtitulos en
espafiol, digibeta, 102’

Sesion 8

Miércoles 27 de noviembre, 2019 - 19:00 h.
La-bas (Alla). Bélgica y Francia, 2006, color, VO
en inglés y francés con subtitulos en espafiol,
digibeta, 78’

Con la presentacion de Diana Toucedo, cineasta,
montadora y profesora.
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Je tu il elle

Programa 2. Ficciones y biografias
Filmoteca Espafiola, Cine Doré, Sala 1 y Sala 2

Sesién 1

Martes 5 de noviembre, 2019 - 20:00 h. / Sala 1
Saute ma ville (Exploto mi ciudad). Bélgica, 1968,
b/n, VO en francés con subtitulos en espafiol, DCP
restaurado, 13’

Je tu il elle (Yo tu él ella). Bélgica y Francia, 1974,
b/n, VO en francés con subtitulos en espafiol, DCP
restaurado, 90°

Con la presentacion de Margarita Ledo, cineasta,
escritora y profesora.

Sesion 2

Jueves 7 de noviembre, 2019 - 18:00 h. / Sala 2
L’Enfant aimé ou Je joue a étre une femme mariée
(El'nifio amado o Yo juego a ser una mujer casada).
Bélgica, 1971, b/n, VO en francés con subtitulos
en espafol, 16 mm, 35’

Le 15/8 (El 15/8). Bélgica, 1973, b/n, VO en francés
con subtitulos en espafiol, DCP, 42’
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Sesion 3

Viernes 8 de noviembre, 2019 - 17:30 h. / Sala 1
Jeanne Dielman, 23, Quai du Commerce, 1080,
Bruxelles (Jeanne Dielman, Quai du Commerce n°
23, 1080 Bruselas). Bélgica y Francia, 1975, color,
VO en francés con subtitulos en espafiol, DCP
restaurado, 200’

Con la presentacion grabada de Ivone Margulies,
historiadora del cine, autora del libro Nothing

Happens:  Chantal Akerman’s  Hyperrealist
Everyday (1996).
Sesion 4

Domingo 10 de noviembre, 2019 - 19:30 h. / Sala 2
Les Rendez-vous d’Anna (Los encuentros de
Anna). Bélgica, Francia y Alemania, 1978, color,
VO en francés con subtitulos en espanol, DCP
restaurado, 127’

Con la presentacion grabada de Ivone Margulies,
historiadora del cine, autora del libro Nothing

Happens:  Chantal Akerman’s  Hyperrealist
Everyday (1996).
Sesion 5

Jueves 14 de noviembre, 2019 - 18:00 h. / Sala 2
Portrait d’une paresseuse / La Paresse (Retrato
de una perezosa / La pereza), episodio de Sept
femmes, sept péchés (Siete mujeres, siete
pecados). Francia, Austria, Bélgica, Estados
Unidos y Republica Federal de Alemania, 1986,
color, VO en francés con subtitulos en espafiol,
archivo digital, 14’

L’Homme a la valise (El hombre con la maleta).
Francia, 1983, color, VO en francés con subtitulos
en espanol, DCP, 61’

Le Jourou... (El diaque...). Suiza, 1997, color, VO
en francés con subtitulos en espafiol, 35 mm, 7’



Sesién 6

Viernes 15 de noviembre, 2019 - 17:30 h. / Sala 1
Chantal Akerman, Bernard Dubois, Philippe Garrel,
Frédéric Mitterrand, Vincent Nordon y Philippe
Venault. Paris vu par... 20 ans apres (Paris visto
por... 20 afios después). Francia, 1984, color, VO
en francés con subtitulos en espafiol, 35 mm, 100’

Sesion 7

Martes 19 de noviembre, 2019 - 20:30 h. / Sala 2
Nuit et jour (Noche y dia). Francia, Bélgica y
Suiza, 1991, color, VO en francés con subtitulos
en espanol, DVD, 90’

Sesién 8

Miércoles 20 de noviembre, 2019 - 18:00 h. / Sala 2
Portrait d’une jeune fille de la fin des années 60 a
Bruxelles (Retrato de una joven de finales de los
afnos 60 en Bruselas). Francia, 1993, color, VO en
francés con subtitulos en espanol, DCP, 60’

Con la presentacion de Miriam Martin, escritora y
programadora de cine.

Sesion 9

Jueves 21 de noviembre, 2019 - 21:00 h. / Sala 2
Un divan a New York (Romance en Nueva York).
Francia, Bélgica y Alemania, 1996, color, VO en
francés e inglés con subtitulos en espafiol, 35 mm,
105’

Sesién 10

Viernes 22 de noviembre, 2019 -20:00 h. / Sala 2
Pour Febe Elisabeth Velasquez, El Salvador (Para
Febe Elisabeth Velasquez, El Salvador), episodio
de Contre l'oubli (Contra el olvido). Francia,
Bélgica y Suiza, 1991, color, VO en francés con
subtitulos en espaniol, beta SP, 3’
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cultura visual

La Captive (Cautiva). Francia y Bélgica, 2000,
color, VO en francés con subtitulos en espariol, 35
mm, 107’

Sesion 11

Sabado 23 de noviembre, 2019 - 20:00 h. / Sala 2
Demain on déménage (Mafiana nos mudamos).
Francia y Bélgica, 2004, color, VO en francés con
subtitulos en espafiol, 35 mm, 110’

Sesién 12

Domingo 24 de noviembre, 2019 - 20:00 h. / Sala 2
La Folie Almayer (La locura de Almayer). Francia y
Bélgica, 2011, color, VO en francés con subtitulos
en espanol, DCP, 127’

Un jour Pina a demandé...

Programa 3. Filmar el teatro
Museo Reina Sofia. Edificio Sabatini, Auditorio

Sesion 1

Miércoles 13 de noviembre, 2019 - 19:30 h.

Un jour Pina a demandé... (Un dia Pina pidié...).
Francia y Bélgica, 1983, color, VO en francés con
subtitulos en espariol, archivo digital, 57’



cultura visual

Sesién 2

Viernes 15 de noviembre, 2019 - 19:00 h.

Letters Home (Cartas a casa). Francia, 1986,
color, VO en francés con subtitulos en espafiol,
archivo digital, 104’

Sesién 3

Lunes 18 de noviembre, 2019 - 18:00 h.

Les trois derniéres sonates de Franz Schubert
(Las tres ultimas sonatas de Franz Schubert).
Francia, 1989, color, VO en inglés con subtitulos
en espafiol, archivo digital, 49’

Trois strophes sur le nom de Sacher (Tres estrofas
sobre el nombre de Sacher). Francia, 1989, color,
VO sin didlogos, beta SP, 12’

Sesién 4

Miércoles 20 de noviembre, 2019 - 20:00 h.

Le Déménagement (La mudanza). Francia, 1993,
color, VO en francés con subtitulos en inglés y en
espanol, archivo digital, 42’

Sesion 5

Sabado 30 de noviembre, 2019 - 19:00 h.

Avec Sonia Wieder-Atherton (Con Sonia Wieder-
Atherton). Francia, 2002, color, VO en francés con
subtitulos en espanol, betacam, 52’

A I'Est avec Sonia Wieder-Atherton (Al Este con
Sonia Wieder-Atherton). Francia, 2009, color, VO
en francés con subtitulos en espafol, betacam, 52’
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Programa 4. Akerman por Akerman
Museo Reina Sofia. Edificio Sabatini, Auditorio

Sesién 1

Lunes 11 de noviembre, 2019 - 19:15 h.

Vivian Ostrovsky. Mais ailleaurs c’est toujours
mieux (Pero en otros lugares siempre es mejor).
Estados Unidos, 2016, color y b/n, VO en inglés
con subtitulos en espafiol, archivo digital, 4’
Gustavo Beck y Leonardo Ferreira. Chantal
Akerman, de ca (Chantal Akerman, de aqui).
Brasil, 2010, color, VO en inglés y portugués con
subtitulos en espariol, archivo digital, 60’

Sesién 2

Jueves 14 de noviembre, 2019 - 19:00 h.

Autour d’un marteau (Acerca de un martillo).
Francia, 1986, color, VO en francés con subtitulos
en espanol, archivo digital, 4’

Lettre d’une cinéaste: Chantal Akerman (Carta de
una cineasta: Chantal Akerman). Francia, 1984,
color, VO en francés con subtitulos en espafiol,
archivo digital, 8



Family Business (Negocio familiar). Reino Unido,
1984, color, VO en inglés y francés con subtitulos
en espafol, archivo digital, 18’

Chantal Akerman par Chantal Akerman (Chantal
Akerman por Chantal Akerman). Francia, 1996,
color, VO en francés con subtitulos en espafiol,
archivo digital, 63’

Sesién 3

Lunes 18 de noviembre, 2019 - 19:30 h.

Sami Frey (director) y Chantal Akerman (montaje).
Autour de Jeanne Dielman (En torno a Jeanne
Dielman). Francia, 1975, color, VO en francés con
subtitulos en espafiol, archivo digital, 78’

Sesién 4

Viernes 29 de noviembre, 2019 - 19:00 h.

Trois entretiens avec Aurore Clement, Babette
Mangolte, Natalia Akerman (Tres entrevistas
con Aurore Clement, Babette Mangolte, Natalia
Akerman). Bélgica, 2007, color, VO en francés con
subtitulos en espaniol, archivo digital, 77’

Toute une nuit

Programa 5. Formas de géneros
Filmoteca Espafiola, Cine Doré, Sala 1 y Sala 2
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cultura visual

Sesién 1

Martes 12 de noviembre, 2019 - 20:00 h. / Sala 1
Rue Mallet-Stevens (Calle Mallet-Stevens).
Bélgica, 1986, color, VO en francés con subtitulos
en espanol, archivo digital, 7’

Toute une nuit (Toda una noche). Bélgica y
Francia, 1982, color, VO en francés con subtitulos
en espafol, 35 mm, 90’

Sesion 2

Miércoles 13 de noviembre, 2019 - 21:30 h. / Sala 1
Les Années 80 (Los anos 80). Francia y Bélgica,
1983, color, VO en francés con subtitulos en
espafiol, DCP restaurado, 79’

Sesioén 3

Sabado 16 de noviembre, 2019 - 19:30 h. / Sala 1
Golden Eighties (Los dorados ochenta). Francia,
Bélgica y Suiza, 1986, color, VO en francés con
subtitulos en espafiol, DCP restaurado, 96’

Sesién 4

Domingo 17 de noviembre, 2019 - 20:00 h. / Sala 2
Histoires d’Amérique: Food, Family and Philosophy
(Historias de América: comida, familia y filosofia).
Francia y Bélgica, 1988, color, VO en francés con
subtitulos en espafiol, DCP, 92’
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8 NOVIEMBRE
VITORIA-GASTEIZ
15-16 NOVIEMBRE
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eventos

El Il Foro MAV 2019, organizado por la Asociacion Mujeres en las Artes Visuales,
tendra lugar en noviembre, el dia 8, en Vitoria-Gasteiz, coorganizado con Plataforma
A, y en Madrid los dias 15y 16.

Esta convocatoria del Foro coincide con el 10 aniversario de la creaciéon de la
Asociacion MAV, que se constituy6 el 9 de mayo de 2009 a partir de una reunién de
numerosas activistas y luchadoras por la Igualdad.

El Foro de este ano esta dedicado a la reflexion y evaluacion en torno al cumplimiento
de la Ley de Igualdad de 2007 en los Museos y Centros de Arte, con especial énfasis
en los de titularidad publica, dentro del territorio espafiol y a nivel local y nacional,
favoreciendo la profesionalizacion del sector artistico en un marco de buenas practicas
en cuanto a lecturas de género.

Esta edicion del FM19 cuenta con la colaboracion del Ministerio de Cultura y Deporte,
la Comunidad de Madrid, el Museo Thyssen-Bornemisza de Madrid y el Artium de
Vitoria-Gasteiz.

Uno de los principales objetivos de los museos y centros de arte es la transmision de
experiencias y conocimientos a la ciudadania; histéricamente esta labor se ha llevado
a cabo de manera parcial; en numerosas ocasiones no se ha tenido en cuenta al
50% de la poblacién que esta conformada por mujeres, de diferentes razas, ambitos
territoriales y procedencia social. Para paliar esta deficiencia, la gran mayoria de
instituciones museisticas han llevado a cabo una profunda revisiéon de sus politicas
y han establecido diferentes estrategias para que las mujeres estén presentes tanto
en las colecciones, como en la programacion y en la estructura de direccion de la
institucion.

A pesar de esta importante labor llevado a cabo, los datos siguen arrojando falta
de visibilidad y desigualdades, es por ello que MAV activé desde su fundacién un
Observatorio propio, que lleva 10 afios en funcionamiento, y uno mas creado en el
2018, junto con las otras asociaciones de mujeres y cultura, que depende del Ministerio
de Cultura. Desde nuestro Observatorio publicamos informes sobre la presencia y/o
ausencia de las mujeres en los puestos directivos de museos, en las colecciones
publicas de arte, en los jurados, patronatos y comités de seleccion, en los trabajos de
comisariado y en exposiciones individuales y colectivas, asi como en el mercado del arte
entre otros aspectos. Por ello nuestro propdsito es concienciar sobre la responsabilidad
social y democratica de las instituciones publicas, que deben ser un modelo de buenas
practicas al que tomar como referente también desde la gestion privada.
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El objetivo principal del FM19 es detectar, analizar y dimensionar estas situaciones
de desigualdad y las debilidades y dificultades de los Museos para poder utilizar
herramientas eficaces y medidas concretas y efectivas que aseguren el acceso
igualitario de las mujeres a los distintos niveles de direccion y gestion. Asi mismo,
daremos visibilidad a proyectos, Museos y Centros de Arte que aplican en sus politicas
criterios de igualdad, respeto a la diversidad y transparencia en la adquisicion,
exposicion y difusion del arte, con especial atencion al ambito contemporaneo.

Durante el FM19 MAV presentara la Guia Museos e Igualdad de Género, un manual
para conseguir una correcta aplicacién de la Ley de Igualdad y una concienciacién
sobre la necesidad de cambiar el relato y la transmision del patrimonio desde los
museos a la ciudadania, de una manera mas inclusiva y democratica.

La Guia Museos e Igualdad de Género sustenta la base metodoldgica de una
herramienta de autodiagndstico, creada por MAV, para el uso de Museos y Centros de
Arte, de manera que les permita conocer si trabajan desde la igualdad, y profundizar
e incidir en aquellos niveles que puedan mejorar.

Esta herramienta de autodiagndstico cualitativo y cuantitativo de evaluacién, arrojara
sus primeros resultados gracias a la colaboraciéon con algunos de los museos y
centros de artes mas relevantes que actuan como pilotos.

Confiamos en que esta herramienta digital y la Guia Museos e Igualdad de Género
se conviertan en un referente tanto para organizaciones publicas como privadas a
nivel local, nacional e internacional.

Con la celebracion del FM19, la asociacion MAV en una estrecha y continua
colaboracion con otras asociaciones, colectivos e instituciones, quiere conseguir que
el sector museistico y la ciudadania se sientan involucradas y participes para cambiar
el relato hegemonico, interviniendo en los debates del Foro y en las visitas y acciones
especificas que se organicen durante el mismo en Madrid y Vitoria-Gasteiz.
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PROGRAMA FORO MAV 2019

#0OperacionMuseosMAV

VITORIA-GASTEIZ

8 de noviembre de 2019
10:00 h. Apertura de la Jornada Plataforma A

10:30 h. Beatriz Herraez, directora del Centro Museo Vasco de Arte Contemporaneo
Artium.

11:00 h. Xabier Arakistain, comisario independiente y codirector del curso Perspectivas
feministas en las producciones artisticas y las teorias del arte.

11:30 h. Nerea de Diego, codirectora de Centro Huarte.

12:00 h. Petra Joos, directora de actividades museisticas del Museo Guggenheim
Bilbao.

12:30 h. Encarna Lago, gerente Red Museistica Provincial de Lugo y organizadora del
VI Congreso Géneros, Museos, Arte y Educacion.

13:00-14:00 h. Mesa de debate. Conclusiones de la manana.
14:00-16:30 h. Descanso / Comida.

16:30 h. Lourdes Méndez, antropologa del arte y codirectora del curso Perspectivas
feministas en las producciones artisticas y las teorias del arte.
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17:00 h. Ane Rodriguez, directora Cultural de Tabakalera Centro Internacional de
Cultura Contemporanea 2014-2019.

17.30 h. Fernando Pérez, director de Azkuna Zentroa.
18:00 Miguel Zugaza, director del Museo Bellas Artes de Bilbao.

18:30-19:30 h. Mesa de debate y Conclusiones. Sesién plenaria: Herramienta de
autodiagnéstico a cargo de MAV y conclusiones finales

15+16 11 19

MUSEO NACIONAL THYSSEN-BORNEMSIZA

15 de noviembre de 2019
111:00-11:15 h. Apertura.

11:15-12:00 h. Presentacion de Proyectos de Buenas Practicas: Maria Maria Acha-
Kutscher, HerstoryMuseum / Andrea Martin, Las que Habitan.

12:00-12:20 h. Pausa / Café.

12:20-14:00 h. Presentacion de Proyectos de Buenas Practicas: Carme Bergés,
directora Museu Comarcal de Cervera / Cristina Bernis, Museo Virtual de Ecologia
Humana / Colectivo No sin fotégrafas / Luis Pastor # Una rosa para el Prado / Circulo

de Mujeres Mecenas del Museo de Orsay.

16:00-16:30 h. Inauguracion.

91



eventos

16:30-17:30 h. Experiencias compartidas sobre Museos y Género: Laura Costa, Red
de Museos Diputacién de Barcelona / Sara Buraya, Voces Situadas, Museo Reina
Sofia / Marta Ruiz del Arbol, Comisaria Museo Thyssen / Maria José Aranzasti,
Colectivo Plataforma A.

17:30-19:00 h. Intervenciones de los/as expertos/as desde diversas perspectivas:
Manuel Olveira, director MUSAC / Luisa Espino, El Cultural / Juan Antonio Alvarez
Reyes, director CAAC / Cristina Nualart, Universidad Complutense de Madrid / José
Luis Pérez Pont, gerente Consorcio de Museos de la Generalitat Valenciana / Margarita
Moreno Conde, Museo Arqueoldgico Nacional.

19:00-19:30 h. Descanso.

19:30-20:30 h. Presentacion del Manual MAV Museos e Igualdad de Género y debate.
Grupo de investigacion: Marian Lopez-Fdz. Cao y Alma Porta.

20:30 h. Clausura. Brindis y musica para celebrar nuestro 10 aniversario.

16 de noviembre de 2019

10:00-16:00 h. Edicion Wikimujeres. Lugar: Museo Thyssen.

Foro MAV 2019

Organiza:

Grupo de trabajo Foro MAV 2019: Txaro Arrazola, Vanessa Cejudo, Lola Diaz
Gonzalez-Blanco, Tonia Fernandez Trujillo, Maria José Magafia Clemente. Colectivo

Plataforma A.

Grupo Investigacion Guia Museos e Igualdad de Género: Marian Lopez-Fdz. Cao y
Alma Porta.

Coordinaciéon: Maria Ramos.

Asistencia técnica: Elvira Rilova.
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Junta Directiva MAV:

Presidenta: Maria José Magana Clemente.

Vicepresidenta: Lola Diaz Gonzalez-Blanco.

Secretaria General: Tonia Fernandez Truijillo.

Tesorera: Maria Ortega.

Vocales: Maria Jesus Abad, Txaro Arrazola-Ofate, Joana Baygual, Vanesa Cejudo,
Charo Corrales, Encarna Lago, Begofia Martinez Deltell, Gloria Oyarzabal y Pilar V.

de Foronda.

NAV/

2009 * 10 ANOS * 2019
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ACCIONIMAD19

Redaccion
“llll\l ] "" ||’

XVI ENCUENTRO DE ARTE DE ACCION
PAfS INVITADO ALEMANIA, COMISARIADO POR MARITA BULLMANN

Accion!MAD comienza en 2003 cuando no existia ningun festival dedicado
especificamente al Arte de Accidn y Performance en Madrid. Surge de la necesidad de
llenar este hueco en la programacion cultural de la ciudad y se establece como una cita
anual que ofrece al publico una visién amplia y profunda de un género independiente,
auténomo y gobernado por sus propias reglas espacio-temporales.

“Alolargo de estas quince ediciones hemos procurado abarcar un espectro geografico
vasto, mostrar distintas generaciones de artistas y diferentes sensibilidades,
prestando especial atencion al trabajo de las mujeres cuya aportacién al Arte de
Accion y la Performance ha sido, y es, extraordinariamente importante, original y
fecundo”, explica su directora técnica y artistica Nieves Correa. Por AccionIMAD han
pasado artistas relevantes como Esther Ferrer (Premio Nacional de Artes Plasticas
de Espafia en 2008) o Concha Jerez (Medalla de Oro al Mérito en las Bellas Artes
en 2011).
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Ademas de la exhibicion de acciones y performances, Accion!MAD organiza talleres,
mesas redondas, presentaciones tedricas, charlas, conferencias, propuestas para
el espacio publico, etc. Y desde el afio 2008 cuenta con la seccién Espacio Fragil,
dedicada a los jévenes artistas que comienzan a trabajar en esta disciplina y con la
que colaboran facultades y escuelas de Bellas Artes de toda Espafa.

Este afo, el pais invitado es Alemania y esta comisariado por Marita Bullmann
(Essen, 1982).

Nuestra seleccién del programa:

Del 31 de octubre al 3 de noviembre de 2019

Naves Matadero - Centro Internacional de Artes Vivas. Plaza de Legazpi, 8 - Metro
Legazpi L3

Viernes de 17 a 20 h., sabados y domingos de 12 a 20 h.

Aula 1

Videoinstalaciéon “De la nube a la pared. 136 minivideoperformances. Tres afios online”
de Isabel Ledn.

Jueves 31 de octubre de 2019

19 h. Sala de Madera

Presentacion: Pais Invitado Alemania, por Marita Bullmann.

19:30 h. Nave 10

Acciones y performances: Johanna Wagner (Alemania), Nerea Pérez (Valencia) y
Elena Perell6 (Valencia).

Viernes 1 de noviembre de 2019

19 h. Sala de Madera

Presentacion de libro “De la nube al papel. 136 minivideoperformances. Tres anos
online”, por Isabel Ledn.

19:30 h. Nave 10

Acciones y performances: Lady Gaby (Alemania) y Bartolomé Ferrando y Cova
Villegas (Valencia).

Séabado 2 y domingo 3 de noviembre de 2019

11:30 a 13 h. Talleres de Arte de Accion para publico familiar impartidos por Lucia
Peird.

Inscripcion gratuita en: info@accionmad.org. Maximo 10 nifios por taller.
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19 h. Sala de Madera

Presentacion de libro “3 A & 10 minutos (+ 1 sugerencia) Arte de Accién de Autoayuda”,
por Yolanda Pérez Herreras.

19:30 h. Nave 10

Acciones y performances: Emilie Franceschin (Francia), Heike Pfingsten (Alemania) y
Abel Loureda (Asturias).

Martes 12 y miércoles 13 de noviembre de 2019

16:30 a 20:30 h. Salén de Actos Sala El Aguila de la Comunidad de Madrid. Calle
Ramirez de Prado, 3 - Metro Delicias L3

Seminario “Performanceras: acciones, cuerpo, género Yy practicas feministas”,
impartido por Margarita de Aizpuru.

Inscripcion gratuita en: info@accionmad.org. Plazas limitadas.

Jueves 14 de noviembre de 2019

19 h. Sala El Aguila de la Comunidad de Madrid. Calle Ramirez de Prado, 3 - Metro
Delicias L3

Inauguracion: Videoperformances “La Mare Magna” y “Entorn d’ una Taula” de Fina
Miralles y conversacién entre Nieves Correa y Fina

Miralles, septiembre 2019. Las videoperformances se pueden visitar desde el martes
12 al viernes 15 de noviembre de 16:30 a 20:30 h.

Viernes 15 de noviembre de 2019

19 h. Salén de Actos Sala El Aguila de la Comunidad de Madrid. Calle Ramirez de
Prado, 3 - Metro Delicias L3

Conferencia: “Fina Miralles, Acciones y Performances”, por Marta Pol i Rigau.

Sabado 16 de noviembre de 2019

19 h. Sala de Exposiciones

Acciones y performances “Mujer, Arte de Accion y estereotipos de edad”: Irma Optimist
(Finlandia), Ann Noel (Alemania) y Rosa Grau (Barcelona).

Viernes 29 de noviembre de 2019

20 h. Cruce Arte y Pensamiento Contemporaneo. Calle Doctor Fourquet, 5 - Metro
Lavapies L3

P.E.P.A. - Pequefio Evento de Performance Art

Acciones y performances: Rocio Boliver (México).
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FIG 2019

Redaccion

i
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Consolidada como una de las citas mas destacadas del panorama artistico europeo,
el Festival Internacional de Grabado y Arte sobre Papel, FIG Bilbao, celebra su octava
edicion del 14 al 17 de noviembre de 2019 con un completo programa, avalado por
un comité formado por comisarios, galeristas y profesionales del arte de reconocido
prestigio, que incluye importantes novedades. Ademas, amplia su espacio en 1.000
metros cuadrados.

La obra grafica original, el dibujo y la fotografia son los protagonistas de una feria con
mas de medio centenar de galerias, que cuenta ademas con un amplio calendario de
actividades paralelas dedicadas a la obra sobre papel, sus discursos y sus vias de
comercializacion. Las mujeres también protagonizan esta feria.

En esta octava edicion Argentina es el pais invitado, representado por miembros
de la Universidad del Museo Social Argentino (UMSA) y el Programa Internacional
de Residencias Artisticas en Artes Visuales (Proyecto ACE), que participaran en el
programa “Cubos de las Tentaciones” junto a alumnos y alumnas de la facultad de
Bellas Artes de la Universidad del Pais Vasco (UPV/EHU). Esta iniciativa ofrece un
espacio expositivo compuesto por cubos de 2x2 metros donde los profesionales
realizaran sus intervenciones artisticas. El premio es una residencia en la Fundacién
CIEC de Betanzos, A Corufa.
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Ademas, la feria acogera un monografico de la artista argentina Delia Fabre, Premio
Nacional de Grabado, ademas de ceramista y escendgrafa. Durante la feria, la galeria
Aldama Fabre, fundada por Eugenia Griffero Fabre en mayo de 2016, celebrara por
primera vez la subasta benéfica de varias de las piezas de Fabre en colaboracién con
Fair Saturday.

Durante la feria estara presente Marta Razek, de la Trienal Internacional de Grabado
de Cracovia, considerada como la de mayor prestigio a nivel mundial, que en 2016
cumplié 50 afnos. Asimismo, acudira a FIG Bilbao Nuno Canelas, director de la Bienal
Internacional de obra grafica de Douro, Unica de este perfil en Portugal y cuya primera
edicion se celebro en 2001.

Todos estos centros artisticos internacionales tomaran parte, ademas de la curator
y artista suiza Margarit Lehmann, en la Il Jornada de encuentros profesionales y
networking dirigida a artistas, profesionales e instituciones de grabado y otras técnicas
de estampa para promover un enriquecedor intercambio internacional.

‘\

Carmen Calvo
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Durante los cuatro dias de feria se celebraran distintos encuentros profesionales.
Carmen Calvo, Premio Nacional de Artes Plasticas 2013, es la artista invitada en FIG,
y participara en la mesa “Pilar de Zubiaurre”, en la que se debate sobre el papel de
la mujer en el mundo artistico. En este foro también participara la comisaria y ex
directora del Museo Es Baluard, Nekane Aramburu.

Las exhibiciones de xilografia japonesa o “mokuhanga” de la artista Fabiola Gil siempre
suscitan un gran interés en FIG Bilbao, donde la interaccién con el publico es clave. Por
eso, este afo la feria ha organizado una masterclass, que girara en torno a esta técnica.
En concreto, Gil reimprimira las planchas de un Shin-hanga, una obra perteneciente
a dicho movimiento artistico japonés de principios del siglo XX que significa “nuevas
impresiones” o “nuevos grabados en madera”. La influencia de este método fue clave
en las vanguardias del siglo pasado y aun hoy sigue vigente su legado.

Maite Pinto, premio E/ Correo

Como novedad este afo, el periodico lider en Bizkaia, EI Correo, ha seleccionado a
Maite Pinto, una de las participantes en la sexta edicion de Open Portfolio, que sera
protagonista de su stand durante la feria. Asimismo, el grupo empresarial Iberdrola,
colaborador del Festival, otorgara un galardéon al mejor stand de la cita artistica.

Asimismo, la artista Priscilla Romero recibira la edicion de su obra adaptada al
formato de minilibro, de la mano de Chucherias del Arte, con el que fue premiada en
la edicion anterior de FIG Bilbao. La consultora de arte y fundadora de Red Collectors
y Arte Global, Elisa Hernando, lidera el Programa AcercArte, un servicio de asesoria
a medida gratuito para coleccionistas y aquellas personas que quieran acercarse al
mundo del arte. Este programa se basa en la confeccioén de rutas personalizadas por
la feria en base a los intereses y el presupuesto de cada persona.
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CUERPA

Redaccion

Cuerpa es el festival de La Casa Encendida comisariado por Aitana Cordero que,
del 3 al 14 de diciembre de 2019, pretende compartir y hacer accesible en Madrid el
trabajo de un grupo de mujeres relacionadas con las artes escénicas (coredgrafas,
compositoras corporales y bailarinas de conceptos) cuyas investigaciones ponen el
foco en el cuerpo —en concreto el femenino— y lo relacionan con conceptos como la
intimidad, la sexualidad o la violencia.

En esta primera edicion Aitana Cordero se sustenta en un discurso mas experiencial
que tedrico y propone un juego: partir de su propia vivencia como “espectadora
receptora” y vincularla con el trabajo de siete artistas internacionales que le han
inspirado en los ultimos afos. La objetualidad, la deconstruccion, la comunidad, el
tacto, la comida, la creacién de grupos, los protocolos de lo escénico, la imagen, el
concepto de “mujer y erotismo” y el compartir-ser son otros de los temas sobre los que
se vertebra esta programacion.
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Ademas del concepto de “mostrar”, en Cuerpa prima la idea de acercar, experimentar,
descubrir, entrenar, compartir y masterizar los universos de artistas que no estan
representadas en la escena de Madrid. El festival desea también repensar la posicion
de “ser publico” e incluye propuestas donde trasciende el papel de mero espectador.

Durante la celebracion de Cuerpa, La Casa Encendida colabora con Fundacion Instante
y Casa de las Alhajas, espacios que acogen parte de la programacion. Ademas, del 18
al 27 de noviembre, Aitana Cordero imparte talleres en la Universidad Carlos Ill y en
la Fundacion Montemadrid.

Programa:

In Many Hands de Kate MclIntosh. 3 y 4 de diciembre de 2019. 22 h. Patio.

In Many Hands pone el foco en lo tactil y en lo multisensorial e invita a tocar, escuchar,
investigar y oler a través de una serie de situaciones en las que los participantes
experimentaran con materiales y bucearan por distintos fendmenos fisicos. Una
exploracion sobre el cuerpo, lo haptico y la comunicacion no hablada. El trabajo de
Kate Mcintosh se caracteriza por involucrar al publico y potenciar un espacio social en
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el que las personas puedan explorar por si mismas y de manera colectiva. En su pieza
In Many Hands se abandona el escenario para reorganizar a la audiencia a través
de una serie de situaciones que invitan a experimentar con materiales y a bucear
por distintos fendmenos fisicos. Si es con la practica como realmente se aprende y
se adquiere conocimiento, en In Many Hands se adquiere una “sensibilizacion de los
nervios” y tiene lugar un reajuste de la atencion y una potenciacion de la curiosidad.
De esta manera, la pieza tiene una parte de laboratorio, otra de expedicion y otra de
meditacién. A medida que transcurre el publico se toma su tiempo para conectar y
explorar a su manera a través del olfato, la intuicion y las motivaciones propias. Como
siempre, el trabajo de Kate se guia por los usos alternativos de los objetos, la manera
de interaccionar y activar al publico y por su humor excéntrico.

Lands of Concerts de Jija Sohn y Andrea Zavala. 5 de diciembre de 2019. Aulas.
Entrada libre hasta completar aforo.

Lands of Concerts es un proceso e investigacion del cuerpo llevado a cabo por Andrea
Zavala, Jija Sohn y Lucy Wilk cuyo resultado tendra lugar en el verano de 2020.
Este work in progress se centrara en el formato de taller performativo con el fin de
desdibujar las lineas entre instruir y performar. El contenido del taller esta relacionado
con el hecho de escuchar y comunicar, invitando a légicas de juego y fantasia.
Como herramienta principal nos cuestionamos nuestras restricciones y diferencias
fisicas para ver las capas en las que nuestros cuerpos se experimentan. A modo de
estudio, tratamos de ir mas alla de las definiciones comunes de estas experiencias, en
colectivo. Gracias al formato taller, la mirada del publico como participe es un gran reto
que fomenta que esas diferencias salgan a la superficie, y asi, ir tomando la escena
como lugar para experimentar a través de nuestros cuerpos nuestra auto-percepcion
y percepcion colectiva.
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Dream Hostel de Mala Klein. 6 y 7 de diciembre de 2019. 20 h. Aulas.

Dream Hostel es una experiencia compartida de 23 horas en la que se invita al publico
a dormir, a soflar y a pasar un dia en La Casa Encendida. A su llegada, se inicia a
los participantes en la practica de sofar a través de ejercicios con imagenes para
posteriormente elaborar un suefio en comun. Dream Hostel es una actividad de larga
duracién en la que se ensefia de manera colaborativa a proyectar un suefio (nocturno)
y recordarlo. Durante esta experiencia se guia a los participantes en la practica
de sofar y, tras despertar, con la ayuda de la artista, se van abriendo los suefios
y abordando sus necesidades. Con todos los suefios se configura un suefo-mapa
comun. A través de este tejido de suenos y de este sofar juntos emergen nuevas
practicas y nuevas visiones sobre qué es o puede ser una comunidad. Mala Kline
es performer, coredgrafa y escritora. Su trabajo artistico y tedrico gira entorno a la
practica del suefo. Para facilitar los suefios individuales y comunitarios asi como para
generar tejidos a través del lenguaje de nuestros sueios, utiliza la practica Saphire,
desarrollada por Catherine Shainberg. La pone en practica a nivel internacional, en
diversos entornos educativos, de investigacion y produccién. Tiene un master en teatro
y un doctorado en filosofia y es autora de The Inoperative Theatres: Contemporary
Performing Arts. Actualmente realiza su investigacion postdoctoral sobre los conceptos
y usos alternativos del tiempo en la Facultad de Artes y Filosofia (UG) y en S:PAM,
Centro de investigacion PAM en Gent.
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Tamago (egg) de Jija Sohn. 7 de diciembre de 2019. El Instante Fundacién (Palos
de la Frontera, 20). 20 h.

Comenzando con una estatua y finalizando con un bang, Jija Sohn lleva a la audiencia por
una misioén con muchas capas, saltando continuamente entre lo real y lo virtual, lo kitsch
y “lo abierto”. Esta performance es una montafia rusa, una lucha y una cancién de cuna
Tamago (egg) es un delicado y aterrador solo de Jija Sohn, artista japonesa con raices
coreanas, en el que consigue transformar su locura en fisicalidad, permitiendo que el
publico sea capaz de verla en accion. Sohn construye su propia légica representacional
usando material visual y acciones repetitivas con el fin de que el publico perciba su
absurdo e irracional mundo. Tamago (egg) pretende crear un desplazamiento de los
sentidos, un paisaje surrealista, una experiencia fisica y sinestésica.

Recovery de Florentina Holzinger. 10 de diciembre de 2019. 22 h. Patio.
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Florentina tiene como objetivo transformarse en una guerrera tanto a nivel espiritual
como fisico. Ella entra al ring para desafiar el mundo del arte, el miedo y el trauma. Ella
se prepara para cada espectaculo como si fuera una pelea. Recovery gira en torno a la
lucha como un proceso de curacion y el escenario como un ring, en la que se plantean
cuestiones como el afrontamiento del trauma, el hecho de comenzar de nuevo y
contar con el apoyo femenino. Todo comenzé con el accidente de Florentina durante
la representacion de Seda en Noruega, cuando cayd desde tres metros al suelo. El
trabajo de Recovery, inspirado en esta experiencia y en el titulo del séptimo album
de estudio del rapero estadounidense Eminem, es el producto de un largo periodo
de recuperacion. Por lo tanto, cada entrega de esta performance se caracteriza por
la curacion fisica y el hecho de comenzar de nuevo, por la recuperacion de lo que
parecia perdido y por la recuperacion de datos artisticos. El 9 de diciembre de 2019
tendra lugar Una lucha transformadora, taller que impartira Florentina Holzinger en la
Casa de las Alhajas.

21 pornographies de Mette Ingvartsen. 14 de diciembre de 2019. 22 h. Patio de La
Casa Encendida.

Partiendo de la idea de que la pornografia se ha filtrado en muchas areas de la
sociedad, Mette Ingvartsen explora sobre cémo opera lo pornografico a través de
una coleccién de materiales eréticos y afectivos. La mayoria de estos tienen poco
que ver con el sexo explicito, si bien muestran caracteristicas de lo pornografico:
expresiones de crueldad, precision clinica, violencia y dolor; pero a veces también
carcajada, excitacion y emocion. Al poner en comun la accion fisica con descripciones
narrativas se crea una coreografia especulativa. Ante esta performance, la experiencia
del espectador abarca de estimulos imaginativos a intensas sensaciones viscerales.
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VIBRANT MATTER

Redaccion

En la era de la biotecnologia, la tecnociencia, los exoesqueletos y la inteligencia
artificial, ¢ como puede repensarse el ser humano y el cuerpo femenino en particular?

Vibrant Matter reine posiciones artisticas en las que se explora la construccion de otras
formas de subjetividad femenina y pensamiento. Para ello se basara en la interaccion
fisica de los cuerpos con plantas, animales, minerales y maquinas y la creaciéon de
otras posibles imagenes y ensamblajes de biomateriales organicos y elementos no-
organicos. En la era del poshumanismo y del pensamiento no-antropocéntrico, Vibrant
Matter abre un didlogo entre las politicas del cuerpo femenino de la tecnocultura
contemporanea y la critica tradicional feminista de la representacion corporal. A través
de cuatro programas, el ciclo audiovisual ofrece una reflexion sobre esta “materia
vibrante” en el contexto del cine experimental, el videoarte, la animacién digital y la
programacion 3D.

El cuerpo como materia, el cuerpo como el envoltorio del “yo”. La materia como
generadora de pensamiento y como un continuum en el que todas las bioespecies
y los elementos no-organicos se entrelazan y son atravesados por una “materialidad
vital”, como sugiere Jane Bennett en su obra Vibrant Matter.
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Vibrant Matter recurre a la metafora del cyborg de Donna Haraway a través de la cual
rompe con las rigidas barreras que separan al animal, al humano y la maquina. En
su obra A Cybog Manifesto la autora propone un nuevo pensamiento politico sobre
el cuerpo, la ciencia, la tecnologia y el feminismo. Otra importante aportacién es la
condicion poshumana que plantea Rosi Braidotti, cuya influencia también se hace
evidente en la produccion artistica contemporanea, y en la que las fronteras entre
los agentes humanos y no-humanos se desdibujan a favor de la hibridizacién y la
multiplicidad del sujeto. En este contexto de pensamiento que desplaza la posicion
hegemoénica del ser humano como el centro de todo pensamiento y conocimiento
hacia una nueva identidad expandida, flexible y multidimensional, la filosofia de Rosi
Braidotti incorpora el cuerpo femenino como elemento esencial de esta emergente
subjetividad némada.

Vibrant Matter (Materia vibrante), La Casa Encendida, Madrid. Del 5 al 8 de
noviembre de 2019.

Comisaria: Maria Morata.

Programa:

5 de noviembre de 2019. Programa 1. Mecanica del cuerpo: materia expandida.

“Todos somos quimeras, hibridos teorizados y fabricados de maquina y organismo;
en otras palabras, somos cyborgs”, decia Donna Haraway. A dia de hoy la sintesis
humano-maquina es técnicamente posible y abre nuevas perspectivas para otras
construcciones materiales, sociales y politicas.
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La unién camara-cuerpo, el cuerpo inscrito en procesos de trabajo alienantes, cuerpos
en el ciberespacio, cuerpos virtuales, cuerpos tecnolégicamente aumentados, la
visualizacion de imagenes médico-técnicas, cuerpos y dispositivos culturales e
intelectuales.

Sanctus, de Barbara Hammer. Estados Unidos, 1990. 19’ (proyeccion en 16 mm.).
Hammer utiliza imagenes de rayos X en movimiento, mayoritariamente de mujeres,
producidas por el Dr. James Sibley Watson en la década de 1950, convirtiéndolos en
espectaculo mediante una manipulacion médico-técnica. La artista rescata y exalta
estos cuerpos, restaurando su presencia sensual.

Rigged, de Kate Cooper. Reino Unido, 2014. 5’. Cooper explora la imagen de la mujer
generada por computadora en la estética brillante del hipercapitalismo. Delicados
retratos de modelos femeninos, en este caso haciendo jogging contemplativamente.
Seres humanos de ultima generacién totalmente realizados por y rodeados de la
fascinacion de la simulacion virtual.

Der Sadist schlagt das eindeutig Unschuldige (El sadico golpea lo que es
manifiestamente inocente), de Margaret Raspé. Republica Federal de Alemania,
1971. 6’. Raspé filmo sus peliculas en la década de 1970 con el casco-camara que
le permitia pintar, actuar y filmar al mismo tiempo. Una prolongacion técnica y medial
del cuerpo. La pelicula trata sobre labores domésticas: como la crema dulce que se
convierte en mantequilla, al ser batida con una batidora eléctrica.

Ingenio (Angeles), de Marina Nufiez. Espafia, 2010. 9'. Un dispositivo mecanico, en
el que se colocan cabezas mutantes e inconsistentes, mantiene la cabeza de una
mujer inmovilizada en el suelo. Quizas las cabezas son dobles de la mujer, quimeras
imaginarias procedentes de su inconsciente, o intentos cientificos reales pero fallido.

The Third Body, de Peggy Ahwesh. Estados Unidos, 2007. 9’. Adan y Eva llegan a
un Edén exdtico y las imagenes del Paraiso se intercalan con demostraciones de
realidad virtual. El ciberespacio se suma a la génesis de una tercera posibilidad,
una existencia virtual que desafia las definiciones naturales y sociales de género y
moralidad.

Rigged (Reprise), de Kate Cooper. Reino Unido, 2014. 2’. Otra variacion de la obra
de Copper, en la que la modelo muestra sus nuevos y brillantes aparatos dentales. La
artista es critica con las imagenes virtuales, en especial las que representan mujeres,
en las que la relacion con el deseo y la violencia es fluida.
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No Beach Just Sand, de Sabine Marte. Austria, 2017. 14’. La deconstruccion del
cuerpo femenino a través de manipulaciones fisicas, espaciales y cinematografica se
intercala con una reflexién sobre los cuerpos exhaustos, el trabajo y la pérdida de la
utopia en los estados neoliberales.

Duracién total: 78'. Tras la proyeccién habra un coloquio con Beatriz Ortega Botas y
Maria Morata.

6 de noviembre de 2019. Programa 2. Hibrido: materia inter-especie.

Intermaterialidad: simbiosis sostenible de humano-animal-planta-objeto. Las relaciones
ecoldgicas de las especies sin una interrupcion entre lo bioldgico y lo social, como
recoge el pensamiento “naturocultural” de Donna Haraway. El cuerpo interactia con
otros animales y fuerzas bioldgicas, evidenciando la posibilidad de un hibrido organico
y un mundo multiple. Los cuerpos de las mujeres esquimales y las focas se unen,
medusas venenosas flotan alrededor de cuerpos desnudos, criaturas hibridas habitan
el fondo del océano y algunos érganos humanos siguen otros caminos evolutivos.

Powder Placenta, de Katrina Daschner, Austria, 2015. 9'. Es un cuento de hadas
en el que las criaturas femeninas miticas, hibridas, misteriosas y sensuales habitan
bosques y montafias en decorados teatrales y establecen sus propias relaciones con
sus cuerpos y el espacio.

Birds of Paradise, de Julia Montilla. Espana, 2003. 5. Bajo la apariencia de un
documental sobre el canto de los pajaros, las imagenes son parodias en las que
distintas mujeres emulan el trinar de los pajaros en apartados como el cortejo, el
habitat o la defensa territorial.
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Jelly Fish Lake, de Dorothy Cross. Irlanda, 2002. 6’. La obra de Corss radica en la
interaccion entre lo cultural y lo natural. En un lago aislado originado hace 12.000 afos
en Palau, Micronesia, millones de medusas doradas altamente venenosas (Chironex
fleckeri) se desplazan alrededor del cuerpo de la artista.

Putting Down the Prey, de Nathalie Djurberg y Hans Berg. Suecia, 2008. 6. La
relacién entre una cazadora en el Circulo Polar Artico y su presa de morsa. Después
de destripar al animal, se desnuda y se desliza dentro de su piel sumergiéndose en las
aguas heladas, descentrando la perspectiva del cazador en favor de una experiencia
encarnada de la presa.

Multiplicidad, de Marina Nunez. Espafia, 2006. 1°40”. La clonacion del iris que
ocupa progresivamente el espacio ocular propone una identidad multiple, formada
por diferentes aspectos o roles yuxtapuestos, y revela otros aspectos de lo natural,
posibles y poco ortodoxos.

Wonders of Nature, de Martha Colburn. Estados Unidos, 2017. 3’. El siglo XVII se
descubrié el manuscrito “Wonderen der Natuur” (Maravillas de la Naturaleza) de Jan
Velten en la biblioteca Artis de Amsterdam. El trabajo se enfoca en los detalles de los
dibujos de animales, plantas y artistas de circo de aficionados que fueron omitidos en
la restauracion y anotacion del libro.

Abismo, de Marina Nufez. Espafia, 2005. 3’. En el fondo marino, varias personas
intentan adaptarse a un entorno que no es el suyo. Sus ojos ya han comenzado a
mutar, pero aun estan lejos de dominar un ambiente hostil en el que apenas sobreviven.

Acoustic Ocean, de Ursula Biemann. Suiza, 2018. 18’. En las islas Lofoten, en el norte
de Noruega, una mujer cientifica es personificada por una bidloga-buzo sami que
usa todo tipo de hidréfonos, micréfonos parabdlicos y dispositivos de grabacién. Un
vinculo tecno-orgénico une el cuerpo de la acuanauta con el medio creando relaciones
inter-especies y una forma intra-activa de creacion de conocimiento entre humanos y
no humanos.

Duracion total: 52'. Tras la proyeccion habra un coloquio con Tania Lopez Garcia y
Maria Morata.
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7 de noviembre de 2019. Programa 3. Continuum. Materia omnipresente.

Presencia y porosidad de la “fuerza vital” (life force) que subyace a todos los seres.
La poética y politicas de lo minusculo. La fascinacion y la abyeccion que generan
los biomateriales: los poderes del horror que anunciaba Julia Kristeva a través de
la confrontaciéon del sujeto con no-objetos como los procesos de excrecion, otros
cuerpos o insectos. Imagenes del cuerpo y fendmenos naturales entre seres humanos
y no-humanos. El cuerpo y la Madre Tierra, la metamorfosis de insectos y pajaros,
imagenes inquietantes y canibales en las que se consume la representacion del
cuerpo humano. El decaimiento y la emergencia de lo vivo.

Perlenmeere, de Katrina Daschner. Austria, 2016. 9’. Un cuerpo y su encuentro con
criaturas de aguas profundas: medusas, algas, cnidarias. Esculturas corporales
sensuales, casi tactiles, que se fusionan por similitud de forma y montaje con un
cuerpo de pelicula hibrido.

Planet Z, de Momoko Seto. Francia/Japoén, 2011. 9. Los fendmenos naturales son
los protagonistas de esta historia sobre un planeta vivo, en evolucién. Brotes, moho
mucilaginoso, frutas en decomposicién y moho ofrecen una belleza inaudita en sus
procesos de cambio biolégico.

Red Moon Rising, de Vivien Dick. Irlanda, 2015. 15’. Una celebracion de lo
carnavalesco, a través del baile, el espectaculo y la palabra. La pelicula propone una
unién con la Tierra como respuesta a una creencia en la invencibilidad y al deseo
de los humanos de dominar los planetas. Una luna roja es a la vez un faro y una
advertencia.
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Into All That Is Here, de Laure Prouvost. Reino Unido, 2015. 10’. Into All That Is Here
explora la nocion de lujuria después de tiempos de oscuridad. La artista continta
en la exploracion de temas abordados en Wantee (2013), una historia vinculada a
su abuelo. Esta vez, se enfoca en excavar en el subconsciente de este personaje,
mientras un insecto o un pajaro se sienten atraidos por el polen de una flor.

Death defeats, creates, repeats, de Anetta Mona Chisa / Lucia Tkacova. Republica
Checa, 2012. 22'. El film se inspira en el fendmeno del canibalismo ritualista, un
esfuerzo por adquirir la esencia de otra persona consumiendo partes de su cuerpo.
Ejemplifica el deseo humano instintivo de obtener control sobre la muerte y, en ultima
instancia, triunfar sobre ella.

Planet 2 (Sigma), de Momoko Seto. Francia/Japén, 2014. 11’. Hace 2.200 millones de
afios la Tierra estaba completamente cubierta de hielo y la temperatura promedio era
de -50 ° C bajo cero. Los volcanes submarinos estaban activos y causaban cambios
constantes con sus erupciones. Un recorrido macro-microscépico por el mundo natural
prehistorico sin presencia humana.

Duracién total: 76’. Tras la proyeccion habra un coloquio con Julia Morandeira y Maria
Morata.

8 de noviembre de 2019. Programa 4. Tecnhopoiesis : materia convulsa
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En una concepcion poshumana del mundo, la existencia no-humana es la base de la
creatividad técnica y tecnoldgica. La tecnopoiesis favorece un desajuste productivo
del sujeto, un punto de partida descentralizado que da pie a un nuevo conocimiento
fisico y material. La biotecnologia y las imagenes digitales permiten que virtualmente
emerjan cuerpos asexuales, liberados de género; los cuerpos femeninos reinterpretan
mitologias de lo mérbido y las animaciones 3D disuelven las fronteras entre el entorno
fisico y el digital. Una vuelta a lo humano, como advierte Judith Butler, solo es posible
atendiendo a su fragilidad y a los limites de sus capacidades.

Pfauenloch, Katrina Daschner. Austria, 2018. 9’. Un cuento de hadas zombie en
un espacio subterraneo en el que habitan las bellezas géticas de Orcus, mujeres
con protesis y anadidos faciales que representan otros modelos estéticos y de
comportamiento.

Ofelia (Carmen, Inés), de Marina Nunez. Espana, 2015. 4’. La cara de Ofelia se abre y
se descompone, se desintegra en particulas. Parece un suefo, ya que periddicamente,
de acuerdo con el ritmo de las olas, el agujero se cierra y la mujer se recupera de su
integridad fisica. Hasta que el suefio se haga carne, lo psiquico, organico, locura o
muerte, implacablemente real.

Lost Astronaut, de Alicia Framis. Espafia/Paises Bajos, 2009. 34’. El proyecto
consistio en una performarce de varios afios durante la que la artista se paseaba por
la ciudad de Nueva York como su alter ego vestido con un traje espacial vintage. Estas
performances acciones fueron escritas y recogidas por un gran grupo de artistas para
abrir una discusién especulativa sobre la vida en la luna y el casi inexistente rol de las
mujeres en la carrera espacial.

Placebo, de Saskia Olde Wolbers. Paises Bajos, 2002. 6'. Placebo es una historia
ficticia basada en el sindrome Pseudoligica Phantastica, por el que las experiencias
inventadas se presentan como realidad. Imagenes de interiores vacios del hospital,
un goteo, pastillas efervescentes y varias estructuras moleculares, se funden en
ambientes liquidos.

Warum es sich zu leben lohnt (Por qué vale la pena vivir) de Friedel vom Groller,
Austria, 2013, 2. La cineasta se sienta en la silla de un dentista y se somete a un
tratamiento dental en varias etapas que ella misma filma. En lugar de sus ojos, su
boca es primero el 6rgano abierto en el centro de la imagen, iluminado por la lampara
del dentista.
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Precarious Inhabitants, de Eva Papamargariti. Grecia, 2017. 13’. Através de espacios
y escenarios renderizados en 2D / 3D, la artista explora la simbiosis y transformacién
entre humanos, maquinas Al, animales y otros cuerpos organicos y sintéticos. Crea
narraciones basadas en las oscuras situaciones simultdneas que ocurren en las
borrosas fronteras entre entornos digitales y fisicos.

Duracion total: 72’. Tras la proyeccion habra un coloquio con Marta Sesé y Maria
Morata.
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INTERSECCION 2019

Redaccion

Il FESTIVAL DE ARTE
AUDIOVISUAL
CONTEMPORANEO

24-27 | Oct | 2018

El festival Interseccién focaliza su programaciéon en obras creadas por artistas en
el cruce del arte contemporaneo y el cine de vanguardia, los cuales manejan tanto
codigos estéticos como lenguajes y procesos de creacion innovadores.

Esta programacion se completa con actividades de generacion y transferencia de
conocimiento, de encuentro y formacion profesional, y de dialogo abierto con los
diversos publicos, como talleres para adultos y nifios, MasterClass de artistas, mesas
redondas, presentaciones, conferencias, encuentros con el publico, performances o
conciertos.

El festival tiene lugar en A Corufia y esta financiado, entre otros, por la Diputacion de
A Corufia y la Fundacion Luis Seoane, museo que también es su sede.

Enla programacién de videos destaca que, en sus Focos: sobre artistas y videocreacion
en Galicia, las videocreadoras son protagonistas y por mayoria. De tres Focos sobre
artistas, dos estan dedicados a Dora Garcia y Salomé Lamas. Lo mismo ocurre en
el Foco Galicia con doce propuestas, donde ellas cubren tres cuartas partes del
programa.
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FOCO GALICIA

Verénica Vicente, Figuras decorativas, 2018. Premiere

Figuras decorativas plantea un acercamiento al cuerpo desde una orientacion
contemporanea. Veronica Vicente propone convertir el cuerpo literalmente en objeto
decorativo. Los limites corporales quedan definidos no como entidades humanas sino
como materia propia de los objetos. El resultado es completamente estético, atractivo,
el cuerpo se cincela para adaptarse al medio tomando una postura que no le es propia
y renunciando a su estado anterior.

Carla Andrade, Transfiguracién, 2019. Premiere

Una puesta de sol observada mediante las propias limitaciones de nuestras
capacidades cognitivas. Los efectos épticos revelan fidelidad a la realidad y son, al
mismo tiempo, un puente a los procesos alquimicos que se producen durante este
encuentro diario con la alteridad radical.
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Carla Andrade, Cuando os ollos no bastan, 2019. Premiere

Los textos de la poeta Nieves Neira Roca se fusionan con imagenes del lugar donde
creci, en una huida hacia atras como respuesta a la imposibilidad de representar una
realidad mas alla de la propia.

No nos preacupan ios insectes ahora nes preocupa fo .
contaminacion i W

/‘\___...._..-m-

Carme Nogueira, Llamada a la escuela, 2019. Premiere

Llamada a la escuela es un trabajo que deconstruye un pasaje (la visita a la escuela)
de Las Hurdes tierra sin pan de Bufiuel (1933). Sobre el audio de la version sonorizada
con la voz de Paco Rabal, la autora trabaja poniendo a la luz una serie de materiales
de archivo que visibilizan otras realidades coetaneas a la pelicula: la de las clases
de dos profesores que trabajaron con metodologias innovadoras en dos pueblos de
las Hurdes. Las imagenes de Llamada a la escuela son los materiales resultantes de
esta experiencia artistica cuya intencion es agrandar el espacio de la imaginacion y la
posibilidad.
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Lara y Noa Castro, Correspondencia, 2019. Premiere

Las piezas audiovisuales que componen esta propuesta estan planteadas a modo
de cartas, en una especie de correspondencia entre Galicia y Rumania. El empleo
especifico del medio audiovisual posibilita ese intercambio de informacién que
trasciende a las palabras, las agranda, desplegando un espectro mas amplio de
significados. Asi, nos apropiamos de los codigos de la narracién epistolar, buscando
que en las cartas la forma se sobreponga a los contenidos y a su cronologia, pero que
de alguna forma exista una reaccion directa o indirecta, causada en algunos casos por
el afan de contar, y en otros, por la necesidad de responder.

Alberte Pagan, 6 x 9, 2019. Premiere

75 viejas fotografias encontradas en el mercado de Hietalahti de Helsinki a finales
de agosto de 2019 y compradas por 60€. 83 rostros andnimos que nos miran, a
veces de reojo, desde hace mas de un siglo. Pero los nombres de los y las fotografas
si que permanecen perfectamente impresos en los cartones. La falsedad del arte:
fotografiamos a una mujer, una familia, para “inmortalizarla”. Lo Unico que se conserva
150 afos después es el nombre del estudio fotografico. No puede haber interpretacién
de estas vidas congeladas en el papel. Solo su tamario: 6 x 9 centimetros.
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E

Iria Velazquez, Ensaio, 2019. Premiere

Ensaio, forma parte del proyecto Telos, que comprende y entrelaza distintos campos
y disciplinas (fotografia, video, danza, performance). Es un proyecto de investigacion
artistica, que se da en forma de laboratorio, en colaboracién con artistas procedentes
de diferentes disciplinas. Reflexiona, principalmente, sobre los elementos y conceptos
que intervienen en el proceso de generacion de una obra.

Cillas Rodriguez, Twins, 2013. Premiere

Twins es una video instalacion compuesta por dos proyecciones de video. Ambas
proyecciones recogen un unico plano-secuencia de un mismo recorrido y poseen la
misma duracién. Con todo, uno de los videos se reproduce mas lentamente que el
otro. Este trabajo interpreta la paradoja de la relatividad del espacio-tempo.
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Teresa Bua, Jeada, 2018

Jeada es una pieza de consciencia linguistica. En ella la artista se acerca a la lengua
gallega a través del fenémeno fonético de la gheada, como si se tratase de un retrato
de su zona geografica. La pronunciacién de dicho fenémeno se corresponde con el
fonema /x/. La forma es automatica y repetitiva. La pieza expone una lengua céctel a
la que denominamos “castrapo”, convirtiéndose en un retrato de la situacion linguistica
gallega, pero realmente ¢ cuanto de gallego tiene?

FOCO DORA GARCIA

Dora Garcia, artista multidisciplinar, posiciona al espectador como elemento clave de
sus obras, de forma que este se convierte en parte de aquellas, se vuelve personaje,
alterando su percepcion, su experiencia, en diferentes grados.

Aunque sus trabajos conceptuales se materializan en diversas técnicas y formatos,
siempre cuentan con cierta performatividad o al menos, implican algun tipo de

interactividad con el espectador o el espacio.

En sus piezas todos los detalles estan generando diferentes capas de lectura, de
forma que para quien mira todo adquiere significacion e interés.
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Dora Garcia, Segunda vez, 2018

Esta pieza es un trabajo analitico, de observacion minuciosa, autoconsciente
y autocritico, que emplea la repeticion y la mirada para abrir diversas lineas de
pensamiento en torno al arte, a la figura del artista, y todo lo que supone lo performativo
y los elementos que lo rodean, desde lo mas artistico o conceptual, hasta lo mas
cotidiano, concreto, politico.

Dora Garcia, Heartbeat, 1999

Heartbeat es una obra metaférica que, a pesar de permitir un despliegue diverso de
interpretaciones y sensaciones, remite a la alienacion individual, a la huida hacia el
interior de uno mismo, hacia un lugar profundo y solitario, donde uno se siente en paz
hasta que se ve a oscuras. Heartbeat marca el ritmo al que nos perdemos, o tal vez
nos encontramos, consciente e inconscientemente.
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Dora Garcia, The breathing lesson, 2001

The breathing lesson es impactante y extrafia. Tratando la confianza y la dominacion,
explora los limites de las relaciones interpersonales y del propio autocontrol que,
paraddjicamente y en ocasiones, depende menos de lo que uno hace, que de lo que
uno permite hacer a otros.

Dora Garcia, The glass wall, 2002

The Glass Wall nos planta como voyeurs ante una situacion perturbadora, en la que,
como ocurria en The breathing lesson, se da una relacién de dominacién y sumision,
aunque de forma mas violenta en su planteamiento, entre una joven y la voz que le da
ordenes a través de unos auriculares, que reconocemos como una mujer mayor. La
pieza genera una situacion demencial en absoluta tranquilidad, donde la voz irracional
de la narradora pasa del autoritarismo a la amabilidad de forma manipuladora y cruel,
generando poco a poco una serie de cuestiones complejas en torno a las relaciones
familiares, de poder, etc.
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FOCO SALOME LAMAS

Salomé Lamas es una artista cuya obra no se adscribe a ningun género, sino que se
produce en la interseccion de muchos como algo personal e independiente, siempre
impulsada por un afan innovador y rupturista.

Sus piezas, que en muchas ocasiones son enormemente comprometidas, juegan con
la narratividad literaria, el texto y el lenguaje, para profundizar en la memoria y la
historia de forma critica e ingeniosa, mezclando irénicamente lo real y lo ficticio.

Salomé Lamas, A Comunidade (La comunidad), 2012

A Comunidade (La Comunidad) es un sencillo corto documental, en el que el camping
de caravanas mas antiguo de Portugal se muestra como un collage compuesto de
imagenes tremendamente pictdricas, testimonios y rutinas, en un tono ligero pero
sincero que despierta y alimenta la curiosidad.
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Salomé Lamas, Le Boudin, 2014. Premiere

Le boudin presenta un testimonio terrible sobre un hombre que siendo muy joven
fue obligado a alistarse en la legion, y todo lo que ello supuso. La historia, que en su
mayor parte es contada en primera persona por un actor adolescente, va generando
una reflexién en torno a la identidad, la violencia, y la libertad, como un juego teatral
en el que la persona no importa y todo queda al servicio del espectaculo de la guerra.

I'm going to be punished.
- Seriously?

Salomé Lamas, Self Portrait, 2016-2018. Premiere

Esta obra surge durante el conflicto fronterizo que la autora y su equipo tuvieron en
2015 con el KGB durante el rodaje de Extincién, entre Moldavia y Ucrania. La forma
en la que se nos presenta la pieza alude de manera visual a la falta de proteccion y
de libertad dentro del territorio, asi como a los procesos de censura e incomunicacion
que acaban forzando el silencio, de la vista y de la mente.
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Salomé Lamas, Coup de Grace, 2017

Leonor regresa de un viaje un dia en que su padre no la esperaba. Este tejera una
realidad alucinatoria y fantastica, en torno a su propia subjetividad y la de su hija, que
no da crédito ante la inesperada situacion.

Salomé Lamas, Hangar, metro, terminal, 2016. Premiere
En Hangar, metro, terminal, Lamas abstrae de vez en cuando las formas, creando

espacios ambiguos sobre arquitecturas silenciosas, en una suerte de maqueta
audiovisual realizada para La Biennale di Venezia — Architettura.
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Salomé Lamas, The Raft os the Medusa, 2019. Premiere

Extraction: The Raft of the Medusa es una meditacion sobre el redisefio masivo del
planeta por parte de la humanidad y un panfleto distopico sobre el Antropoceno. La
obra muestra un breve momento de euforia en el que los ocupantes a la deriva en la
balsa, esperando y rezando ser rescatados, parecen vislumbrar una posibilidad de
salvacion. Casi podemos escuchar los gritos roncos a través de los cuales intentan
llamar la atencion sobre su desesperada situacion, reuniendo sus ultimas fuerzas
ante el vacio. Esta es su ultima oportunidad de sobrevivir. Extraction: The Raft of the
Medusa, se refiere al paradigma colonial, la cosmovision y las tecnologias que marcan
las regiones de alta biodiversidad, para reducir la vida a su conversién en un recurso a
través del capitalismo, con un enorme impacto ambiental y social. Es una alegoria de
los estados de emergencia en politica ambiental, clima y migracion, con un propdsito
ético-politico.

Textos: Sara Donoso.
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proyectos

El 19 de diciembre de 2019 se inaugur6 en la
Biblioteca Publica Arus de Barcelona, la segunda
entrega del proyecto “Ratas de Biblioteca”.

La Biblioteca Publica Arus, fundada en el afio
1895, como iniciativa del Sr. Rossend Arus Arderiu,
es actualmente un centro de documentacion
especializado en historia social y cultural del siglo
XIX, e inicios del XX, con un fondo muy importante
en masoneria, movimiento obrero, anarquismo vy
Sherlock Holmes.

El proyecto “Ratas de Biblioteca” es una iniciativa
de la artista Rosa Brugat. La idea del proyecto
parte de la presentacién de la artista del proyecto
“Firmin, la Rata Savia”, (2014) en la Westminster
ArtLibrary de Londres. Apartir de una conversacion
con la directora artistica de esa biblioteca sobre
el riesgo existente de que una buena parte de los
fondos de bibliotecas desaparezcan en un futuro
si no se digitalizan, Rosa Brugat concibié este
proyecto en el que invita a artistas a participar e
impulsar la digitalizacién de fondos de bibliotecas.

El objetivo principal es visibilizar y facilitar la
conservacion de los tesoros que permanecen
ocultos en las bibliotecas y archivos, tanto
publicos como privados. Con este proyecto se
pretende apoyar a las bibliotecas en su trabajo de
digitalizacion, y concienciar a las instituciones y
particulares de la necesidad de que los archivos
y bibliotecas reciban las ayudas necesarias para
llevar a término una digitalizacion coherente y
progresiva. En esta segunda entrega, cada uno
de los artistas participantes interpreta alguno
de los documentos del fondo de la biblioteca, y
paralelamente se ha generado una propuesta de
apadrinamiento de documentos, cuidadosamente
seleccionados, que a causa de su importancia y
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rareza, se considera muy necesario digitalizar
para garantizar su conservacion. En la primera
parte del proyecto presentado en Cesena, Italia,
y comisariado por el artista Anton Roca, cada
artista eligi6 un documento y una biblioteca,
y posteriormente fue la presentacién de los
resultados artisticos en la Galleria Pescheria de
Cesena, en septiembre de 2018.

En el caso actual Ixs artistas que han participado
son: Rosa Brugat, Anton Roca, Matilde Obradors,
Roso6 Cusd, Marisa Gonzalez, Aureli Ruiz, Myriam
Lambert, Francesca Llopis y Joana Baygual.
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La propuesta de Rosa Brugat, “Colador de ideas,
Desafeccion Cultural”, a partir de un documento de
1940, una carta encontrada en la biblioteca, que
habla de la intencion de las fuerzas franquistas
de confiscar y destruir los fondos de la Biblioteca
Arus por considerarlos muy poco aceptables, y de
cémo no se llevé a cabo, viene a ser una metafora
de como el conocimiento es utilizado a merced
del pensamiento hegemodnico del momento, y
solamente se aceptan, a través de este colador de
ideas, que es la censura, las ideas que interesa
proyectar.



Anton Roca, con su proyecto “155”, a partir de
un documento, Carte ethnographique de I'Europe,
encontrado en la biblioteca, pretende mostrar
de manera alegoérica la incapacidad de algunos
gobiernos europeos por comprender, empatizar y
aceptar la diversidad cultural, de ciertas areas del
continente europeo. En su proyecto nos muestra
su impotencia y la violencia que se ejerce sobre
esas culturas minoritarias por parte de los estados
dominantes.

Matilde Obradors, con su obra “Comiendo por
los ojos”, y a partir de tres libros encontrados en

proyectos

la biblioteca que hablan de adulteraciones de los
alimentos que ya se realizaban en el siglo XIX, pone
en evidencia como, actualmente, no queremos ser
conscientes de todo lo que la industria alimenticia
realiza, desde el maltrato a los animales hasta las
semillas transgénicas; y todas las repercusiones
que esto tiene para nosotros y para el medio
ambiente.

La obra de Ros6 Cuso6, “Tierra esquilmada”,
basada en el libro Tierra Esquilmada, de Luis
Urteaga, nos habla de la desforestacion del
territorio espafol debido a la mala planificacion
de las autoridades del momento, y como esa
mala planificacion va a acabar culpabilizando y
penalizando al campesino.
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Marisa Gonzalez, parte del libro “;Por qué se
destruye la naturaleza?” (Oleguer Sarsanedas;
Piru Galés. Per qué es destrueix la natura?) y se
hace una serie de preguntas sobre la tecnologia en
la produccién de alimentos, animales y plantas. De
cémo la manipulacion genética, los transgénicos,
destruyen los ecosistemas y hace un simil de
cémo las manipulaciones genéticas en los frutos
son metaforas del cuerpo humano que tienden a
la masificacioén, clonacion u homogeneizacién del
individuo en la sociedad actual.

En el proyecto de Aureli Ruiz, “Acratas, Hacer
visible lo que permanece oculto”, el artista nos

propone un juego, que es adivinar los libros ocultos
que presenta y a partir de una serie de pistas que
proporciona imaginarnos lo que permanece oculto.
Este proyecto se basa en sus anteriores trabajos
sobre el Grup Modernista de Reus. El ultimo dia
de exposicion se desvelara el misterio.

. Deixar lliure 1a presa

gl
e .u';-

Myriam Lambert, artista de Quebec, con “Errante
de lo Humano” hace referencia al paralelismo
entre la fuerza de los catalanes y los canadienses
franceses, del Quebec, cuando hay que imponer
resistencia.

A partir de la documentacién encontrada en la
Biblioteca Arus sobre la Vaga de la Canadenca
(Huelga de la Canadiense), una huelga realizada
en 1919 por Ixs trabajadorxs de la Canadiense,
la principal compania eléctrica de la ciudad de
Barcelona en la época, con la que se consiguid la
reduccion de la jornada laboral a las ocho horas.



Francesca Llopis, en “Hi faré forats si puc” (Haré
agujeros si puedo), parte del libro “Aqui Dietari
del Gran Teatre del Liceu 1862-1981 La mirada
del conserje Joaquim Iborra”, donde de manera
poética y metaférica nos habla de las heridas, de
las huellas y de la memoria.

Por ultimo Joana Baygual, que decidi6 presentar
en la vitrina que le correspondia su coleccion de ex-
libris. jQué mejor lugar para mostrar su coleccion,
nunca expuesta antes, que una maravillosa
biblioteca como la Biblioteca Arus! Su proyecto se
titula “La artista como coleccionista”.

Paralelamente se han adaptado dos vitrinas
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con obras en pequeio formato de los artistas
y recordemos la propuesta de apadrinamiento
de una serie de libros que esta abierta durante
esta exposicion, enfocada a su digitalizacion y
conservacion.

Ratas de Biblioteca, Biblioteca Publica Arus,
Barcelona. Del 18 de diciembre de 2019 al 23 de
enero de 2020.

Mas informacion:
http://www.bpa.es
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iCOMO OLVIDARTE, MAMA!
NATURALEZA TEJIDA,
HECHA DE SILENCIO

Angela Moreno

La exposicion esta dedicada a la memoria de mi
madre, que fallecié en otofio de 2015. Ella era
una mujer sencilla, de campo y originaria de la
ribera de Navarra. Siempre tenia una sonrisa en
la boca y algo entre las manos: a menudo las
agujas de hacer punto y, en sus ultimos afios,
aquejada de Alzhéimer, sobre todo el ganchillo.
Siempre estaba ocupada haciendo labores, que
eran para regalar a los demas. A ella le servian
de entretenimiento y, ademas, las hacia con el fin
de dejarnos un recuerdo suyo. jCémo olvidarte,
mama! El punto y el ganchillo son, pues, la
excusa y argumento para poder hablar de ella y
recordarla. De hecho, en el silencio de la creacion
siento como si la tuviese cerca.

En este trabajo estan presentes la naturaleza,
la memoria, el tejido y el silencio. Sirven para
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tratar los temas de la identidad de género, de lo
cotidiano, lo conocido y del mundo que me rodea,
que considero recurrentes en mi obra.

En esta exposicion pretendo tratar esas tematicas
mediante los siguientes elementos:

- Memoria: la memoria y el olvido, la memoria y la
identidad, la memoria y la enfermedad, la memoria
y la presencia y, por ultimo, los recuerdos.

- Silencio: silencio de lo callado porque no se puede
hablar de ello; silencio de lo olvidado; silencio y
mirada que comunica; silencio, abrazo y caricia;
silencio y sonrisa; silencio, presencia y compania.

- Tejido: labores, tejido y entretejido, desarrollo y
construccion, amor y carifo.

- Naturaleza: una poderosa, sugerente y evocadora
naturaleza.

En esta exposicion muestro el trabajo realizado
durante estos ultimos cuatro afios, siendo, a su
vez, el final de un ciclo dedicado a la memoria de
mi madre.

El trabajo comienza con un retrato a lapiz, hecho
a partir de una fotografia de mi madre que fue
tomada poco antes de su muerte. Este retrato lo
presenté en la anterior exposicion, que trataba de
los retratos y la naturaleza.

Esta vez, el retrato de mi madre va acompafiado
de unas hojas de magnolio tejidas con ganchillo.
Recogi estas hojas en el jardin de las Residencia
de las Oblatas, donde se encontraba mi madre.
Esta residencia es un antiguo convento situado a
orillas del rio Arga, en la avenida Gipuzkoa'.



Antes de convertirse en una residencia, este
gran edificio pertenecié a Joaquin Ciga, también
propietario de una tienda de bordados. El sefior
Ciga dono el edificio a las monjas.

Las religiosas trabajaban para él, haciendo
bordados y otros trabajos similares, junto con otras
mujeres también internas. Estas ultimas vivian
alli, a pesar de no ser monjas, ya que en aquella
época el convento era también un reformatorio
para mujeres, a las cuales se las conocia como
“las arrepentidas”.

Se trataba de mujeres que habian sido castigadas
con el internamiento por haber tenido un
comportamiento considerado impropio para una
mujer (por ejemplo, acostarse con un hombre con
el que no estaba casada).

Para mi madre, enferma de Alzhéimer, esta fue
su ultima residencia. Juntas dabamos paseos,
siempre agarradas del brazo, mientras recorriamos
una y otra vez los caminitos del jardin. Tarde tras
tarde y estacion tras estacion, fui recogiendo estas
hojas. En casa se fueron secando, planas, pero
conservan todo su cuerpo vy brillo.
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Estas hojas estan rematadas con distintos dibujos
hechos a ganchillo. Son réplicas de las labores
que mi madre nos ha hecho en servilletas, toallas
e incluso en sabanas para la cuna de mi hijo Julen.
Cuando me falté la presencia de mi madre, hacer
crochet me sirvid para sentir su compania.

Partiendo de esas hojas tejidas, he hecho dibujos
a lapiz y grabados, acercando este trabajo a mi
mundo grafico.

Esta serie de obras pretende plantear la siguiente
reflexion: jEs mas o menos artistico un trabajo
dependiendo de la herramienta que se utilice?
¢, Deberia ser, por lo tanto, mas artistico un dibujo
a lapiz? ;Qué pasa cuando utilizo un ganchillo
para crear una pieza?

Serie negra, serie blanca y las joyas:

En la exposicion pueden verse también otros
trabajos de la “Serie negra”, la “Serie blanca” y 150
piezas de joyeria de autor.

En la “Serie negra”, el papel esta grabado con
motivos vegetales y fragmentos de ramas de
arboles, de tal manera que al eliminar la capa
brillante del papel la imagen aparece en un negro
mate intenso.

Dependiendo de la iluminaciéon y del angulo de
observacion, adquieren mayor o menor presencia?.
Sobre los papeles negros y con hilo de plata he ido
tejiendo formas, utilizando la técnica del punto. El
crecimiento de estas figuras es paramétrico y, sin
pretender representar ninguna labor ni figura en
concreto, las formas van surgiendo a medida que
crece del punto.
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En la “Serie blanca” conviven y dialogan dos
elementos: el entretejido vegetal y los dibujos
de puntillas de mi madre. El entretejido vegetal
esta formado por ramas de arboles, pintadas con
acrilico.

Estos arboles fueron fotografiados desde abajo,
de tal manera que el cielo servia de fondo, creando
imagenes planas. Las fotografias fueron tomadas
durante viajes familiares en Roma, Hangzhou
(China) y Roda de Bera (Tarragona).

Por dultimo, unos 150 colgantes y pendientes
conforman las piezas de joyeria de autor, todas
ellas Unicas, hechas inspirandome en una
variedad de motivos. Los colgantes estan hechos
con hilo de plata tejido utilizando el ganchillo. En
ocasiones la plata se mezcla con cobre de otros
colores, cristal o resinas. Los motivos son puntillas
de mi madre, vegetales (por ejemplo, vainas con
semillas), etc. Se trata de piezas exclusivas con un
gran trabajo detras.
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Los pendientes estan hechos utilizando mayor
variedad de materiales: nacar pintado con tintas
permanentes a la luz, papel de cozo, plumas
de faisan, hilo de plata de ley tejido a ganchillo,
resinas de colores trabajadas con calor, hilo de
cobre de colores, hilo de zorzal y cristal.

Todas estas obras, incluidas las joyas, han sido
magnificamente fotografiadas por Asier Aristregui.
Quiero aprovechar para agradecer tu enorme
profesionalidad, y decir que ha sido un placer para
mi contar con tu indispensable ayuda.

La calidad de tu trabajo solo se ve superada por
la de tu persona, habiendo sido, ademas, capaz
de captar y transmitir en tus fotografias todo el
mensaje que yo pretendo proyectar con mi obra.

Desde el primer momento senti que te llegaba lo
que yo queria transmitir y que quisiste ser parte
de ello, aportando también una vision personal de
gran valor.



Por ultimo, la obra que cierra este ciclo, es un
autorretrato de cuerpo entero en el que aparezco
tejiendo y “jugando”. De hecho, esta obra es
una version en pequefo formato de una anterior
titulada La nifia que habita en mi.

Esta obra, junto con el retrato de mi madre, son
las unicas piezas de figura humana presentes en
esta exposicion.

“La sonrisa en la boca, el ganchillo en las manos.
Para siempre en nuestro corazén silenciosa

ama .
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Notas:

1 Antes de instalarse en dicho lugar, las Oblatas habian fundado

un convento en la calle San Saturnino n°® 14.

2 Podran entender esto con mayor facilidad aquellos que hayan

leido El elogio de la sombra de Junichiro Tanizaki.

Angela Moreno, A la memoria de mi madre:
naturaleza tejida, hecha de silencio, Galeria
ArteA2, C/ Idoia 9 Bajo, Zizur Mayor, Navarra. Del
25 de octubre al 23 de noviembre de 2019.

Fotografias: Asun Requena Zaratiegui.
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BETH MOYSES: AURORA

Redaccion

La artista brasilefia Beth Moysés, bien conocida
por su compromiso feminista, convoco a otras siete
mujeres en Madrid para llevar a cabo la accion
Aurora, antes del amanecer del 25 de noviembre,
dia contra la violencia de género.

Ataviadas con tunica blanca, caminando en silencio
durante dos horas y portando una bandera blanca,
su recorrido simbdlico partié de la circunvalacion
de las Fuentes de Cibeles y de Neptuno para pedir
a ambos dioses fuerza y energia.
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Después fueron a Barquillo 44, donde ha estado
desde hace décadas el primer colectivo feminista
de Madrid después del franquismo (el edificio
alberga también la galeria Juana de Aizpuru). Alli
realizaron un circulo simbdlico en homenaje a las
mujeres feministas que lucharon en el pasado; un
circulo que volvieron a repetir en mitad de la calle
Montera, conocida por las prostitutas que ofrecen
su trabajo, enganadas por las mafias, victimas
de la trata o de la necesidad. El ultimo circulo fue
llevado a cabo ante el Monasterio de las Descalzas
Reales, donde las mujeres han estado encerradas
en clausura. Finalmente, enterraron la bandera en
el parterre frente al Monasterio.




UNA KORAI NEGRAEN LA
GRAN MANZANA

Marta Mantecon
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Sostiene Audre Lorde que las mujeres negras han sido siempre muy visibles pero, a la
vez, se volvian invisibles a causa de la despersonalizacion del racismo, especialmente
cuando has nacido en “una sociedad de arraigados desdén y aversion hacia todo lo
que sea negro y femenino”. Es evidente que el canon “occidental”, obstinadamente
centrado en la promocién de un mismo tipo de sujeto construido desde una pretendida
supremacia de género, raza, clase y especie, ha impedido que otras subjetividades
penetraran en la esfera publica, sobre todo en un contexto dominado por el pensamiento
colonial y capitalista.

Simone Leigh, Brick House, 2019

Una escultura de gran formato de la artista afroamericana Simone Leigh irrumpia este
verano en el espacio publico neoyorquino, proporcionando un imaginario alternativo
desde la narracion en primera persona. Se trata de Brick House (Casa de Ladrillo), un
busto de bronce de unos cinco metros de altura que representa una mujer negra sin
ojos, con un peinado afro y un torso que se asemeja a una casa de arcilla.
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Es la primera pieza monumental producida para el nuevo espacio dedicado al arte
contemporaneo en High Line, un parque elevado sobre unas antiguas vias de tren en
el centro de Nueva York, donde permanecera expuesta durante 18 meses, desde junio
de 2019 hasta septiembre de 2020, tras haber sido seleccionada entre una docena de
propuestas bajo el comisariado de Cecilia Alemani.

Esta iniciativa es similar a la del llamado Cuarto Plinto de Trafalgar Square en Londres,
un pedestal vacio que desde 1999 incorpora obras de artistas como Rachel Whiteread
(2001), Katharina Fritsch (2013-2015) o Heather Phillipson para 2020.

La escultura de Simone Leigh es parte de una serie donde la artista explora la anatomia
de la arquitectura, combinando el cuerpo humano con elementos inspirados en las
construcciones de los Batammaliba de Benin y Togo, donde la arquitectura se plantea
como una metafora corporal, o los llamados tolek de los Musgum de Camerun y Chad,
unas viviendas en forma de cupula fabricadas con una mezcla de tierra, hierba y
estiércol animal.

Vivienda Batammaliba
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I

Tolek Musgum

Mammy’s Cupboard, Natchez, Mississippi
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Otra de sus referencias ha sido el restaurante de carretera Mammy’s Cupboard, situado
cerca de Natchez en Mississippi, construido en 1940 con la forma de una mujer que
representaba el arquetipo racista de la trabajadora doméstica negra, tomando como
punto de partida el personaje de Mammy de la pelicula Gone with the Wind (Lo que el
viento se llevd) de Victor Flemming o la novela Uncle Tom’s Cabin (La cabafa del tio
Tom) de Harriet Beecher Stowe.

Simone Leigh modelando Brick House. Video: https://www.youtube.com/watch?v=yWPi9bim8uY

El proceso de realizacion de la escultura empezd con una pequefia maqueta de
ceramica que luego model6é con dos toneladas de barro procedente de la misma
cantera francesa que utilizaba el escultor Auguste Rodin. Después se fabrico el
correspondiente molde de yeso para finalmente fundir la pieza en bronce. Su poderosa
presencia desde lo alto contrasta con los rascacielos de la Gran Manzana, generando
una tensioén dialéctica entre tradicién y modernidad, entre la arquitectura sostenible y
un futuro mediado por las nuevas tecnologias.

Su titulo hace referencia a la fuerza, resistencia e integridad de las mujeres negras,
instando a una reflexién sobre la construccion de la subjetividad femenina racializada
y reivindicando su visibilidad frente a la escasa presencia de referentes femeninos
de la cultura afroamericana en el espacio publico neoyorquino, que no se inicioé hasta
2008 con la escultura de la abolicionista Harriet Tubman realizada por la artista Alison
Saar en Harlem, conocida como Swing Low.
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Alison Saar, Harriet Tubman Memorial, 2008. Harlem, Nueva York

El parecido de la escultura de Simone Leigh con una korai griega invita a cuestionar
el canon que Occidente ha validado como universal y la mirada colonial que todavia
prevalece en nuestro contexto, subrayando la necesidad de tomar consciencia sobre
nuestros privilegios y desaprender determinadas ideas y comportamientos que han
generado diferentes formas de exclusion y violencia.

El antecedente mas inmediato de este trabajo es la propuesta que la artista Kara
Walker llevo a cabo en la refineria de azdcar Domino en Brooklyn en 2014. Se trataba
de una esfinge construida con azucar blanco que representaba una mujer negra de
mas de veinte metros de largo y diez de alto, bajo el titulo A subtletly or the Marvelous
Sugar Baby.

La figura reproducia los estereotipos raciales que la cultura occidental asocia a la

negritud, incorporando una reflexion sobre la esclavitud y la violencia racial y sexual
en Estados Unidos.
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Kara Walker, A subtletly or the Marvelous Sugar Baby, 2014
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Nona Faustine, Reconstructions, 2013

Victoria Santa Cruz, Me gritaron negra, 1978
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Simone Leigh, artista nacida en Chicago y afincada en Nueva York, se suma asi al
trabajo de un buen nimero de creadoras afroamericanas que han abordado la identidad
negra en el contexto americano, reivindicando una voz propia que subvierta el discurso
canodnico para generar nuevos espacios de autodesignacion, como la propia Kara
Walker o Nona Faustine, Ayana V. Jackson, Julie Mehretu, Lorna Simpson, Carrie
Mae Weems, Adrian Piper, Howardena Pindell, Faith Ringgold, Betye Saar, Elizabeth
Catlett o la propia Victoria Santa Cruz desde otra latitud.

Mas informacion:
https://www.thehighline.org/art

145



patrimonio

LAPINTURA DE JOSEFINADE LATORRE

Redaccion

Nacida en Cantabria, cre6 en Salamanca su nucleo familiar en torno a la huella tangible
de Miguel de Unamuno, al casarse con uno de sus hijos y establecer hasta los afos
ochenta alli su residencia.

Josefina Pérez de la Torre (Resines, Santander 1918 - Salamanca 2005) pertenece
a cierta generacion de la Escuela de San Eloy junto a importantes mujeres artistas,
como Maria Cecilia Martin, Malocha Pombo o Arsenia Revilla, y es premiada en la
VIII Exposicién Provincial de Educacion y Descanso de 1948 con el tercer premio del
certamen y el primer premio en 1949.
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Esta generacion de artistas salmantinas compartié un tiempo de inmensa dedicacién
a la pintura, en un devenir complejo y dificil, donde ese espacio aun tenia el derecho
reservado para la mujer. Ello no impidié que Josefina, ademas, se prodigara como una
reconocida escritora que publica poesia y cuentos que ella misma llega a definir como
“prosas poéticas”.

Josefina de la Torre pinté bodegones con flores, paisajes y retratos, especialmente
de niflos, y maternidades. La exposicion recoge trabajos de las diferentes etapas de
su vida: una realista y academicista de 1942 a 1955 y una segunda, de su etapa
gaditana, mas impresionista. En total, se trata de una seleccion de 40 obras entre las
mas de 400 catalogadas de la artista, muchas de ellas en manos privadas, y a las
que se suman otras —mas de un centenar— de las que se tiene conocimiento de su
existencia por fotografias pero que estan en manos de coleccionistas de los que no se
tiene referencia actual.

La pintura de Josefina de la Torre, La Salina, Salamanca. Del 29 de noviembre de
2019 al 5 de enero de 2020.
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SOFONISBAANGUISSOLAY LAVINIA FONTANA

Redaccion

ML IS

DELPRADG

Recogemos tres conferencias sobre Sofonisba Anguissola y Lavinia Fontana, mas
la explicacion de la comisaria de la exposicion “Historia de dos pintoras: Sofonisba
Anguissola y Lavinia Fontana” en el Museo del Prado, del 22 de octubre de 2019 al
2 de febrero de 2020.

La comisaria Leticia Ruiz explica la exposicion en el Museo del Prado. Enlace:
https://www.youtube.com/watch?v=MW4ISUHE6mMGE&feature=emb_logo

Conferencia “Sofonisba y Lavinia. Damas y pintoras” impartida por Leticia Ruiz en el
Museo del Prado, 2019. Enlace:
https://www.youtube.com/watch?v=chR28PPPUBY &feature=emb_logo

Conferencia “Sofonisba Anguissola. Una mirada femenina en la corte” impartida por
Jorge Sebastian Lozano, Director de la Fundacion Mainel, en el Museo del Prado
dentro del ciclo “Maestros en la sombra. La otra cara del Museo del Prado”, 2012-
2013. Enlace:
https://www.youtube.com/watch?v=94sMEWMykBo&feature=emb_logo
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Conferencia “Artemisia Gentileschi y Sofonisba Anguissola: dos estrategias artisticas
diferentes” impartida por Amparo Serrano del Haro en la Fundacion Caja Canarias,
2018. Enlace:

https://www.youtube.com/watch?v=NbXPY_04bQE&feature=emb_logo
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Admiring Polvo de la Gallina negra, mistresses of feminist art, 2016
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Radical Admiration nace de un proyecto de las
artistas Kaj Osteroth y Lydia Hamann, que se inicia
en Berlin en el ano 2007. La propuesta consiste
en crear de forma conjunta una serie de pinturas
de gran formato, figurativas y llenas de detalles,
tomando como punto de partida una seleccién de
artistas vinculadas al feminismo o a la teoria queer
a las que admiran o significan mucho para ellas
en el plano personal. Su objetivo es difundir su
trabajo entre un publico mas amplio, dado que rara
vez estas mujeres han estado adecuadamente
representadas en la Historia del Arte que, en la
mayor parte de los casos, ha ignorado su papel
pionero o las luchas que han llevado a cabo, y
tampoco han sido lo suficientemente visibles en la
academia o en contextos educativos de ensefianza
primaria y secundaria.

i

Admiring Vaginal Davis, the queen of gossip

truth extravaganza, 2016

Kaj Osteroth y Lydia Hamann entienden que
la practica de la admiracion radical es una
herramienta de afirmacién. Se trata de transformar
la fuerza negativa de la envidia en un sentimiento
positivo: “Al admirar y aplaudir el trabajo de una
artista que amamos, también aprendemos acerca

de ser artistas y practicamos una forma de estar
en el mundo que estd mucho mas conectada”.
Antes de emprender un nuevo trabajo suelen
preguntarse qué es lo mas relevante de esa
persona, de su trabajo y de sus ideas, tratando de
representar lo que consideran mas significativo.
Cada composicién es como un collage pintado
donde incorporan todo tipo de referencias, pues
su investigacion abarca la teoria feminista, los
estudios culturales, la teoria queer y crip, los
estudios de género, la antropologia y historia
del arte, involucrandose preferentemente en
los enfoques colectivos. Parte del proceso
implica hablar y debatir entre ellas, volcando su
experiencia personal también en el lienzo. Por otro
lado, les interesa profundizar en su papel como
artistas blancas, conscientes de sus privilegios,
con formacién académica y un interés compartido
por aprehender la diversidad que existe dentro
de la sociedad. En ocasiones, ellas mismas se
autorretratan en las composiciones junto a las
artistas que admiran, entrando a formar parte
de cada escena. Es para ellas una estrategia de
empoderamiento.
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Admiring Martha Wilson, for becoming her own

worst fear, 2015



El origen del proyecto tiene que ver con la falta de
referentes de artistas mujeres durante su juventud
en Alemania, una situacién que, junto a los tépicos
sobre lo femenino, provocaba en ellas cierto temor
a identificarse con imagenes que pudieran ser
consideradas demasiado “femeninas”. Cuando
llegaron a comprender que querian cambiar las
cosas y no solo encajar en el contexto del arte,
decidieron unir sus fuerzas para proporcionar
otra mirada que les ha permitido fortalecer una
perspectiva mutua y feminista, dado ademas
que el trabajo conjunto se opone a la perspectiva
individualista caracteristica del autor occidental.

Admiring Zanele Muholi, visual literacy Avenger, 2014

La admiracién para ellas posee una dimension
performativa, ya que implica trabajar también con
ellas mismas y su percepcion, sus luchas y sus
demandas. Es una forma de celebrar a todas estas
mujeres y, al mismo tiempo, desarrollar una forma
de aprendizaje colectivo que les permita descubrir
qué tipo de artista quieren ser ellas mismas.

El libro incluye referencias a la obra de Polvo de
Gallina Negra (colectivo formado por las artistas
Maris Bustamante y Monica Mayer), Elaine
Sturtevant, Martha Wilson, Yayoi Kusama, Jutta
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Koether, Zanele Muholi, Mmakgabo Mapula Helen
Sebidi, Gabriele Stotzer, Lee Lozano, Oreet Ashery
y Vaginal Davis, aunque también se han planteado
trabajar sobre Tracey Rose, Jane Alexander, Maria
Lassnig, Antonia Baehr, Ana Mendieta, Trinh Tin
Minh-Ha, Esther Ferrer, Andrea Fraser, Hannah
Hoéch, Katharina Wulff, Rosemarie Trockel o
Sharon Hayes.

Kaj Osteroth y Lydia Hamann, Radical Admiration
- A Feminist Picture Book, Zaglossus, Berlin, 2018.
48 paginas.

Fuente:
http://www.fleeingthearch.org/index.php/works/
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MULLERES DO SILENCIO

Redaccion

MULLERES DO SILENCIO

DE MARUJA MALLO A ANGELA DE LA CRUZ

MARULIA MALLO « JULIA MINGUILLON « MARIA VICTORIA DE LA FUENTE
REY

MARIA

MENCHU LAMAS « BERTA CACCAMO « PAMEN PEREIRA » ANGELA DE LA CRUZ = MONICA ALONSO
ALMUDENA FERNANDEZ FARIRA « TATIANA MEDAL

Tres afios ha costado que se publique el catalogo
de la exposicion Mulleres do silencio, celebrada en
el MARCO de Vigo en 2016. Como ha sefialado
su comisaria Rosario Sarmiento, la publicacion
de este catalogo es muy relevante, porque al
igual que la exposicién en su momento, en la que
se abordaba la desigualdad existente entre los
hombres y las mujeres artistas, y la invisibilizacion
del talento femenino: “El hecho de no tener un
catalogo acusaba todavia mas esa invisibilizacion,
ya que detras de cada exposicion existe un trabajo
de investigacion, y si no existe ese libro, parece
que la muestra desaparece, no existe”.

La edicion recoge desde las creaciones de las
pioneras Maruja Mallo y Julia Minguillon hasta la
primera promocion licenciada en la Facultad de
Bellas Artes de Pontevedra. Asimismo, también
se refleja otras artistas gallegas vinculadas a la
pintura, como Maria Vitoria de la Fuente, Elena
Fernandez Gago, Fina Mantifian, Beatriz Rei,
Mercedes Ruibal, Elena Colmeiro, Maria Xosé
Diaz, Maria Antonia Dans, Menchu Lamas, Berta
Caccamo, Pamen Pereira, Angela de la Cruz,
Almudena Fernandez Farina, Monica Alonso,
Rosalia Pazo, Soidade Pedalta y Tatiana Medal.
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El catalogo, de 175 paginas, recoge una resefa
bibliografica, en gallegoy en castellano, eimagenes
de algunas de las obras mas representativas
de estas pintoras. A través de cuatro bloques,
siguiendo la propuesta formulada en la exposicion,
evidenciando la importancia de su protagonismo
en los movimientos de vanguardia anteriores a la
Guerra Civil, la posguerra y la emigracion a otros
centros artisticos fuera de Galicia, la llegada de
la democracia y el impulso dinamizador de las
artes en Galicia; finalmente, se reflejan los nuevos
esenarios formativos en los que las jovenes
artistas comenzaran sus trayectorias al comienzo
del siglo XXI.

Mulleres do silencio, Diputacion de Pontevedra,
2019.



MARIA ZAMBRANO.
UN DOCUMENTAL

Redaccién




notas

Esta exposicion muestra materiales de trabajo pertenecientes a un proyecto de
documental cinematografico titulado E/ método de los claros, dirigido por José
Manuel Mourifio. En él se estudia el particular vinculo que hermana, en la obra y en
el pensamiento de Maria Zambrano (Vélez Malaga, 1904 - Madrid, 1991), su proceso
de escritura con el lugar concreto —sumado a un contexto biografico especifico— en
donde aquel proceso se realiza. De los lugares que acogieron la escritura de esta
pensadora, a lo largo de los mas de 40 afos durante los que se prolongé su exilio,
el proyecto presta especial atencién al pequeno pueblo de La Piece. Se halla en
las montafias del Jura francés, proximo a la ciudad suiza de Ginebra. Alli vivié la
escritora entre 1964 y 1978, en una pequefia casa de campo y bajo una profunda
afinidad con el bosque que la rodeaba. Zambrano escribié en La Piéce una de sus
obras fundamentales, el libro Claros del bosque.

El itinerario que describe el proyecto examina, ademas, otros lugares de la palabra
como Malaga, Segovia, Roma, Paris, Ginebra, Atenas, la Villa delle Ginestre en
Napoles... Espacios cuya tentativa de descifrado se realiza, en este film documental,
a partir de la escritura que en ellos tuvo lugar.

A la hora de construir su argumentacion, El método de los claros se sirve, también,
de un excepcional conjunto de documentos originales. Guardan relacién con Maria
Zambrano o con el contexto histérico que acompafia a su biografia: grabaciones sonoras
o videograficas con entrevistas a la pensadora, fotografias familiares y periodisticas,
fragmentos de documentales cinematograficos que ilustran los desastres provocados
por la guerra civil espafola, imagenes de manuscritos o cuadernos de apuntes.

El proyecto afiade, a estas exclusivas fuentes documentales, una serie de entrevistas
a privilegiados conocedores de la obra y de la vida de Maria Zambrano, ya sea por
tratarse de amigos personales de aquélla, o bien de reconocidos expertos en su
filosofia. Entre otros, el documental cuenta con la opinion y el testimonio de Marifé
Santiago Bolafios, Mercedes Gémez Blesa, Emma Giammattei, entre otros.

La estrecha relacion de amistad y admiracion mutua que, precisamente, Zambrano
mantuvo con los poetas José Miguel Ullan y José Angel Valente, durante su estancia
en La Piéce, sera uno de los temas sobre los que intenta arrojar luz E/ método de
los claros. Sumada a estas dos figuras, el film traza también el estudio de un tercer
didlogo mucho menos conocido que los anteriores —y en este caso de naturaleza
epistolar— con el cineasta Victor Erice, fruto de la conmovedora experiencia que para
Zambrano supuso el descubrir, mientras escribia Claros del bosque en La Piéce, la
pelicula El espiritu de la colmena, obra maestra rodada por Erice en 1973.
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Maria Zambrano y el método de los claros: Cuaderno de notas para un ensayo
en imagenes, Circulo de Bellas Artes, Madrid. Del 16 de octubre de 2019 al 19 de
enero de 2020.
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LA ESPIGADORA:
EXILIADAS REPUBLICANAS ESPANOLAS

Redaccion

La diaspora de los exiliados espanoles ha sido poco tratada —o si se quiere, una
cuestion maltratada— en nuestro pais. La primera exposicion institucional se realizd en
2002: Exilio, organizada por la Fundacién Pablo Iglesias en colaboracién con el Museo
Reina Sofia y presentada en el Palacio de Cristal. Ha hecho falta un aniversario: 80
afios desde el final de la Guerra Civil, cuando mas de medio millon de espafioles
cruzaron la frontera con Francia, para volver a abordar esta cuestion que, junto a la
represion de la dictadura franquista, lleva tiempo reclamando la fundacion de un museo
de la memoria historica, como ya se ha hecho para periodos traumaticos similares en
otros paises de nuestro entorno.

Germaine Chaumel, Nifio con fardos en la estacion de Matabiau, Toulouse, ca. 1939.

Fondo Fotografico Martinez Chaumel
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Mientras tanto, es satisfactorio comprobar como en esta nueva aproximacién, mucho
mas importante, que contiene actualmente tres exposiciones en las Arquerias de
Nuevos Ministerios mas otra muestra en la Biblioteca Nacional, se ha incorporado
al relato la perspectiva de género: incluyendo a sus protagonistas, asi como nuevos
estudios a cargo de historiadoras.

Centrandonos en la exposicion principal, comisariada por Juan Manuel Bonet, 1939:
Exilio republicano espariol, destaca laimportancia de politicas como Clara Campoamor,
Dolores Ibarurri, Federica Montseny junto a las literatas, Maria Zambrano, Ernestina
de Champourcin, Concha Méndez, Luisa Carnés, Maria Enciso y Silvia Mistral,
entre otras, mostrando sus ensayos sobre el exilio. Asi como se pone en valor otras
publicaciones que editaron las exiliadas republicanas, como las revistas Mujeres
antifacistas espariolas, editada en Paris, y Mujeres espafiolas, editada ya en México.
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Mujeres espafiolas, Boletin de la Unién de Mujeres, afio |, n°® 1, México, 1 de agosto de 1951.

Archivo Histérico del PCE

Ademas, se resituan algunas figuras como la fotografa Gerda Taro y la ilustradora
Juana Francisca Rubio. Y entre el mas de medio centenar de cuadros, se incluyen una
decena de artistas plasticas: ademas de Maruja Mallo, las exiliadas en México Manuela
Ballester, Elvira Gascén, Mary Martin, Maria Teresa Toral, Paloma Altolaguirre y Marta
Palau; o Amparo Segarra en el Caribe... Aunque falten algunas “imprescindibles”
como Remedios Varo, entre las estudiadas por Carmen Gaitan Salinas; a la que
se suman otras investigadoras como Lorna Arroyo (sobre fotografia), Idoia Murga
(danza), Francisca Montiel Rayo (epistolarios) y Berta Muiioz y M? Victoria Sotomayor
(literatura infantil), entre otras.
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llustraciéon de Juana Francisco Rubio en José Bardasano y Juana Francisca Rubio, Mi patria sangra...

Estampas de la independencia de Espafia, Barcelona, Publicacions Antifeixistes de Catalunya, 1937

A pesar de ello, creemos que en el conjunto de esta exposicion, las exiliadas
republicanas aun quedan infrarrepresentadas. Pero sin duda, con esta exposicion y
su catalogo se ha dado un primer paso, fundamental cara a la futura fundacion de ese
Museo de Memoria Histérica tan necesario en nuestro pais.
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Manuela Ballester, México, 1945. Oleo sobre papel, 29 x 37 cm.

Museo Nacional de Ceramica y Artes Suntuarias Gonzalez Marti, Valencia

Mary Martin, Sin titulo, s.f. Xilografia, 65 x 49 cm.

Coleccion Maria Luisa Vazquez Martin, México
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Paloma Altolaguirre, El caballito griego, 1976. Aguafuerte, 19 x 23 cm.

Ateneo Espafiol de México A.C.

Maria Teresa Toral, Venaditos, s.f. Grabado, 31 x 28 cm.

Ateneo Espafiol de México A.C.
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Marta Palau, Homenaje al General Lazaro Cardenas, 1981. Serigrafia sobre papel, 56 x 76 cm c/u.

Coleccion Marta Gassol Palau

Amparo Segarra, Sin titulo, s.f. Collage, 28,5 x 6,5 cm.

Coleccion Fundacion Eugenio Granell, Santiago de Compostela
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La Retirada: Refugiadas espafiolas en Port Vendres, invierno de 1939

Pierre Gonnord

165

notas



notas

Ademas, en las Arquerias de Nuevos Ministerios también puede verse la serie
fotodocumental realizada por Pierre Gonnord, La sangre no es agua, con el testimonio
de exiliadas en Francia.

1939: Exilio republicano espanol, Arquerias de Nuevos Ministerios, Madrid. Hasta
el 29 de febrero de 2020.

Catélogo:
https://ficheros.mjusticia.gob.es/80Exilio/1939-Exilio-republicano-espanol-catalogo.pdf
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TURNER PRIZE 2019: HELEN CAMMOCK'Y TAI SHANI

Redaccion

|

\

Este ano los cuatro finalistas al Premio Turner enviaron una carta al jurado en la que
manifestaban que no querian competir entre si. Concedido el galardén ex aequo,
ponemos el foco en las artistas feministas Helen Cammock y Tai Shani.

Helen Cammock (1970, Stratfordshire, Inglaterra) explora historias sociales mediante
el video, lafotografia y la performance. En su trabajo es central la voz de los marginados
en narrativas no lineales. Se presentoé al premio con una instalacion filmica que indaga
en el eclipsado papel de las mujeres en el movimiento social de Derry, en 1968, origen
de otros tantos movimientos sociales.

En el film The Long Note (1'39”), junto a materiales de archivo, Cammock entrevista a
las activistas, preguntandoles también cémo les afecté a sus vidas, evidenciando que
todavia es una historia abierta.
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Enlace al video: https://www.youtube.com/watch?v=ROFzkVt_OEO
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Enlace al video: https://www.youtube.com/watch?v=QdEzQc9b5Uc
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El trabajo de la artista autodidacta Tai Shani (Londres, 1976) comprende performances,
films, fotografia e instalaciones. Shani fue seleccionada por su participacion en
Glasgow International 2018, la exposicion individual DC: Semiramis en The Tetley, en
Leeds, y su aportacion a Still | Rise: Feminisms, Gender, Resistance en Nottingham
Contemporary y el De La Warr Pavilion, en Bexhill-on-Sea.

Estas exposiciones giraron en torno a un unico proyecto Dark Continent, desarrollado
durante cuatro afos. La obra tiene multiples perfiles que exploran mujeres miticas y
reales en una adaptacién expandida del libro La ciudad de las mujeres, publicado en
1405 por la pionera protofeminista Christine de Pizan.

Shani utiliza la estructura de una alegoérica ciudad de las mujeres para explorar la
experiencia y la subjetividad femeninas. Adoptando la concepciéon medieval de la
historia de Pizan, donde se ligan acontecimientos histéricos, ficciones y mitos, crea un
mundo fuera del tiempo y mas alla de los limites patriarcales.
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MISE EN ABYME, DE CRISTINA GAMON

Redaccion

El pasado 23 de noviembre de 2019 se inauguraba en la Galeria Lucia Mendoza la
exposicion Mise en abyme, de la artista Cristina Gamon. Siendo una de las artistas
mas jovenes en ser reconocida con el Premio Nacional BMW de Pintura, el ultimo
trabajo de Cristina Gamon reflexiona en torno al concepto ontoldgico de proyeccion y
del marco-ventana.

Con Mise en abyme Cristina Gamon completa su ciclo de trabajo con la beca Formarte,
otorgada por el Ministerio de Cultura y Deporte. Asi, la exposicion que alberga la
Galeria Lucia Mendoza se compone de dos trabajos de la autora: por un lado, el
Marco de la llusion es una instalacion pictérico-visual realizada durante su estancia en
Paris; por otro lado, Mise en abyme constituye una lectura global de este ultimo ciclo,
realizada expresamente para el espacio de Lucia Mendoza.
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En el Marco de la llusién, Cristina Gamén auna lo pictérico con la proyeccién
audiovisual, un homenaje resuelto a las imbricaciones entre las distintas disciplinas
artisticas. Conjugando la obra con su proyeccion, la artista logra fagocitar los limites
de la imagen en un sincero homenaje a la escena francesa de principios del siglo XX,
actor determinante en la universalizacion de la pintura.

Respecto a Mise en abyme, se trata de una “re-presentacion”, en palabras de su
autora. Un juego dialéctico que supera el umbral de la representacion pictérica para
reconfigurar el espacio mismo donde se ubica: “El cuadro como ventana es la imagen
como pantalla, es el marco como escenario; en definitiva, un espacio simbdlico, una
perspectiva, en este caso, abismal”.

Tal y como nos explica Cristina Gamon, Mise en abyme invita a la espectadora
a adentrarse de lleno en la propuesta artistica, superando los limites entre la
representacion y lo real. Una confrontacion del marco-ventana ya presente en el
Marco de la llusidon que adquiere un nuevo nivel, al reconvertir la galeria en un espacio
representacional en si mismo.

En el abismo del marco, la propuesta de Gamoén logra desterritorializar lo pictérico
a través de una compleja escenografia donde la obra se resquebraja y se separa,
devolviendo a la visitante a la condiciéon de actor sui generis de la propia obra. Un
logrado atrevimiento que nos permite replantearnos las condiciones bajo las que
contemplamos una realidad cada vez mas mediada y mediatica.

Cristina Gamon, Mise en abyme, Galeria Lucia Mendoza, Madrid. Del 23 de
noviembre de 2019 al 4 de enero de 2020.

Mas informacion:

https://www.luciamendoza.es
https://cristinagamon.com
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CONVOCATORIA #1.027 ASESINADAS #25N

Redaccion

Ante la la falta de la declaracion oficial este afio del Ayuntamiento de Madrid (y
otros ayuntamientos gobernados por PP, Cs y VOX) de adhesién contra la violencia
machista sobre las mujeres, la artista Yolanda Dominguez convoco a través de las
redes sociales: “1.027 mujeres asesinadas por violencia de género desde 2003 que
el Ayuntamiento de Madrid quiere silenciar. Ellas no pueden hablar pero nosotras si.
Mostraremos sus nombres el #25N a las 12 h. en la puerta del mismo Ayuntamiento
(C/ Montalban 1, Madrid). Para participar solo hay que presentarse alli, yo repartiré
los carteles. Bienvenidas todas las personas que se quiera sumar. Hombres y mujeres
VENID”. Se trataba de dar visibilidad a quienes se imponia invisibilidad y olvido,
mostrando y recordando en voz alta sus nombres. La convocatoria tuvo una amplia
acogida. Después del reparto y emotiva nominacion a las puertas de las oficinas del
Ayuntamiento de Madrid en la calle Montalban, les manifestantes se trasladaron a la
fachada principal en la plaza de Cibeles, para dejar finalmente los carteles con los
nombres de las asesinadas clavados a los arboles, como un homenaje inverso del
arbol de los deseos de Yoko Ono.
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Fotografias: Maria José Magania, presidenta de MAV, y de Marisa Gonzalez, artista y exvicepresidenta de MAV.
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CONVOCATORIA #1.027 ASESINADAS #25N
Redaccién

El 25 de noviembre de 2019 arranca la V edicion del programa “Mujeres en Accion.
Violencia Zero”, comisariada por Paula Cabaleiro, en Pontevedra (a las 12:00 horas)

y Vigo (19:00 horas) con dos performances llamadas “Pan duro | y 1I” protagonizadas
por Ana Gesto, Maria Marticorena, Ana Matey e Isabel Ledn.

La quinta edicion de “Violencia Zero” desarrollara a lo largo de los 12 meses del afio
en 25 ayuntamientos de la provincia acciones de poesia y literatura, musica, grafitti,
danza contemporanea y accién escénica.

La novedad de esta nueva edicidon es el impulso de la participacion directa de la
ciudadania, con trabajos colectivos que van a implicar a centros escolares y al tejido
asociativo de la provincia, poniendo especial énfasis en la juventud.

El 27 de noviembre tendra lugar a presentacion de un “grafitti colaborativo” que se
hara en los muros del centro penitenciario de A Lama, con la colaboracién de personas
internas y que se centrara en la desigualdad de oportunidades y lucha contra diferentes
violencias machistas. En diciembre llegara “Ramonas on tour”, liderado por Patricia
Moon, hasta Vilagarcia de Arousa.

Este programa de la Diputacion de Pontevedra tiene por objetivo concienciar sobre
la igualdad con conciertos, exposicion y conversaciones sobre la situacién de las

mujeres en la cultura.

También se ha programado un coloquio en el que se profundizara sobre las mujeres
en la industria cultural bajo el nombre “Nunca mas sin nosotras”.
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CORRE, ATALANTA, CORRE

Redaccion

Guido Reni, Atalanta e Hipomenes, c. 1620-1625

El 1ll Seminario de Posgrado en Investigacién y Teoria de género, organizado por
Maite Méndez Baiges, Clelia Martinez Maza y Marta Gonzalez, aborda el mito de
Atalanta, tantas veces representado en pintura y escultura, y retomado en la literatura
europeas.

Consagrada a Artemisa, lo que implicaba que debia mantenerse siempre virgen, un
oraculo le predijo que el dia en que se casara seria convertida en animal. Por ello,
para evitar cualquier pretendiente, anuncié que su esposo seria solo aquel que lograra
vencerla en una carrera; por el contrario, si ella triunfaba, debia matar a su oponente.
Aun cuando Atalanta concedia ventaja a sus rivales al comienzo de la competicion,
ella siempre vencia y les daba muerte.
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Asi fue hasta que aparecié el hombre que logré derrotarla. Este joven, llamado
Hipédmenes consiguio obtener la mano de Atalanta gracias a un ardid: llevaba con él
unas manzanas de oro que le habia regalado Afrodita, diosa del amor, y que procedian
del jardin de las Hespérides o del jardin que Afrodita tenia en Tamasos. Cada vez que la
joven iba a darle alcance en la carrera, Hipdmenes dejaba caer una de las manzanas,
que Atalanta se detenia a recoger hechizada por su magica belleza. Mientras ella se
distraia con cada manzana que caia, el joven logro llegar antes a la meta.

Pierre Lepautre, Atalanta, 1705
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Programa:

Jueves 21 de noviembre de 2019
09:30 h. Presentacion: Clelia Martinez Maza, Marta Gonzalez y Maite Méndez Baiges.

Sesion de mafiana:

10:00-10:45 h. Jorge Bergua Cavero (Universidad de Malaga): “Sobre el origen del
masculino como género no marcado en las lenguas indoeuropeas”.

10:45-11:30 h. Cristina Santos Pinheiro (Universidad da Madeira): “Género y
maternidad en los textos de medicina antigua sobre las mujeres”.

11:30-12:00 h. Pausa-café.

12:00-12:30 h. M@ Victoria Alonso Cabezas (Universidad de Valladolid): “La construccién
de la identidad masculina del artista espafiol decimondnico”.

12:30-13:00. Garazi Ansa (Univesidad del Pais Vasco): “El archivo contrahegemaonico.
Una genealogia del Pais Vasco”.

13:00-13-30 h. Irene Pérez Méndez (Universidad de Oviedo): “Con bata de cola, pero
cristiana y decente. Feminidades y estructura familiar jerarquizada en la cinematografia
espafiola (1939-1975)".

Sesion de tarde:

16:00-16:30 h. Maria Vanesa Marifio Calvo (Universidad de Santiago de Compostela):
“Penélope. La tejedora de artimarias”.

16:30-17:00 h. David Vendrell Cabanillas (Universidad Auténoma de Madrid): “Nuevas
perspectivas en torno a las imagenes aticas de bafio femenino del siglo V a.C. halladas
fuera de Grecia”.

17:00-17-30 h. Sara Casamayor Mancisidor (Universidad de Salamanca): “Abuelas,
brujas y proxenetas: vejez femenina y poder en la antigua Roma”.

17:30-18:00 h. Pausa-café.

18:00-18-30 h. Hatin Boumehache Erjali (Universidad del Pais Vasco): “Consideraciones
acerca de los exempla sobre las mujeres extranjeras en la historiografia latina del siglo
la.C.”.

18:30-19:00 h. Marina Bastero Acha (Universidad del Pais Vasco ): “La celebracion de
banquetes publicos en la Hispania romana: una aproximacion a la participacion de las
evergetas”.
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Viernes 22 de noviembre de 2019

Sesion de mafiana:

10:00-10:45 h. Rosana Trivifio Caballero (Universidad de Alcala de Henares): “; Se ha
hecho realidad El cuento de la criada? Debates en torno a la gestaciéon subrogada”.
10:45-11:30 h. Javier Cuevas del Barrio (Universidad de Malaga): Pelayo, Abderraman
y la homoerotica del orientalismo.

11:30-12:00 h. Pausa-café.

12:00-12:45 h. Concepcién Cortés Zulueta (Universidad de Malaga): “Maternidades y
otras animalidades segun Isabella Rossellini”.

Sesion de tarde:

16:00-16:30 h. Mariangeles Pérez (Universidad de Valencia): “Profesion o aficion:
mujer y pintura en el siglo XIX”.

16:30-17:00 h. Cintia Gutiérrez Reyes (Universidad de Malaga): “A la luna los
pantalones: la huida de la carretera Malaga-Almeria contada por mujeres”.
17:00-17:15 h. Pausa-café.

17:15-17:45 h. Esther Parpal Cabanes (Universidad de Valencia): “Problematicas en
torno a la percepcion de lo femenino en el arte maya”.

17:45-18:15 h. Inmaculada Hurtado Suarez (Universidad de Malaga): “La materia que
no brilla: Meret Oppenheim o aquello que no es una joya”.

18.15-18.45 h. Ane Lekuona Mariscal (Universidad del Pais Vasco): “Como ser —o
dejar de ser— una artista femenina. Arte y artistas en el Pais Vasco entre 1950-1970".
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CENTENARIO BAUHAUS

Redaccion

Para celebrar el centenario de la Bauhaus, la Universidad de Malaga ha organizado
varias actividades, destacando el lugar de las artistas en la mitica escuela que
revolucioné todas las esferas del arte con un novedoso método de ensefianza.
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Conferencia “Las mujeres de la Bauhaus: de lo bidimensional al espacio total”
por Josefina Hervas. 13 de noviembre de 2019, a las 19 horas. MUPAM, Malaga.

La urdimbre formada por una juventud mixta con distintas ideas politicas, diferentes
religiones, diferentes lugares de procedencia y donde las mujeres, primero de forma
timida y paulatinamente de forma mas activa, lograron posicionarse, llegando, como
en el caso de Friedl Dicker, Wera Meyer-Waldeck y Annemarie Wilke a convertirse en
arquitectas, fue un hecho memorable.
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Cineforum. Proyeccién de la pelicula “Lotte am Bauhaus” y mesa redonda. 19 de
noviembre, a las 10:30 horas. Contenedor Cultural de la UMA.

Inspirada en la historia de la disefiadora Alma Siedhoff-Buscher.

Weimar, 1923. Lotte Brendel es una talentosa dibujante pero tiene que esconder su
talento de su padre, que dirige un taller de carpinteria. Un dia, por casualidad, conoce
a Paul Seligmann, un estudiante de la Bauhaus.

Tras matricularse ella misma en la Bauhaus, conoce a profesores como Walter
Gropius, Johannes Itten y Oskar Schlemmer, y a estudiantes como Fried| Dicker y Anni
Fleischmann. El talento de Lotte se reconoce rapidamente aunque bajo la presién
de la escuela las estudiantes femeninas deben conformarse con el taller de tejido,
mientras que las otras disciplinas quedan reservadas para los estudiantes masculinos.
Lotte se reafirma y participa, sin embargo, en el taller de carpinteria, donde disefia
juguetes de madera que mas tarde se convierten en un éxito...
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Conferencia “La Bauhaus se divierte: fiestas y vida cotidiana” por Mercedes
Valdivieso. 21 de noviembre de 2019, a las 19 horas. MUPAM, Mélaga.

“Quien no conoce las fiestas de la Bauhaus, no sabe tampoco lo que es la labor
de la Bauhaus”, escribié en 1925 uno de los alumnos de la mitica escuela de la
que este afo se celebra el centenario de su creacion. Pero las legendarias fiestas
de la Bauhaus no sélo fueron pura diversiéon. Cumplian también un claro propdsito
pedagdgico. Servian como una especie de catarsis ante las tensiones, propiciaban
el trabajo en equipo y fomentaban el contacto entre la escuela y una poblacion
demasiado recelosa.

Concierto “Musica en la Bauhaus”. 22 de noviembre de 2019, a las 18 horas.
Museum Jorge Rando, Malaga.
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UNA DE CADA TRES

Redaccion

Rebeka Elizegi, Way Out (detalle)

La Asociacion Blanco, Negro y Magenta presenta su proyecto Una de cada ftres.
Discapacidad y Violencia de Género en la Casa de Cultura Teodoro Cuesta de Mieres
(Asturias).

Las artistas de la asociacion Blanco, Negro y Magenta, a las que se une Soledad
Cdérdoba como artista invitada, denuncian con esta exposicidon que padecer cualquier
discapacidad significa no responder a los modelos productivos y de eficiencia de
nuestra sociedad, en los que el valor mas importante es el econémico, lo que supone
un alto riesgo de exclusién y, sobre todo, de discriminacion social para las personas
que lo sufren.
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Las fotografias, dibujos, pinturas e instalaciones artisticas que componen la exposicién
Una de cada tres. Discapacidad y Violencia de Género, lo hacen con la clara intencion
de mostrar no solo la importancia de visibilizar la problematica en que se pueden
encontrar algunas mujeres, sino que consideran también muy relevante el hecho de
hacerles llegar un mensaje de sororidad y de puesta en valor de su fortaleza, ya
que, si bien sus capacidades son diferentes, habitualmente se trata de cualidades tan
especiales que les permiten vivir en una sociedad que parece haberse empefiado en
complicar su cotidianidad. Con la participacion de Amalie Leschamps, Charo Corrales,
Concha Mayordomo, Dora Roman, Esther Guardamino, Eva Rodriguez, Lo Super,
Leticia Reyero, Maite Cajaraville, Marga Colas, Maria Jesus Manzanares, Marta
Albarran, Miriam Garlo, Narges Bazarjani, Natalia Pastor, Rebeka Elizegi, Teresa
Blanco, Yolanda Lalonso, Soledad Cdérdoba y la obra de Antonia Valero.

Asociaciéon Blanco, Negro y Magenta, Una de cada tres: Discapacidad y Violencia
de Género, Casa de Cultura Teodoro Cuesta, C/ Manuel Llaneza 8, Mieres (Asturias).
Del 2 al 15 de noviembre de 2019.
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QUOUSQUE TANDEM!
SOBRE EL ESPACIO PUBLICO
Y LAS MUJERES

Marian Lopez Fdz. Cao
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Llego a una ciudad a dar una conferencia. Esta
anécdota que quiero compartir podria sucederle a
una mujer cualquiera en un lugar cualquiera. En
este caso, Alicante. Vengo a hablar en un fantastico
ciclo sobre el papel de las mujeres en la Primera
Guerra Mundial, sobre mi querida y magnifica
Kathe Kollwitz. Disfruto del recorrido del tren
Madrid-Alicante, enfrascada y emocionada de la
nueva conexion que he encontrado —y la historia
escamotea— sobre su vinculacién con el movimiento
de mujeres por la paz y la libertad que el 28 de abril
de 1915 logro reunir en La Haya a mas de 1500
mujeres de lugares enfrentados como Alemania,
Gran Bretafia, Francia, Austria o Estados Unidos,
dispuestas a movilizarse en contra de una guerra
que se sabia cruel.

Llego sobre las dos a un hotel en el puerto. Dejo
mis cosas en la habitacién y salgo a comer no
demasiado lejos. Le pregunto a los taxistas que
esperan en la puerta dénde puedo picar algo.
Quiero despejarme, dar un paseo, hacer un par
de llamadas pendientes, comer algo ligero y rico, y
volverme al hotel para descansar un poco y afinar
la conferencia.

Encuentro, entre las calles cercanas, un pequefio
sitio agradable, con tapas de pescadito y atun y
decido apostarme en una pequefia mesa pegada
a una ventana que da a la calle y en cuyo alfeizar
exterior varios jovenes apoyan la cafia mientras
se echan un cigarro: mientras el camarero me va
trayendo las tapas que le he pedido, leo las ultimas
noticias de politica en mi movil, hablo un buen
rato por teléfono, miro whatsapps... hasta que me
doy cuenta, a través de esa vision periférica que
las mujeres utilizamos creo que con bastante mas
frecuencia que los hombres, que un hombre me mira
desde la barra con todo el descaro, sin ambages.
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Una sefial de alerta se pone instintivamente
en accion en mi interior. De repente salgo de mi
y ahora estoy al tanto de que algo inesperado
sucede y a lo que debo prestar cierta atencion.
Supongo que, como en los animales, el mecanismo
de sobrevivencia se activa. Ahora todo cambia,
se acabo el disfrute y el sentir que el espacio era
mio: sigo leyendo el periédico, como, bebo, pido
un café, las mismas cosas... pero estoy pendiente.
El hombre desaparece. Mi alivio dura el instante
que pasa hasta que lo veo situarse justo a mi lado,
tras la ventana, por fuera. Me mira de nuevo con
una mirada que me resulta insolente e intimidante.
Ahora, me preocupo bastante mas. No ha llegado
el mensaje de no correspondencia. Ahi est4,
arrogante, a menos de 40 cms. Decido dejar pasar
un rato, fingir que no soy consciente y leer alguna
noticia mas, mostrar mi displicencia. Finamente,
pago en la barra, salgo con tranquilidad, pero ya
todos los mecanismos de alerta estan activados.
He repasado mentalmente mis posibilidades: sé
donde esta, recuerdo el camino de vuelta y busco
la plaza mas bulliciosa para atravesar camino
al hotel. Intento, mientras paseo fingiendo estar
despreocupada y segura de mi misma —soy una
sefiora mayor— saber si me sigue o no, si estoy
a salvo. Llego al hotel que siento como mi casa
y cuando estoy en el pasillo antes de llegar al
ascensor, me vuelvo hacia atras para comprobar
que nadie me sigue. Un sefor despistado se
sorprende de que le mire. Llego a la habitacion del
hotel. Cierro la puerta aliviada tras de mi. Casa.

Esta anécdota me despierta todos los incidentes
por los que he tenido que pasar, una y otra vez,
por tener un cuerpo de mujer: las llaves entre
las manos a modo de arma defensiva al volver a
casa de madrugada, el dia cuando estudiaba en
Berlin, en el que un desconocido me siguidé por



toda la ciudad en una carrera angustiosa hacia
ningun lugar, cambiando una y otra vez de metro,
convencida de que no podia ir a casa y que supiera
donde vivia, hasta que finalmente consegui que su
rostro se perdiera ante unas puertas de tren que se
cerraban entre él y yo, permaneciendo una semana
aterrorizada mirando por la ventana por si habia
descubierto donde vivia... otro hombre que me
miraba tanto que me tuve que encarar con él... por
no contar las de nifia, adolescente... Cuando cumpli
los cuarenta senti un gran alivio. Aquel magico
momento en que senti que el espacio publico era
un poco mas mio y el acoso, las miradas, los gestos
y las palabras desaparecian. Recuerdo que lo vivi
como una liberacion y una conquista del espacio...
no para las mujeres jovenes, pero si para mi.
Comenzaba por fin la invisibilidad, término con el
que acuné esa maravillosa etapa donde te respetan
0, si no te respetan, parece que no te ven. Y dejan
que vivas tu vida. Que es lo que una quiere: vivir
su vida.

Que a estas alturas me pueda volver a suceder
este tipo de incidentes me llena de coraje, rabia
y enfado. Me resulta absurdo, injusto, irritante.
Trato de ponerme en esa situacion del sujeto que
se siente con derecho de agredir al otro con su
postura, sus gestos, hasta el punto de echarlo del
espacio compartido.

El espacio no es nuestro.
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